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La programmation des expositions des musées d’Orsay et de l’Orangerie 
vient conforter les axes forts des collections et de la politique culturelle 
de l’établissement : une histoire de l’art exigeante du siècle de la modernité 
depuis ses sources en 1848 jusqu’à la rupture de la Seconde Guerre 
mondiale, fondée sur des relectures à la lumière de problématiques 
actuelles - les femmes, l’altérité du Modèle noir, la hiérarchie des arts 
et les expressions en marge, la littérature, la critique d’art...

De grandes rencontres s’offrent ainsi au public : Picasso. Bleu et rose, 
le Modèle noir de Géricault à Matisse, Berthe Morisot, Franz Marc 
et August Macke, Félix Fénéon, Joris-Karl Huysmans, Toulouse-Lautrec...

EXPOSITIONS 
MUSÉES D'ORSAY ET DE L'ORANGERIE
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EXPOSITIONS AU MUSÉE D’ORSAY
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Picasso. Bleu et rose
18 septembre 2018 – 6 janvier 2019 
Niveau 0, espace d’exposition temporaire

L’exposition, premier partenariat de grande ampleur entre les 
musées d’Orsay et de l'Orangerie et le Musée national Picasso-
Paris, envisage de manière inédite les « périodes bleue et rose » 
de Pablo Picasso, moment déterminant dans sa création. Certaines 
icônes de l'artiste seront à cette occasion montrées en France pour 
la première fois. La présentation de cette manifestation au musée 
d’Orsay participe de la volonté d’inscrire le jeune Picasso dans 
son époque et de reconsidérer son œuvre sous le prisme de 
son appartenance au xixe siècle.

En 1900, à dix-huit ans passés, Pablo Ruiz, qui signe bientôt 
Picasso, a tout du jeune prodige. Sa production se partage entre 
tableaux académiques, pour se justifier vis-à-vis de son père, 
professeur de dessin rêvant d’une carrière officielle pour son fils, 
et œuvres plus personnelles, au contact de l’avant-garde 
barcelonaise, des revues ou des affiches. 

Son arrivée à Paris en octobre 1900, à la gare d’Orsay tout juste 
inaugurée, ouvre une période de création intense et féconde qui 
voit éclore la naissance de son identité artistique. C’est sa peinture 
de salon qui le conduit dans la capitale française : désigné pour représenter son pays à la section 
espagnole des peintures de l’Exposition Universelle, il y présente une grande toile, Derniers moments, 
recouverte en 1903 par son chef-d’œuvre La Vie.

S’ouvre alors une période de création intense et féconde ponctuée par les allers et retours de l’artiste 
entre l’Espagne et la capitale française. Les années 1900-1906 se caractérisent à la fois par une grande 
diversité de styles et par l’émergence de questionnements plastiques et d’enjeux conceptuels 
structurants de sa création. L’œuvre de Picasso va progressivement passer d’une riche palette colorée 
aux accents pré-fauves, qui doit tout autant au post-impressionnisme de Van Gogh qu’à Toulouse-
Lautrec, aux quasi-monochromes de la « période bleue », puis aux tonalités roses de la « période 
des Saltimbanques », et aux variations ocres de Gósol. 

Cherchant à se détacher d’une périodisation trop fine qui morcellerait la période en autant d’étapes 
isolées, cette exposition fait le choix d’un champ chronologique qui excède les limites données 
par l’historiographie aux « périodes bleue et rose » - de l’automne à 1901 à 1904 pour la première 
et de 1905 à l’été 1906 pour la seconde. Elle cherche ainsi à adopter une juste distance entre 

EXPOSITIONS AU MUSÉE D’ORSAY

Pablo Picasso (1881-1973)
L’Acrobate à la boule, 1905, 
huile sur toile, 147 x 95 cm,
Moscou, The Pushkin State Museum of Fine Arts 
© The Pushkin State Museum of Fine Arts  
© Succession Picasso 2018
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Pablo Picasso (1881-1973) 
Fillette à la corbeille fleurie, 1905, 
Huile sur toile, 155 x 66 cm, 
Collection particulière 
© Droits réservés

« démystification » et respect de l’intégrité de l’œuvre, entre une vision trop fragmentaire de ses années 
de jeunesse et une approche globalisante du « génie Picasso ».

Commissaire général : 
Laurent Le Bon, président du Musée national Picasso-Paris  
Commissaires : 
Claire Bernardi, conservatrice peinture au musée d’Orsay 
Stéphanie Molins, chargée de mission au Musée national Picasso-Paris 
Emilia Philippot, conservatrice au Musée national Picasso-Paris

Conseillers scientifiques :
Marilyn McCully, historienne de l’art
Eduard Vallès, conservateur au Museu nacional d’art de Catalunya

Cette exposition est organisée par les musées d’Orsay et de l’Orangerie, Paris et le Musée national Picasso-Paris, 
en collaboration avec la Fondation Beyeler, Bâle. 
Avec les prêts exceptionnels du Museu Picasso de Barcelone et du Musée d’Etat des Beaux-Arts Pouchkine, Moscou
Cette exposition a bénéficié de la garantie de l’État français pour l’assurance des œuvres.

Catalogue de l'exposition, coédition musée d’Orsay /Hazan

L’exposition Picasso. Bleu et rose bénéficie du généreux soutien de KPMG, ING Bank, la Fondation Engie, Linklaters et Nexity.

