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Exposition  CEZANNE ET NOUS  

au Grand Palais 

(du 23-09-2026 au 17-01-2027) 

(un rappel en photos personnelles de la totalité -sauf oubli(s)- des œuvres 
présentées) 

 

Communiqué de presse :  
 

Du 23 septembre 2026 au 17 janvier 2027 Grand Palais, Galeries 3 et 4 Exposition coproduite par le 
GrandPalaisRmn, le Centre Pompidou et l’Établissement public du musée d’Orsay et du musée de 
l’Orangerie – Valéry Giscard d’Estaing. 
L’exposition, inédite, offre un dialogue riche et constant entre l’œuvre de Paul Cezanne (1839-1906) et 
celles des artistes qui, de la fin du XIXe siècle à nos jours, ont trouvé dans son œuvre la liberté de 
réinventer la peinture. 174 œuvres y sont présentées : 69 de Cezanne et 105 de 78 autres artistes l’ayant 
regardé. 
 
Elle dessine ainsi l’histoire d’une postérité sans comparaison, qui se joue à la fois dans un jeu d’influence 
et de revendication d’un maître commun, en commençant par ses premiers adeptes : dans les années 
1880-1890, à une époque où Cezanne, lassé des échecs, ne cherche plus à exposer, quelques peintres 
découvrent avec stupéfaction son œuvre dans la boutique du père Tanguy. Sa radicalité formelle les 
conforte dans leurs recherches d’un art « pur », déjà engagé sur la voie de l’abstraction. 
 
L’exposition aborde ensuite les moments clés de la reconnaissance de l’artiste, en commençant par 
souligner l’importance du marchand Ambroise Vollard, de son immense collection comme des premières 
expositions qu’il consacre à l’artiste entre 1895 et 1906. Les premières acquisitions muséales, l’exposition 
posthume du Salon d’automne 1907, et les 1910 sont également évoquées. 
 
Ces événements font le succès critique et commercial de l’artiste et l’installent au rang de père de la 
modernité. L’exposition montre la pluralité des réceptions de l’œuvre de Cezanne au sein des avant 
gardes européennes et internationales des années 1910, qui ont toutes mis en question le rapport de 
l’œuvre à la réalité et réfléchi avec Cezanne, au fait que « l’art est une harmonie parallèle à la nature ». 
 
Cette réception foisonnante, qui se joue dès l’origine, est le fil rouge de l’exposition. Elle montre comment, 
à partir de Cezanne, le triomphe de l’art moderne et celui du formalisme qui lui est associé – la réduction 
de la peinture à ses éléments fondamentaux de composition – ne cessent d’être travaillés ou dépassés. 
L’artiste est devenu l’un des pères incontestés de l’art moderne occidental, et continue d’être regardé 
dans l’après-guerre par les acteurs d’un renouveau de l’abstraction en Europe et aux États-Unis, autant 
par les tenants de l’abstraction lyrique ou optique que par ceux de la peinture « hard edge ». C’est cette 
histoire toute en nuance, où chacun défend son Cezanne autant que la voie qu’il explore, qui sera 
présentée. Elle interroge ce qu’il advient de lui à l’heure du post-modernisme, qui questionne sa position 
mythique. 
 
Cezanne et nous est la première exposition à raconter cette double histoire, des années 1880 à nos jours. 
Celle de son influence fondamentale, et celle, à contre-courant, des artistes qui se sont revendiqués de 
lui, et en ont fait « notre père à tous » selon Picasso. Se sont ainsi construites des représentations 
mouvantes, complexes et parfois contradictoires, d’un artiste rejeté par les Beaux-arts mais devenu l’un 
des piliers de l’art moderne occidental : Cezanne et nous, donc : le « nous » des artistes, et nous, qui 
regardons, de notre regard contemporain, Cezanne à travers eux. 
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Repères chronologiques 
 