Pablo Picasso (1881-1973)
Enfant à la colombe, 1901-1904,
huile sur toile, 73 x 54 cm,
Collection particulière
© AKG Images 
© Succession Picasso 2018



Conférence inaugurale 
—
Mercredi 17 octobre 2018 à 12h 

Présentation de l’exposition par les commissaires
Laurent Le Bon, président du Musée national Picasso, Paris, commissaire général 
de l’exposition, Claire Bernardi, conservatrice, musée d’Orsay, Stéphanie Molins, 
chargée de mission auprès du président, Musée national Picasso-Paris, Émilia Philippot, 
conservatrice, Musée national Picasso-Paris, commissaires de l’exposition.

Table ronde 
« Les périodes bleue et rose, des inventions de l’histoire de l’art ? »
—
Jeudi 22 novembre à 19h 

Avec les commissaires et un spécialiste invité
Il existe un débat autour de la convention, souvent problématique et réductrice, 
qui consiste en histoire de l’art à classer les œuvres par période chez un artiste. 
Une discussion sur l’appellation « période bleue » et « période rose », comme catégories 
aptes à générer un récit ordonné et analytique de la production artistique de Picasso 
de ces deux époques, réunira les commissaires de l’exposition et un historien expert 
de la question. 

Cycle de conférences  
« De l’Espagne à Paris et retour » 
19 octobre – 7 décembre 2018
—
Vendredi 19 octobre 2018 à 12h

Catalogne 1900
par Édouard Vallès, conservateur au Museu nacional d'art de Catalunya de Barcelone.
Un tour des ateliers, des cabarets comme le fameux « El Quatre Gats » 
et des salles d’exposition fréquentés par les artistes et la critique d’art, sans oublier 
un panorama des revues artistiques comme « Pel y Ploma », « El Quatre Gats » 
ou « Catalunya artistica », permet de saisir toute la vitalité des débuts de l’art moderne 
à Barcelone vers 1900.

—
Vendredi 9 novembre 2018 à 12h

Les Espagnols à Paris au tournant du siècle 
par Brigitte Léal, directrice adjointe du MNAM, Centre Pompidou.
Ramon Casas, Paco Durrio, Pablo Gargallo, Ramon Pichot, Sebastia Junyer i Vidal, 
Manolo, Nonell Santiago Rusinol, Miquel (Michel père de Maurice) Utrillo, 
Ignacio Zuloaga, ont tous été Parisiens à un moment donné, autour de 1900. 
Ils appartiennent à la communauté artistique espagnole à Paris au tournant du siècle, 
au centre de laquelle se trouve aussi un certain Picasso.
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—
Vendredi 7 décembre 2018 à 12h 

Le Paris de l’avant-garde artistique vers 1900 
par Peter Read, professeur de littérature moderne française et d'arts visuels, université 
du Kent, Royaume-Unis.
À quoi ressemblait l’atelier du Bateau-Lavoir à Montmartre où Picasso a résidé 
entre 1904 et 1909 ? Quels étaient les marchands qui ont pris le risque d’exposer 
Picasso à ses débuts : Bernheim Jeune, Berthe Weill, Serrurier, Hessel, Vollard ? 
Quels étaient les artistes présents à l’Exposition universelle de 1900 et à quoi 
ressemblait le cabaret du « Lapin agile » à Montmartre ? Dans ce contexte d’éclosion 
de l’avant-garde artistique, les premiers collectionneurs et critiques de Picasso que 
sont Gertrude Stein, Wilhelm Uhde et Guillaume Apollinaire ont également joué un rôle 
décisif en prenant avec audace et clairvoyance la défense de l’œuvre du jeune Picasso.

Colloque
—
Jeudi 29 et vendredi 30 novembre 2018 de 10h à 17h 

Dans l'œil de Picasso. retour aux sources des périodes bleue(s) et rose(s)
Les différentes interventions de ce colloque proposent une relecture des périodes 
bleue et rose de Picasso à l’aune de leurs sources artistiques. Il s’agira de questionner 
l’unité de la création de l’artiste entre 1900 et 1906 et de souligner la diversité 
des œuvres que recouvrent les notions de périodes bleue et rose.
Les communications proposées s’organiseront sous la forme de face à face entre 
des artistes du xixe et Picasso : Lautrec, Gauguin, Cézanne, Puvis de Chavannes, 
Van Gogh, Rodin, Ingres, Steinlen mais aussi sous la forme de confrontations 
entre Picasso et des maîtres espagnols, comme Le Greco. Des contributions sur 
les collectionneurs de l’œuvre de cette période sont également attendues à ce colloque.

Événement 
—
Jeudi 27 septembre 2018 – 19h-23h

Curieuse nocturne : « Bleu et Rose » 
Cette nocturne dédiée aux publics jeunes (18-30 ans) célèbrera l’ouverture 
de l’exposition en explorant de manière originale et festive les périodes bleue et rose 
de Picasso à travers une programmation variée : poésie, spectacle, ateliers 
et médiations.
À ne pas manquer, les trois concerts exceptionnels dans la nef du musée du pianiste 
Jean-Michel Blais, entre douceur et mélancolie. Pour les plus curieux, une rencontre 
inspirante avec le célèbre historien des couleurs, Michel Pastoureau, qui évoquera 
la symbolique du bleu et du rose.
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Renoir Père et Fils
Peinture et cinéma 
6 mai – 3 septembre 2018 
Philadelphie, Fondation Barnes

6 novembre 2018 – 27 janvier 2019 
Paris, musée d’Orsay 
Niveau 2, galerie Françoise Cachin

En 1979, Orson Welles saluait Jean Renoir qui venait de disparaître 
comme le plus grand réalisateur. Avec d’autres, tels Stroheim ou 
Chaplin, pour s’en tenir à une génération née à la fin du xixe siècle 
au moment de l’invention du cinéma, Jean Renoir a contribué à 
faire de ce nouveau mode d’expression un art majeur, revendiquant 
pour le réalisateur un rôle d’auteur. 

Comme il aimait à le rappeler, Jean Renoir était aussi le « fils de ». 
Pierre-Auguste Renoir, est un principaux artistes de 
l'impressionnisme et il est célébré au début du xxe siècle comme 
un maître de l’art français. Jean a 25 ans quand celui-ci disparaît. 
Il hérite de centaines de tableaux et devient ainsi un acteur du 
marché de l’art impressionniste au début des années 1920, à l’heure où l’œuvre de son père est 
recherchée. De la fin des années 1910 jusque 1922, Jean Renoir pratique la céramique, confectionnant et 
commercialisant des pièces aux couleurs fauves dont la simplicité et le caractère artisanal perpétuent 
l’enseignement de son père, peintre sur porcelaine à ses débuts et ardent défenseur des arts décoratifs. 
C’est en 1924 que Jean tourne son premier film, Catherine, et découvre sa voie, suscitée selon ses dires 
par le désir de faire de son épouse, Catherine Hessling, une star de cinéma. Catherine n’est autre 
qu’un des derniers modèles du peintre auquel elle a inspiré de nombreux nus sensuels et lyriques. 
Malgré des échecs, Jean poursuit une carrière qui est véritablement lancée dans les années 1930, 
avec La Chienne et Boudu. 
Avec La Grande Illusion en 1937, il accède à une renommée internationale. Trois ans plus tard, 
il se réfugie à Los Angeles, où il s’installe définitivement, réalisant quelques films avec des studios 
hollywoodiens et des œuvres en Europe tels French Cancan (1954), Elena et les Hommes (1955) - 
évocations du Montmartre de son enfance, ou encore Le Déjeuner sur l’herbe (1959), tourné dans 
la maison de ses parents, à Cagnes, dans le Sud de la France. La sortie en 1946 d’un de ses films 
aujourd’hui les plus vénérés, Partie de campagne, fera de Jean une figure tutélaire de la Nouvelle 
Vague dans les années 1960. Le film, par sa liberté d’exécution, en plein air, son sujet, une nouvelle 
de Maupassant contemporaine du Déjeuner des canotiers de Renoir, est souvent lu comme une œuvre 
impressionniste et le point d’orgue d’échanges constants. Jean ne confiait-il pas en 1974 « avoir passé 
sa vie à déterminer l’influence de [s]on père sur [lui] » ? Il ne cessera en effet de mettre en scène 
et en récit cette filiation.

L’exposition veut explorer ce dialogue fécond et parfois paradoxal entre un père et un fils, entre 
deux artistes, entre peinture et cinéma, où l’écriture occupe aussi une place déterminante. Les points 
de contact entre l’œuvre du peintre et du cinéaste vont au-delà d’un jeu d’influence et de transposition. 

EXPOSITIONS AU MUSÉE D’ORSAY

Pierre Bonnard (1867-1947)  
Auguste et Jean Renoir ; vers 1916,  
épreuve sur papier albuminé à partir d’un négatif  
sur film souple au gélatino-bromure d’argent,  
Paris, musée d’Orsay
© Musée d’Orsay, Dist. RMN-Grand Palais / 
Patrice Schmidt
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Tout se passe comme si c’est en interrogeant, entre proximité et distance, la peinture de Renoir 
et de ses contemporains et, plus généralement, le  xixe siècle finissant, que Jean forge sa personnalité 
artistique et établit son autonomie de cinéaste. L’exposition reviendra de façon neuve sur son rôle 
dans la diffusion de l’œuvre de son père, ses relations avec le milieu artistique et sa pratique de céramiste 
qu’il mettait en parallèle avec celle du cinéma, car potiers et cinéastes composent avec le hasard.
Les relations entre Pierre-Auguste et Jean Renoir sont jalonnées de portraits croisés, entre un fils 
qui a posé pour son père mais ne l’a jamais filmé et préparera pendant près de vingt ans sa biographie. 
Parue en 1962, elle est encore très lue aujourd’hui. À travers des tableaux, des extraits de films, 
des photographies, des costumes, des affiches, des dessins et des documents, pour certains inédits, 
cette exposition pluridisciplinaire explorera des thèmes (le rôle du modèle féminin par exemple) 
et des géographies (la Seine, Montmartre, le Midi) communs à deux œuvres que réunissent peut-être 
plus sûrement encore un goût de la liberté et une profonde humanité.