1874 
Refusé par le jury du Salon depuis près de dix ans, Cezanne participe à la première exposition 
impressionniste (trois peintures). La Maison du pendu, Auvers-sur-Oise est la première œuvre vendue par 
l’artiste à un amateur, Armand Doria. 
1879-1883 
Paul Gauguin acquiert six tableaux de Cezanne, rencontré à Pontoise en 1882 par l’intermédiaire de Camille 
Pissarro.  
En mai 1882, pour la première et dernière fois, Cezanne est enfin admis à exposer au Salon où son Portrait 
de M. L. A. (Louis-Auguste Cezanne, père de l’artiste) passe presque inaperçu. Il s’éloigne alors de la vie 
parisienne. 
1884 
Paul Signac achète chez le père Tanguy La Plaine de Saint-Ouen-l’Aumône qu’il conservera toute sa vie. 
1886 
Émile Zola publie L’Œuvre : le personnage de Claude Lantier, artiste nourri de grandes ambitions mais voué 
à l’échec, est assimilé à Cezanne. 
1894 
Dans un article élogieux publié dans Le Journal, le critique Gustave Geffroy souligne : « Cézanne aura été là 
comme un indicateur […]. L’histoire de l’art est faite d’un tracé et de grandes voies et de ramifications, et 
Cézanne a tout au moins commandé une de ces dernières ». 
1895 
Première des sept expositions monographiques qu’Ambroise Vollard organise entre 1895 et 1910 (environ 
cent cinquante peintures et dessins en rotation). Le critique Thadée Natanson devient l’un des grands 
défenseurs de l’œuvre de Cezanne. Edgar Degas, Claude Monet et Camille Pissarro acquièrent des 
œuvres, de même qu’Isaac de Camondo et Auguste Pellerin, qui seront deux des plus importants 
collectionneurs du peintre. 
De 1895 à 1940, quarante-deux expositions monographiques sur Cezanne ont lieu, dont vingt en France, 
onze aux États-Unis, six au Royaume-Uni, deux en Allemagne et une en Italie. 
1899 
Vente de la collection Victor Chocquet. Collectionneurs et marchands se disputent la trentaine de toiles de 
Cezanne dont certaines atteignent des prix considérables. 
Salon des Indépendants (trois œuvres). Paul Durand-Ruel commence à l’exposer. Troisième exposition 
monographique chez Vollard, à qui Henri Matisse achète son premier tableau de l’artiste, Trois Baigneuses. 
1901 
Quatrième exposition monographique chez Vollard (trente-six peintures). Au Salon des Indépendants, 
Maurice Denis dévoile son Hommage à Cezanne : le groupe des nabis apparaît avec Vollard autour de la 
Nature morte au compotier qui appartint à Paul Gauguin. Cezanne fait part à Denis de sa « plus vive 
reconnaissance » (Rewald 1978). 



3 

 

 