Commissaire : 
Sylvie Patry, directrice de la conservation et des collections du musée d’Orsay 

Avec la participation de pour la présentation au musée d’Orsay de 
Paul Perrin, conservateur peinture au musée d'Orsay
Isabelle Gaëtan, chargée d’études documentaires au musée d’Orsay
Matthieu Orléan, collaborateur artistique auprès de la Direction générale de La Cinémathèque française, pour la sélection de films

Cette exposition est organisée par la Fondation Barnes, Philadelphie, et les musées d’Orsay et de l’Orangerie, Paris, 
avec la collaboration de La Cinémathèque française, Paris.

Catalogue de l'exposition, coédition musée d’Orsay / Flammarion

Pierre Auguste Renoir (1841-1919)
La Balançoire, 1876,
huile sur toile, 92 x 73 cm,
Paris, musée d’Orsay
Photo © Musée d’Orsay, Dist. RMN-Grand Palais / Patrice Schmidt

Pierre Auguste Renoir (1841-1919)
Gabrielle et Jean, 1895-1896,
huile sur toile, 65 x 54 cm,
Paris, musée de l’Orangerie, RF 1960-18
Photo © RMN-Grand Palais (Musée de l'Orangerie) / Hervé Lewandowski



Conférence inaugurale 
—
Vendredi 16 novembre 2018 à 12h 

avec Sylvie Patry, directrice des collections et de la conservation, musée d’Orsay, 
commissaire générale de l’exposition  
et Mathieu Orléan, collaborateur artistique auprès de la Direction générale  
de La Cinémathèque française.

Table ronde 
Au nom du père. Renoir en héritage
—
Jeudi 17 janvier 2019 à 19h 

L’activité du cinéaste Jean Renoir (1894-1979) pose la question de la filiation en art. 
De quels modèles a-t-il hérité et comment s’en est-il éventuellement émancipé ? 
Que représente l’activité artistique du fils rapportée à celle du père ?
Avec Bernard Eisenschitz, historien du cinéma et Jean-François Rabain, psychanalyste. 

Événement
Curieuse nocturne : « Renoir Père et Fils » 
—
Jeudi 24 janvier 2019 – de 18h30 à 23h

Pour débuter l'année et en clôture de leurs programmations croisées autour des Renoir, 
le musée d’Orsay et La Cinémathèque française s’associent pour proposer une soirée 
exceptionnelle. Projections sur écran géant dans la nef, médiations et rencontres 
inviteront le public à faire ses premiers pas dans l’univers fascinant des Renoir.
Peinture et cinéma seront à l’honneur à travers une programmation foisonnante : 
projections sur grand écran dans la nef, médiations et rencontres.
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Le « Talisman » de Sérusier,
une prophétie de la couleur 
29 janvier – 28 avril 2019
Niveau 0, salle 10 et galerie Lille

La petite étude de plein-air réalisée par Sérusier à Pont-Aven en 
1888, « sous la direction de Gauguin » comme l’indique l’inscription 
manuscrite au revers du panneau (un petit format communément 
utilisé par les peintres pour leurs études, un « 3-Figure »), 
a d’emblée été élevée au rang d’icône. Dès que l’artiste, de retour  
à l’Académie Jullian, présente aux Nabis ce paysage « synthétique » 
aux couleurs pures et aux formes simplifiées, ceux-ci le baptisent 
« Le Talisman » et l’accrochent au mur de leur lieu de réunion,  
Le Temple, où il est conservé comme une « relique ». 

Paul Sérusier offre Le Talisman à Maurice Denis, qui a contribué 
à en faire une œuvre fondatrice en livrant le récit de sa création 
dans un texte publié dans la revue L’Occident en 1903 : « Comment 
voyez-vous cet arbre, avait dit Gauguin devant un coin du Bois 
d’Amour : il est vert. Mettez donc du vert, le plus beau vert de votre palette ; et cette ombre, plutôt bleue ? 
Ne craignez pas de la peindre aussi bleue que possible ». 
Ainsi nous fut présenté pour la première fois, sous une forme paradoxale, inoubliable, le fertile concept 
de la « surface plane recouverte de couleurs en un certain ordre assemblées ». 

L’étude de Sérusier a ainsi été placée au centre d’une sorte de mythe d’origine qui en fixe l’interprétation : 
une « leçon de peinture » délivrée par Paul Gauguin inspirant au jeune peintre le manifeste d’un art  
qui remplace une approche mimétique par la recherche d’un « équivalent coloré », C’est à l’aune
de cette présentation que la postérité réinterprètera ce tableau comme l’annonce d’une nouvelle 
conception de la peinture : pure, autonome et abstraite.

Cette exposition se propose de revenir sur l’histoire de cette œuvre iconique des collections du musée 
d’Orsay. En s’appuyant sur les dernières recherches sur le sujet, elle retracera le contexte de sa création, 
sa place au sein de l’œuvre de Sérusier et ses rapports avec celles de ses compagnons Nabis ; 
elle s’intéressera aussi à son histoire matérielle, celle d’une petite huile sur bois, œuvre inachevée 
de 27 sur 21 centimètres, dont Maurice Denis avait exagéré le caractère improvisé en parlant d’une boîte 
à cigare. Nous présenterons ainsi les résultats de l’étude scientifique réalisée par le Centre 
de Recherches et de Restauration des musées de France dans le cadre des recherches menées 
pour l’exposition. Enfin, l’exposition s’intéressera à l’histoire de sa réception par les artistes et critiques 
de son époque, mais aussi à la postérité qui a été la sienne dans l’art du xxe siècle. 

Cette présentation s’appuiera sur les riches collections d’Orsay liées à l’école de Pont-Aven et aux Nabis 
en même temps que sur celles du musée de Pont-Aven. Elle intégrera aussi des prêts exceptionnels 
de musées français, ainsi que de nombreuses œuvres conservées en collection particulière. 
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Paul Serusier (1864-1927)
Le Talisman, l’Aven au Bois d’Amour, 1888,
huile sur bois, 27 x 21,5 cm,
Paris, musée d’Orsay
© RMN-Grand Palais (Musée d’Orsay) / 
Hervé Lewandowski
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Un catalogue sera publié pour l’occasion par le musée d’Orsay, permettant de donner la parole 
à des spécialistes sur cette œuvre importante de nos collections, son contexte de création, 
et nous l’espérons de faire avancer la recherche, notamment sur l’histoire de sa réception.

Commissaires :
Estelle Guille des Buttes-Fresneau, directrice du musée de Pont-Aven
Claire Bernardi, conservatrice peinture au musée d’Orsay 
Avec la collaboration d’Estelle Bégué, chargée d’études documentaires au musée d’Orsay

Cette exposition est organisée par les musées d’Orsay et de l’Orangerie, Paris et le musée de Pont-Aven.

Catalogue de l'exposition, coédition musée d’Orsay / RMN - Grand Palais 

Paul Gauguin (1848-1903)
Marine avec vache. Au bord du gouffre, 1888, 
Paris, musée d'Orsay
Photo © Musée d’Orsay, Dist. RMN-Grand Palais / Patrice Schmidt

Paul Serusier (1864-1927)
Tétraèdres, vers 1910,
huile sur toile, 92 x 56 cm,
Paris, musée d’Orsay
© Musée d'Orsay, Dist. RMN-Grand Palais / Patrice Schmidt



Le modèle noir  
de Géricault à Matisse  
24 octobre 2018 – 10 février 2019
New York, Wallach Art Gallery  

26 mars – 21 juillet 2019 
Paris, musée d’Orsay 
Niveau 0 

Automne 2019 
Pointe-à-Pitre, Mémorial ACTe 

En une trentaine d’années, « la représentation des Noirs » 
est devenue un objet d’histoire très actif des deux côtés de 
l’Atlantique, et les travaux liés aux « black studies » se multiplient. 
Ils visent, pour une part significative, à montrer comment le monde 
des images fut partie prenante du processus historique défini 
par l’instauration de la traite négrière, la sortie progressive 
de l’esclavage et enfin la lente affirmation d’une identité noire. 
Aucune exposition à ce jour n’avait tenté d’explorer ce phénomène 
de civilisation multiséculaire à partir de l’iconographie foisonnante, tous media confondus, qu’il a 
engendrée. Même à s’en tenir à la période qui va de la Révolution française au début du xxe siècle, 
Le Modèle noir, de Géricault à Matisse se propose de montrer comment s’est construite, déconstruite 
et reconstruite l’imagerie des sujets noirs au cours des temps. Co-organisée avec la Wallach Art Gallery 
de New York, l’exposition du musée d’Orsay s’intéresse donc aux changements qui affectèrent le mode 
de représentation des sujets noirs, qui jouèrent un rôle fondateur dans le développement de l’art 
moderne. Le propos s’appuie sur les œuvres les plus révélatrices de Girodet, Marie-Guillemine Benoist, 
Géricault, Delacroix, Cordier, Carpeaux, Manet, Bazille, Gauguin, Cézanne, Matisse (avant et après 
ses visites à Harlem en 1930), intègre la photographie (Nadar, Carjat…), et met particulièrement en 
lumière la production des artistes noirs, celle de la Harlem Renaissance (Charles Alston, William H. 
Johnson…) et des générations d’après-guerre, de Romare Bearden et Faith Ringgold jusqu’à aujourd’hui. 

Priorité est donnée au dialogue entre l’artiste qui peint, sculpte, grave ou photographie et son modèle. 
En adoptant une approche multidisciplinaire, entre histoire de l’art, histoire des idées et anthropologie, 
cette exposition se penche sur des problématiques esthétiques, politiques, sociales et raciales, ainsi 
que sur l’imaginaire inhérent à la représentation des figures noires dans les arts visuels. L’exposition, 
sans rupture de récit, privilégie trois moments forts : le temps de l’abolition (1794-1848), le temps de 
la Nouvelle peinture, le temps des premières avant-gardes du xxe siècle. Un développement particulier 
est réservé à Olympia et ses avatars, ainsi qu’à la découverte du Harlem Renaissance par Matisse 
et sa fascination pour la créolité, en écho aux Fleurs du mal de Baudelaire, livre qu’il illustra sous 
l’Occupation allemande. Femmes et hommes de couleur, ils sont nombreux à avoir croisé le chemin 
des artistes, peintres, sculpteurs et photographes, dont nous sommes les héritiers directs. 
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EXPOSITIONS AU MUSÉE D’ORSAY

Marie Guillemine Benoist (1768-1826)
Portrait de femme noire, 1800,
huile sur toile, 81 x 65 cm,
Paris, musée du Louvre
Photo © RMN-Grand Palais (Musée du Louvre) / 
Gérard Blot
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Qui sont-elles, qui sont-ils ces acteurs oubliés du grand récit des avant-gardes ? Un prénom 
ou un surnom, a longtemps suffi, au mieux, à les désigner… De façon progressive pourtant, les modèles 
d’atelier vont sortir de leur statut précaire et devenir des femmes et des hommes à part entière. 
De la méconnaissance à la reconnaissance, nulle autre exposition n’a jamais retracé ce long processus 
et tenté de qualifier un dialogue désormais central à la vie des arts.