Pour sa première exposition en France, Pablo Picasso expose chez Vollard et peut y voir des tableaux de 
Cezanne. 
À Aix-en-Provence, le jeune peintre Charles Camoin rencontre Cezanne. 
1903 
Vente après décès de la collection Émile Zola. 
Auguste Pellerin y achète cinq des neuf Cezanne. 
Max Beckmann visite la galerie Durand-Ruel : « Déjà en 1903 mon plus grand amour, était Cézanne » (Piper 
1964). 
Premier Salon d’Automne (trois peintures). Le critique Mécislas Goldberg remarque que « ce qui domine et 
qui donne un caractère à l’exposition, c’est la méthode de Cézanne et de Gauguin » (Goldberg 1903). 
Le collectionneur Sergueï Chtchoukine achète son premier Cezanne. 
1905 
Première exposition d’œuvres de Cezanne au Royaume-Uni, aux Grafton Galleries à Londres (dix 
peintures). Sixième exposition monographique uniquement d’aquarelles chez Vollard. Salon d’Automne (dix 
peintures), notamment visité par Max Weber. 
L’enquête de Charles Morice publiée dans Mercure de France et pour laquelle il interroge cinquante-cinq 
jeunes artistes, confirme que Cezanne est devenu l’une des références majeures pour les nouvelles 
générations. 
Pablo Picasso achète une lithographie de Cezanne d’après les Baigneurs au repos. 
1906 
Maurice Denis, accompagné de Ker-Xavier Roussel, rencontre Cezanne. Ce dernier reçoit également 
la visite du couple Karl Ernst et Gertrud Osthaus, collectionneurs et mécènes parmi les plus importants 
d’Allemagne. Ils lui achètent deux paysages pour leur musée Folkwang, à Hagen. 
Charles Camoin publie « Conseils de Cézanne à un jeune peintre » dans L’Art moderne. 
Décès de Cezanne à 67 ans (23 octobre). 
1907 
« Rétrospective d’œuvres de Cézanne » au Salon d’Automne (cinquante-huit peintures et aquarelles) à 
laquelle se rendent de nombreux artistes, dont Pablo Picasso, Georges Braque, Le Douanier Rousseau, 
Max Weber, Hans Hofmann ou Umberto Boccioni. Le collectionneur Ivan Morozov y acquiert ses trois 
premières œuvres du peintre. Lioubov Popova découvre l’œuvre de Cezanne dans l’atelier de Konstantin 
Yuon à Moscou. 
1911 
« Watercolors by Cézanne » (New York, galerie 291) organisée par Alfred Stieglitz. Piet Mondrian découvre 
Cezanne et Picasso lors de l’exposition inaugurale du Moderne Kunstkring à Amsterdam ; cette rencontre 
visuelle l’incite à venir à Paris. 1913 « Armory Show », à New York (treize œuvres). 
Le Metropolitan Museum of Art (MET) y achète La Colline des pauvres à 6 700 dollars, le prix le plus élevé 
de toute l’exposition. 
1916 
Le photographe américain Paul Strand réalise une série de clichés inspirés des natures mortes de Cezanne. 
1919 
À Céret, André Masson peint des paysages inspirés par Cezanne. 
1920 
L’œuvre de Cezanne est au fondement des recherches d’Alberto Giacometti sur la perception de l’espace et 
du corps humain. Il ne cessera de copier et d’annoter des livres sur le maître d’Aix. 
Le peintre surréaliste anglais Paul Nash le découvre. Il est l’un des rares artistes à concilier la structure 
cezannienne et le surréalisme. 
1928 
Le collectionneur et historien de l’art Charles Loeser lègue huit Cezanne au président des États-Unis. 
Maria Helena Vieira da Silva s’installe à Paris. Elle est fascinée par Les Joueurs de cartes de Cezanne. 
1929 
Cinq Cezanne entre dans les collections du MET grâce au legs de Mme H. O. Havemeyer. Le Museum 
of Modern Art (MoMA) ouvre avec l’exposition « Cezanne, Gauguin, Seurat, Van Gogh ». 
1931 
L’État français rejette la proposition des descendants de Gustave Caillebotte d’acquérir les Baigneurs 
au repos, déjà exclu du legs en 1896. Alfred Barnes l’achète l’année suivante. 
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Au décès de Lillie P. Bliss en 1931, onze de ses Cezanne sont présentés au MoMA et dans d’autres villes 
américaines lors d’une exposition hommage. 
1936 
Première grande exposition institutionnelle « Cézanne » au musée de l’Orangerie. Elle inscrit l’artiste dans la 
tradition française et comme un jalon essentiel de l’art moderne. 
Lionello Venturi publie le premier catalogue raisonné de ses peintures. 
Alfred Barr place Cezanne entre Gauguin et Seurat, au sommet du diagramme d’influence qu’il dessine pour 
l’exposition « Cubism and Abstract Art » au MoMA. 1937 John Rewald publie la correspondance de 
Cezanne. 
1939 
De nombreuses expositions en France et à l’étranger commémorent le centenaire de la naissance de 
Cezanne. À l’exposition « Cézanne » à la galerie Paul Rosenberg, Pierre Soulages est profondément 
marqué par son œuvre. L’exposition « Hommage à Cézanne » à la galerie Bernheim-Jeune est la première 
à faire dialoguer ses œuvres avec celles d’autres artistes : Émile Bernard, Pierre Bonnard, Charles Camoin, 
Maurice Denis, Paul Gauguin, Aristide Maillol, Henri Matisse, Paul-Élie Ranson, Odilon Redon, Ker-Xavier 
Roussel, Paul Sérusier, Édouard Vuillard. 
1940 
Richard Mortensen, futur grand maître de l’abstraction danoise, peint Portrait of Cézanne (Odense). 
Démobilisé, Pierre Tal Coat s’installe à Aix-en-Provence puis, de 1943 à 1956, à Château noir. 
1942 
Maurice Estève peint une nature morte intitulée Hommage à Cézanne. 
1944 
Publication en français des Lettres sur Cézanne de Rainer Maria Rilke écrites en 1907. 
1947 
Entre 1947 et 2026, cinquante-cinq expositions monographiques sur Cezanne sont organisées, dont dix-huit 
en France, quinze aux États-Unis, six au Japon, cinq au Royaume-Uni, quatre en Suisse et trois en 
Allemagne. 
André Masson s’installe au Tholonet, en Provence. Son œuvre se confronte directement à celle de 
Cezanne. 
1948 
Zao Wou-Ki, déjà familier de l’œuvre de Cezanne qu’il avait découvert à Shanghai par le biais de  
reproductions, s’installe en France. 
À Boston, Ellsworth Kelly assiste aux cours de Max Beckmann puis découvre, à Paris en octobre, la 
collection des Stein. 
1951 
Philip Guston, l’un des protagonistes de l’expressionnisme abstrait, délaisse Pablo Picasso et préfère la 
logique constructive et la touche de Cezanne ainsi que la grille de Piet Mondrian. 
1952 
Rétrospective « Cézanne, Paintings, Watercolors and Drawings » (Chicago, Art Institute ; New York, MET ; 
quatre-vingts peintures et trente-trois aquarelles). 
Jasper Johns voit des peintures de l’artiste pour la première fois. 
Pablo Picasso achète La Mer à l’Estaque. 
Nicolas de Staël peint dans le Sud de la France et écrit : « Le travail, ça va à peu près malgré les deux ogres 
de ce pays merveilleux, Cézanne et Bonnard, dans les pattes à chaque virage » (Viatte 2014). 
Dans son panthéon personnel : « Braque, Matisse et Cézanne, et rien d’autre » (Viatte 2014). 
1953 
Première exposition monographique organisée à Aix-en-Provence, puis à Nice et à Grenoble. 
Maria Helena Vieira da Silva peint un tableau intitulé Cézanne. 
1958 
Pablo Picasso achète le château de Vauvenargues. 
Brice Marden découvre des œuvres de Cezanne lors de ses études à la School of the Museum of Fine Arts 
à Boston. 
1959 
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Joan Mitchell s’installe à Vétheuil, mais Cezanne l’intéresse davantage que Claude Monet. Elle s’imprègne 
de sa technique : « On ne peut pas entrer dans un Cézanne, parce qu’il repousse. L’œil est repoussé à la 
surface immédiatement. Voilà pourquoi je l’aime » (Dagen 1992). 
1963 
L’exposition « Cézanne and Structure in Modern Painting » (New York, Solomon Guggenheim Museum) est 
la première à montrer comment l’organisation formelle des œuvres de Cezanne est devenue l’un des 
principes de l’art moderne. 
1973 
À l’occasion de la pose de la première pierre de la Fondation Vasarely à Aix-en-Provence, l’artiste laisse un 
message dans les fondations : « Nous serons dignes de Cézanne ». 
Publication du catalogue raisonné des dessins de Cezanne par Adrien Chappuis. 
1977 
Exposition « Cézanne, les dernières années (1895-1906) » (New York, MoMA ; Houston, Museum of Fine 
Arts ; Paris, Grand Palais ; cent vingt-trois œuvres). 
André Raffray entreprend la série dite des « recommencées », dans laquelle il reproduit certains œuvres 
mythiques de la modernité dont une Montagne Sainte-Victoire. 
1983 
John Rewald publie le catalogue raisonné des aquarelles de Cezanne. 
1988 
Exposition « Cézanne, les années de jeunesse (1859-1872) » (Londres, Royal Academy of Arts ; Paris, 
musée d’Orsay ; Washington, National Gallery of Art ; quatrevingt-six œuvres). 
Jasper Johns acquiert Baigneur avec un bras tendu, qui avait appartenu à Edgar Degas. 
1995-1996 
Exposition « Cézanne » (Paris, Galeries nationales du Grand Palais ; Londres, Tate Gallery ; Philadelphia 
Museum of Art ; deux cent trente-trois œuvres). 
Brice Marden, Ellsworth Kelly et Jasper Johns visitent l’étape américaine de cette rétrospective. 
1996 
John Rewald publie le catalogue raisonné des peintures de Cezanne. 
2000 
Ellsworth Kelly visite Aix-en-Provence et dessine la Sainte-Victoire. 
2003-2006 
Bernard Plossu photographie les paysages, les lumières et les murs qui ont inspiré Cezanne. 
2005 
Zao Wou-Ki peint un Hommage à Cézanne. 
2014 
Sous le titre Paysages aixois, Bertrand Lavier repeint « à la Van Gogh » un panneau de signalisation qui 
suggère aux touristes d’aller voir la montagne Sainte-Victoire. 
2019-2021 
Peter Doig réalise plusieurs toiles de baigneurs, rejouant l’iconographie cezannienne à partir d’une 
photographie de Robert Mitchum. 
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Un artiste pour artistes 
 