Commissaires : 
Cécile Debray, conservatrice en chef, directrice du musée de l’Orangerie
Stéphane Guégan, conseiller scientifique auprès de la présidente des musées d’Orsay et de l’Orangerie
Denise Murrell, chercheuse post-doctorante de la Ford Fondation à the Wallach Art Gallery
Isolde Pludermacher, conservatrice en chef peinture au musée d’Orsay 

Cette exposition est organisée par les musées d’Orsay et de l’Orangerie, Paris et la Wallach Art Gallery, New York.

Edouard Manet (1832-1883)
Olympia, 1863-1865,  
huile sur toile, 130 X 190 cm, 
Paris, musée d’Orsay  
Photo © Musée d’Orsay, Dist. RMN-Grand Palais / Patrice Schmidt

Henri Matisse (1869-1954) 
Danseuse créole, Nice, 1950,  
papiers gouachés découpés, marouflés sur toile,205 x 120 cm, 
Nice, Musée Matisse, don d’Henri Matisse, 1953, 
© Droits réservés 
© Succession H. Matisse



Berthe Morisot (1841-1895) 
21 juin – 23 septembre 2018
Québec, Musée national  
des beaux-arts du Québec

20 octobre 2018 – 14 janvier 2019 
Philadelphie, Fondation Barnes

24 février – 26 mai 2019
Dallas, Dallas Museum of Art 

18 juin – 22 septembre 2019
Paris, musée d’Orsay 
Niveau 2, galerie Françoise Cachin

En 1903, le critique Camille Mauclair saluait en Berthe Morisot 
la « figure la plus captivante de l’impressionnisme », 
dans un ouvrage qui était alors est une des premières et des plus 
complètes histoires du mouvement. 

Née en 1841 dans une famille bourgeoise et ouverte aux arts, 
Morisot a débuté sa carrière au milieu des années 1860. Très tôt, elle choisit la voie de l’indépendance : 
elle s’affirme comme une artiste professionnelle, ce qui n’est guère l’usage dans son milieu où la pratique 
artistique est conçue comme un « talent d’agrément ». De 1864 à 1873, elle expose à huit reprises au Salon 
officiel, tout en cherchant à placer des œuvres chez les marchands. Elle se choisit pour maître Camille 
Corot et pratique assidûment la peinture en plein air. Enfin, dès la fin des années 1860, elle a pour 
interlocuteurs Édouard Manet et Edgar Degas. Ils fréquentent, avec Alfred Stevens, Pierre Puvis 
de Chavannes, James Tissot, Henri Fantin-Latour, Carolus-Duran ou le futur ministre Jules Ferry, 
pour ne citer que quelques noms, le salon de ses parents. En 1874, son mariage avec Eugène Manet, 
un des frères d’Édouard, l’allie à jamais au « clan Manet ». Puis, après la construction en 1883-1884 
de leur hôtel particulier rue de Villejust à Paris, Morisot et son mari réunissent Mallarmé, Renoir, Monet 
ou Degas, entre autres, formant ce que Jean Renoir décrira comme « un foyer d’authentique civilisation 
parisienne ». Le rôle de Berthe Morisot ne se limite donc pas à sa seule peinture, mais s’étend à la place 
exceptionnelle qu’elle joue dans la vie culturelle pendant près de trente ans.

Morisot appartient à cette génération d’artistes qui à la fin des années 1860 entendent rénover 
la peinture de leur temps par le sujet moderne. À cette ambition s’ajoute chez elle le goût de la peinture 
claire et du plein air. En 1874, elle participe à la première exposition impressionniste. Elle y présente 
ce qui est aujourd’hui sans doute son tableau le plus célèbre, Le Berceau (Musée d’Orsay), mais 
également Cache-Cache (collection particulière), une scène d’extérieur qui appartenait alors à Manet ; 
deux tableaux qui seront réunis dans l’exposition. Morisot sera avec Pissarro la plus fidèle exposante 
du groupe puisqu’elle participe à sept des huit manifestations impressionnistes entre 1874 et 1886. 
Ses œuvres séduisent quelques-uns des premiers collectionneurs de l’impressionnisme, comme 
Victor Chocquet, l’ami de Renoir et Cézanne, Georges de Bellio, Théodore Duret ou encore 
Charles Ephrussi. Morisot bénéficie d’un accueil critique plutôt favorable, même si ses tableaux très 
esquissés déroutent et sont souvent qualifiés de pochades. Au tournant des années 1880, l’artiste pousse 
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EXPOSITIONS AU MUSÉE D’ORSAY

Berthe Morisot (1841-1895) 
Jeune femme en toilette de bal, 1879,  
huile sur toile, 71,5 x 54 cm, 
Paris, musée d’Orsay 
Photo © Musée d’Orsay, Dist. RMN-Grand Palais / 
Patrice Schmidt
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encore les limites du fini. Ses scènes de jardin, ses jeunes femmes à la dernière mode ou à la toilette, 
semblent autant de « works in progress » : touche visible, peinture gestuelle, traces du travail et des outils 
de l’artiste et toile laissée nue caractérisent la peinture de Morisot. 