Paul Cezanne (1839-1906) est souvent présenté comme un artiste pour artistes. Pour apprécier sa peinture, 
plus attachée à la forme qu’au fond, il faudrait l’œil d’un peintre. 
En effet, les artistes sont parmi les premiers à reconnaître sa valeur. Avant sa mort en 1906, il est déjà un 
sujet de discussion dans les ateliers et un modèle à suivre. Moins de dix ans plus tard, de Moscou à New 
York, les avant-gardes se revendiquent tous azimuts de sa liberté pour inventer de nouvelles manières de 
représenter le monde. Après la Seconde Guerre mondiale, il est encore le modèle d’un renouveau de 
l’abstraction et d’une peinture fondée sur le doute face aux illusions réalistes. 
L’exposition « Cezanne et nous » retrace cette grande histoire, des années 1880 à nos jours. Elle montre la 
manière dont les artistes se sont revendiqués de Cezanne, de ses œuvres et de son esprit. D’abord 
marginal, Cezanne est devenu une référence à l’autorité difficilement discutable, figure exemplaire de 
l’artiste moderne, isolé et génial. 
Son évocation donne un pouvoir symbolique à ceux qui s’en réclament : celui d’un art qui atteindrait, au-delà 
des mots, une nouvelle forme de vérité. 
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Les premiers adeptes (1882-1895) 
 