Au début des années 1890, alors qu'elle bénéficie d’une première exposition personnelle chez Boussod 
et Valadon, ses scènes d’intérieur en particulier prennent des accents que l’on pourrait qualifier 
de symbolistes. Si l’artiste ne s’éloigne pas de l’observation directe qui est son modus operandi depuis 
les années 1860 et qui n’exclut dans certains cas ni le recours au dessin préparatoire ni un travail 
de reprise a posteriori, son art se renouvelle profondément. La touche fluide et longue, aux couleurs 
saturées, fond les figures dans leur environnement. Les intérieurs de Morisot, assimilables à 
des projections de l’intériorité, de la musique jouée par les modèles ou de leurs rêveries, se déréalisent : 
« Le rêve c’est la vie - et le rêve est plus vrai que la réalité ; on y agit soi, vraiment soi - si on a une âme 
elle est là », écrit-elle. Morisot disparaît prématurément en 1895. Elle laisse un ensemble de plus 
de 400 peintures, dont on estime qu’environ 15% seulement ont circulé de son vivant. Cette faible 
proportion explique peut-être son progressif effacement au cours du xxe siècle, au profit de ceux 
qu’elle appelle ses « confrères les impressionnistes ».

À partir des années 1980-1990, Morisot bénéficie d’une attention nouvelle : développement des gender 
studies en Angleterre et aux États-Unis et organisation d’une exposition majeure en 1989, 
enrichissements spectaculaires des collections publiques avec la Fondation Denis et Annie Rouart 
au musée Marmottan Monet, expositions en 2001 au Palais des Beaux-Arts de Lille et en 2012 au musée 
Marmottan pour s’en tenir à la France. La présente exposition, riche de toutes ces pistes ouvertes 
dans des directions parfois contradictoires, fait le pari que le moment est venu de montrer et de regarder 
Berthe Morisot à neuf afin d’inspirer de nouvelles recherches. Elle incorpore ainsi dans ses thématiques 
mêmes les acquis des études féministes et des gender studies tout en donnant à l’artiste sa place 
dans une histoire générale de l’impressionnisme et de l’art de son temps. Dans cette perspective, 
cette exposition choisit de se pencher sur un aspect fondamental de l’œuvre de Morisot, les tableaux 
de figures et les portraits, qui représentent près de 70 % de son œuvre. Ce sont aussi les figures 
et les portraits qu’elle a exposés en priorité de son vivant.

Commissaires :
Sylvie Patry, directrice de la conservation et des collections du musée d’Orsay
Nicole R. Myers, The Lillian and James H. Clark Curator of European Painting and Sculpture, Dallas Museum of Art

Avec la participation pour la présentation au musée d’Orsay de Paul Perrin, conservateur peinture,  
et de Lucile Pierret, chargée d’études documentaires

Cette exposition est organisée par les musées d’Orsay et de l’Orangerie, Paris, le Musée des beaux-arts, Québec, 
la Fondation Barnes, Philadelphie, et le Dallas museum of Art, Dallas.

Catalogue de l'exposition, coédition musée d’Orsay / Flammarion



Berthe Morisot (1841-1895)
Le Berceau, 1872, 
huile sur toile, 71,5 x 54 cm,
Paris, musée d'Orsay
Photo © Musée d’Orsay, Dist. RMN-Grand Palais / Patrice Schmidt

Berthe Morisot (1841-1895)
Femme à sa toilette, 1875-80,
huile sur toile, 60,3 x 80,4 cm,
Chicago, The Art Institute of Chicago
Photography © The Art Institute of Chicago

Établissement public des musées d’Orsay et de l’Orangerie  |  25



Établissement public des musées d’Orsay et de l’Orangerie  |  26



Degas à l’Opéra
24 septembre 2019 – 19 janvier 2020
Paris, musée d’Orsay 
Niveau 0

1er mars – 28 juin 2020
Washington, National Gallery of Art 

Tout au long de sa carrière, de ses débuts dans les années 1860 
jusqu’à ses œuvres ultimes au-delà de 1900, Degas a fait de l’Opéra 
le point central de ses travaux, sa « chambre à lui » pour parler 
comme son ami Mallarmé. Il en explore les divers espaces 
(salle et scène, loges, foyer, salles de danse), s’attache à ceux 
et celles qui les peuplent, danseuses (sur scène, au repos, 
s’exerçant), chanteurs, musiciens de l’orchestre, spectateurs, 
abonnés en habit noir hantant les coulisses. Si les autres sujets 
traités par l’artiste (portraits, paysages, scènes de courses, 
de maisons closes, de café-concert, modistes ou repasseuses…) 
n’apparaissent que de façon sporadique, l’Opéra est continûment 
présent. C’est que cet univers clos, qui ne laisse à travers 
les fenêtres voilées ou aveuglantes des salles de danse que de 
rares échappées vers l’extérieur, est un microcosme aux infinies 
possibilités, qui permet toutes les expérimentations : multiplicité 
des points de vue suscitant des cadrages inusités (vues 
plongeantes ou di sotto insu), contraste des éclairages, étude du 
mouvement et de la vérité du geste, dont la spontanéité apparente dissimule l’entraînement constant 
et l’étude patiente, rapprochement aberrant des corps qui provoque ces « belles grappes » qu’il appréciait 
tant… tout ce que pourvoit ce monde de « distance et de fard ». 