En 1882, Cezanne a quarante-trois ans et est un inconnu à Paris. Ni ses deux participations aux expositions 
impressionnistes, ni sa première toile acceptée au Salon des artistes français n’ont réjoui la critique qui 
moque son « outrance ». Rejeté par le circuit officiel, il retourne vivre à Aix-en-Provence, sa ville natale. 
Pourtant, grâce à quelques collectionneurs précoces, dont le peintre Paul Gauguin, et à Julien Tanguy, un 
marchand de couleurs montmartrois qui lui a pris des œuvres en dépôt, une poignée d’artistes en quête de 
renouveau découvre son œuvre avec stupéfaction. Gauguin voit en lui une figure mystique, un modèle pour 
mener la lutte contre le réalisme photographique. Émile Bernard trouve également en Cezanne la voie d’une 
simplification radicale digne de l’art du Moyen Âge, une « vérité » opposée aux illusions techniques 
académiques (perspective, anatomie, modelé). Ils poursuivent avec Cezanne la quête d’une peinture allant à 
l’essentiel, détachée de la représentation, déjà identifiée par Gauguin comme un processus d’«abstraction ». 
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Ambroise Vollard, le promoteur 
 
Le galeriste Ambroise Vollard, après avoir exposé Paul Gauguin et Vincent van Gogh, joue un rôle 
déterminant dans la reconnaissance de l’œuvre de Cezanne. En 1895, il organise sa première exposition 
personnelle, puis cinq autres avant 1906, date de la mort de l’artiste. Ces expositions attirent l’attention 
d’artistes, de collectionneurs et d’amateurs qui approuvent peu à peu l’originalité radicale de sa peinture. 
Marchand audacieux, Vollard acquiert plusieurs centaines d’œuvres de Cezanne, s’assurant d’en avoir le 
monopole. Par leur exposition, leur vente, leur prêt, leur reproduction, par ses contacts internationaux et la 
publication d’une biographie de l’artiste en 1914, Vollard s’est imposé comme le premier et le plus grand 
promoteur de Cezanne. Les œuvres présentées dans cette salle donnent un aperçu de l’ampleur de sa 
collection, ainsi que la diversité des œuvres du peintre présentées dans ses expositions. 
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Hommages à Cezanne 
 
Au tournant du siècle, la reconnaissance de Cezanne s’accélère. En 1896, trois de ses peintures léguées 
par Gustave Caillebotte entrent dans les collections nationales. En 1897, la Nationalgalerie de Berlin est le 
premier musée à acheter une de ses toiles. Ses œuvres sont peu à peu exposées au Salon des 
Indépendants puis au Salon d’Automne, qui lui consacre en 1907 une exposition posthume visitée par de 
nombreux artistes et collectionneurs. Elles rayonnent ensuite dans les grandes expositions internationales 
d’art moderne organisées par des artistes, à Saint-Pétersbourg (1908), Londres (1910), Cologne (1912) et 
New York (1913). Elles sont collectionnées de Moscou à Philadelphie. Julius Meier-Graefe et Ambroise 
Vollard écrivent deux premières biographies de l’artiste. Les prix de ses tableaux s’envolent. Les artistes, de 
Paul Signac à Kasimir Malévitch, reconnaissent l’importance de Cezanne dans leurs écrits, et leurs « 
hommages » se multiplient. L’homme du Midi, incompris, anti-mondain, luttant pour achever ses œuvres, est 
devenu incontournable.  
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Natures mortes : « le cylindre, la sphère, le cône » 
 
En 1907, la rétrospective posthume consacrée à Cezanne au Salon d’Automne est visitée par de nombreux 
artistes : Pablo Picasso, Georges Braque, Umberto Boccioni, Hans Hoffman... Alors que chacun cherche à 
développer sa singularité, Cezanne s’impose comme une source commune. Beaucoup découvrent les 
opinions de l’artiste, publiées la même année par Émile Bernard. Cezanne défend une peinture ancrée dans 
le réel, mais autonome : une composition indépendante, obéissant à ses propres lois, affranchie de l’illusion 
réaliste. Sa célèbre injonction, « traitez la nature par le cylindre, la sphère et le cône », résonne comme un 
programme. La nature morte en est le terrain privilégié : tout est mis en scène dans l’atelier, pensé, 
recomposé. 
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Portraits : « la vérité en peinture » 
 

Chez Cezanne, le portrait témoigne d’une recherche constante où la forme, la couleur et la lumière priment 
sur la ressemblance. Il est le résultat d’un processus long car, comme il le confie, « la lecture du modèle est 
quelquefois très lente à venir ». À travers ses portraits, Cezanne cherche à exprimer une relation particulière 
au monde. C’est dans cet esprit qu’il écrit : « Je vous dois la vérité en peinture et je vous la dirai. » Cette 
formule ne désigne pas une vérité photographique, mais la volonté de traduire, par les moyens propres de la 
peinture, la sensation profonde et durable éprouvée devant le réel. 
 

 

 

 
 

 
 

 

 

 
 

 
 
 
 

 
Paul Cezanne : 

 
La Femme à la cafetière 

 
 entre 1890 et 1895 

 huile sur toile 



30 

 

 

 

 
 

 
 
 

 

 

 
 

 
 

 



31 

 

 

 

 
 

 
 
 
 
 

 

 

 
 

 
 
 

 



32 

 

 

Paysages : « l’harmonie parallèle à la nature » 
 
Les paysages de Cezanne sont traversés d’un paradoxe fécond. Peints en plein air, ils laissent visible la 
main de l’artiste, ses recherches pour rendre les vibrations lumineuses et colorées. Quand Cezanne expose 
avec les impressionnistes en 1877, la critique remarque qu’il est celui qui a « poursuivi l’impression à 
outrance ». Pourtant, le peintre cherche à sublimer ses impressions : « je veux faire de l’impressionnisme 
quelque chose de durable comme l’art des musées » dit-il, « du Poussin sur nature ». Ainsi ses paysages 
sont des compositions fortement structurées. La perspective s’efface au profit de plans colorés et d’une 
touche qui organise la profondeur. Les pins scandent l’espace, la mer étend ses aplats, la végétation vibre : 
tout concourt à un équilibre savamment construit. Le tableau, une « harmonie parallèle à la nature », 
s’engage sans quitter le réel sur la voie de l’abstraction. 
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Baigneurs et baigneuses 
 
Les baigneuses et baigneurs nus, au bord d’une rivière, comptent parmi les grands thèmes cezanniens. À 
partir de 1870, le peintre multiplie les œuvres dans lesquelles il fait varier le nombre et l’attitude des figures. 
Se passant de modèles et de tout prétexte littéraire, ses compositions sont proprement irréalistes. Cezanne 
vise avant tout à produire des tableaux aux compositions dynamiques et aux couleurs vibrantes, où la 
rugosité de Gustave Courbet se mêle à la rigueur de Nicolas Poussin. Ses recherchent culminent à la fin de 
sa vie avec les Grandes baigneuses, dont les trois versions consacrent la portée du sujet en le 
monumentalisant. Ces baigneurs et baigneuses, parce qu’ils incarnent l’idéal d’un âge d’or primordial qui se 
développe au tournant du siècle, deviennent de véritables talismans pour les artistes. Pablo Picasso, Henri 
Matisse, André Derain et Kasimir Malévitch s’y confrontent, chacun cherchant à rendre le corps dans une 
nouvelle nudité : non plus celle de la peau, mais celle de la structure, de la masse, de l’énergie traduite par 
la peinture.  
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Une renaissance cezannienne de l’abstraction 
 
Au lendemain de la Seconde Guerre mondiale et durant les années 1950, l’abstraction naît une secondefois. 
Dans ce contexte, Cezanne est la référence la plussouvent revendiquée, soit directement, soit sous le 
prisme des avant-gardes de la première moitié du 20e siècle, notamment le cubisme. De grandes 
expositions accompagnent et favorisent le cezannisme au sein de cette abstraction renaissante (Art Institute 
de Chicago et Metropolitan Museum of Art de New York en 1952 ; Musée de l’Orangerie à Paris en 1954). 
Elle se manifeste sous des formes variées : paysagisme abstrait, primat de la touche ou encore peinture ne 
parlant que d’elle-même. 
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Une influence plurielle 
 
Si Cezanne est l’une des grandes sources d’inspiration des abstractions apparues dans la seconde moitié 
du 20e siècle, les courants qui s’en réclament y puisent des éléments très différents, voire antagonistes : la 
construction par la couleur et le geste pour les peintres expressionnistes abstraits américains (Hans 
Hofmann, Clyfford Still ou Joan Mitchell) en opposition à la mise en scène de la peinture à partir d’un motif 
bien défini (Jasper Johns) ; la construction de l’espace et la science des couleurs pour l’abstraction 
géométrique et l’art optique en Europe de l’Ouest (Bridget Riley, Victor Vasarely) ou en Europe de l’Est 
(Stefan Gierowski). Par sa diversité, cet héritage est un phénomène sans équivalent dans l’histoire de l’art. 
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Retrouver Cezanne 
 
Par-delà l’histoire du modernisme, celui de Picasso, Matisse ou Mondrian, quelques maîtres de l’abstraction 
des cinquante dernières années aux esthétiques différentes – Ellsworth Kelly, Simon Hantaï, Brice Marden 
ou Sean Scully – veulent retrouver un lien direct avec la peinture de Cezanne. 
Oubliant en quelque sorte les médiations historiques par lesquelles l’héritage cezannien leur est parvenu, ils 
privilégient un dialogue immédiat avec son œuvre, parfois même avec une toile en particulier. Comme 
Cezanne s’abîmait dans la contemplation de son motif, ils se sont plongés dans sa peinture. Parfois même 
jusqu’à vouloir inverser le cours de l’histoire et tenter de rendre cezanniennes des formes et un langage du 
20e siècle. 
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Cezanne postmoderne 
 
Avec l’avènement d’une sensibilité postmoderne, l’héritage de Cezanne ne disparaît pas, mais il se 
transforme. Le Maître d’Aix n’est plus vu prioritairement comme le père des révolutions picturales de la 
modernité, le précurseur de l’abstraction et du formalisme. Son œuvre est davantage regardée pour ses 
sujets, ses thèmes, sa symbolique, pour tout ce que le discours moderniste a écarté. Cezanne n’est 
définitivement plus le protagoniste d’une peinture cherchant à ne parler que d’elle-même. Ses portraits, ses 
natures mortes et ses paysages deviennent des énigmes, des vecteurs de trouble. Aujourd’hui, c’est bien 
l’étrangeté de de sa peinture qui est ressentie par les artistes qui la regardent. Ce fut d’ailleurs le premier 
sentiment qu’elle suscita, dans les années 1870 et 1880. 
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Des pommes et des pommes 
 
Cezanne a réalisé de nombreuses natures mortes dont la pomme est le sujet principal. « Avec une pomme, 
je veux étonner Paris ! », aurait-il déclaré. Il a indubitablement réussi son coup, au-delà sans doute de ses 
espérances. En effet, toute pomme peinte ou même photographiée renvoie aujourd’hui inexorablement à 
Cezanne. Pur prétexte à peindre en même temps que signe d’un attachement au réel et à la figure, la 
pomme est le motif par excellence de l’ambivalence de la peinture de Cezanne. Conscients de cette dualité, 
plusieurs artistes pop s’emparent de ce motif. « Toute vie imaginable se trouve dans [les pommes de 
Cezanne], et si elles venaient à tomber, une conflagration universelle s’ensuivrait », écrit le philosophe 
allemand Ernst Bloch avec un excès qui témoigne de la charge symbolique qu’ont acquise ces  
natures mortes. 
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Paul Cezanne 
 

Fruits, serviette et boîte à lait 
 vers 1880 

 
 huile sur toile 
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Achevé/inachevé 
 
En 1874, Cezanne écrit : « J’ai à travailler, toujours, non pas pour arriver au fini, qui fait l’admiration des                                                     
imbéciles ». C’est toutefois plus tard, lorsqu’il peint loin de ses pairs en Provence durant les vingt dernières 
années de sa vie, qu’il produit le plus d’« inachevés ». Peu de peintres en ont laissé autant que lui. Devant 
ses peintures et ses aquarelles, il est difficile de savoir si Cezanne a renoncé, découragé à terminer l’œuvre, 
ou s’il a compris que l’ajout d’une seule touche aurait remis en cause l’accomplissement auquel il était 
parvenu, en dépit d’un apparent inachèvement. Cezanne a légué à l’histoire de l’art ce paradoxe : quand la 
dernière touche est posée, l’œuvre ne semble pas toujours achevée. La peinture moderne a pleinement 
retenu la force esthétique de ce paradoxe. De l’inachèvement cezannien naît l’abstraction, mais également 
et plus fondamentalement encore, une métaphysique de l’échec qui hante une large partie de la modernité. 
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Le sentiment géologique 
 
De nombreuses peintures de Cezanne représentent des rochers. L’attrait du peintre pour la pierre s’inscrit 
dans l’intérêt porté, à son époque, aux sciences de la Terre : « Pour bien peindre un paysage, je dois 
découvrir d’abord les assises géologiques ». Cette exigence révèle une dimension proprement structurale de 
sa peinture, particulièrement sensible dans les toiles réalisées aux Carrières de Bibémus. Une forme 
d’équivalence s’est établie dans l’esprit de Cezanne entre la pierre, les forces invisibles qui structurent la 
nature et la matière picturale. Grâce au rocher, sa peinture représente la matière du monde en même temps 
qu’elle se présente comme matière. Le cezannisme de beaucoup d’artistes passera par la pierre et cette 
consistance de facture de sa peinture qui renvoie à la consistance générale du monde matériel. 
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« Quel beau motif ! »* 
 
S’il est un motif qui, plus qu’aucun autre, se confond dans l’imaginaire collectif avec la peinture de Cezanne, 
c’est la montagne Sainte-Victoire, qu’il a peinte plus de 80 fois de 1878 jusqu’à sa mort. Durant la première 
moitié du 20e siècle, ces nombreuses versions vont, aux yeux des héritiers du peintre, témoigner de ses 
efforts obsessionnels pour obtenir la « vérité en peinture ». Ce sera ensuite la dimension presque sérielle, 
tout particulièrement des dernières versions de la Montagne Sainte-Victoire vue des Lauves, qui retiendra 
l’attention des artistes. Aujourd’hui, ils s’intéressent avant tout au mythe tant culturel que pictural qu’est 
devenue la Sainte-Victoire, soit pour le cultiver, soit pour l’interroger.  
*extrait d’une lettre de Paul Cezanne à Émile Zola, avril 1878 
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Paul Cezanne : 
 
La Montagne Sainte-Victoire 
vers 1888 
huile sur toile 
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Mark Tansey (né en 1949)  
 

 Valley of Doubt 
 1990 

 huile sur toile 
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