L’Opéra est aussi un laboratoire propice aux innovations techniques : c’est avec Ludovic Lepic, habitué 
de l’Opéra pour lequel il créa des costumes, et sur le thème du Maître de ballet que Degas réalisa 
en 1876-1877 son premier monotype ; en 1881, Petite danseuse de quatorze ans, statue de cire complétée 
d’accessoires véritables, révolutionne la sculpture. Depuis la grande rétrospective de 1988 
(Paris, New York, Ottawa) qui a marqué le renouveau des études sur Degas, plusieurs expositions ont été 
consacrées au « peintre des danseuses » (notamment Degas and the Dance, Detroit et Philadelphie 2003 ; 
Degas and the Ballet ; Picturing Movement, Londres, 2011). Mais aucune n’a envisagé l’Opéra globalement, 
étudiant tout à la fois le lien passionné qu’il avait avec cette maison - « le manque d’opéra est une 
souffrance véritable » écrivait-il après quelques semaines seulement à la Nouvelle-Orléans -, ses goûts 
musicaux (son attachement au grand opéra à la française et sa haine du wagnérisme), ses relations 
personnelles avec les directeurs successifs, les compositeurs (Auber, Reyer ou Chausson), le corps de 
ballet (Mlles Salle, Sanlaville, Van Goethem, Chabot, Biot, Mauri…), les chanteurs (Jean-Baptiste Faure, 
Rose Caron…), les abonnés (le milieu Halévy), mais aussi les infinies ressources de cette merveilleuse 
« boîte à outils ».
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Edgar Degas (1834-1917)
L’Orchestre de l’Opéra, vers 1870,
huile sur toile, 56,5 x 46 cm,
Paris, musée d’Orsay 
Photo © Musée d’Orsay, Dist. RMN-Grand Palais / 
Patrice Schmidt
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Les premiers carnets de l’artiste, conservés à la Bibliothèque Nationale de France, montrent son intérêt 
précoce pour la scène. En 1860, il ouvre avec Petites filles spartiates provoquant des garçons à la lutte 
(Londres, National Gallery) un chantier de plus de vingt ans où les jeunes gens, s’exerçant dans l’aride 
plaine de Sparte, deviennent les prototypes des scènes de ballet à venir. Le Portrait de Mlle E(ugénie) 
F(iocre) à propos du ballet de « la Source » (The Brooklyn Museum), exposé au Salon de 1868, L’Orchestre 
de l’Opéra (Musée d’Orsay, vers 1870) introduisent définitivement et sur des modes divers l’Opéra 
dans l’œuvre de Degas. Des « exercices de précision » du début des années 1870 aux pastels et fusains 
à « gros traits » des années 1890 et 1900, Degas use des techniques et supports les plus divers, les 
déclinant en peintures de grand format , en « produits » ou « articles » destinés à la vente, en sculptures, 
en illustrations (La Famille Cardinal), en éventails, se limitant au noir et blanc ou se livrant à des 
« orgies de couleurs ». Il explore ainsi tous les recoins, tous les usages et, entre observation réaliste 
et fantasmagorie - « J’en ai tant fait de ces examens de danse, sans les avoir vus, que j’en suis un peu 
honteux » écrit-il autour de 1880 - construit autour de l’Opéra son œuvre.

Commissaires :
Henri Loyrette, commissaire général
Leïla Jarbouai, conservatrice art graphique au musée d’Orsay
Marine Kisiel, conservatrice peinture au musée d’Orsay
Kimberly Jones, conservateur à la National Gallery of Art de Washington

Cette exposition est organisée par les musées d’Orsay et de l’Orangerie, Paris et la National Gallery of Art, Washington.

Edgar Degas (1834-1917)
Portrait de Mlle Eugénie Fiocre à propos du ballet « La Source », 1867,
huile sur toile, 131 x 145 cm,
Brooklyn NY, Brooklyn Museum
Photo © Brooklyn Museum



Edgar Degas (1834-1917) 
Les Choristes, 1877, 
pastel sur monotype, 27 x 32 cm, 
Paris, musée d’Orsay, legs Caillebotte, RF 12259 
Photo © Musée d’Orsay, Dist. RMN-Grand Palais / Patrice Schmidt

Edgar Degas (1834-1917) 
La Danseuse chez le photographe, 1874, 
huile sur toile, 65 x 50 cm, 
Moscou, The Pushkin State Museum of Fine Arts 
© The Pushkin State Museum of Fine Arts
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Joris-Karl Huysmans 
critique d’art  
De Degas à Grünewald
3 décembre 2019 – 3 mars 2020 
Paris, musée d’Orsay 
Niveau 2, galerie Françoise Cachin

Été 2020 
Colmar, musée Unterlinden 

Plutôt féru de Rembrandt et Hals jusque-là, Huysmans (1848-1907) 
est bouleversé, de son propre aveu, par la découverte de Degas, 
lors de l’exposition impressionniste de 1876, la deuxième du genre. 
L’artiste de la « commotion » jouira d’un statut particulier dans 
sa critique d’art, qui admet d’emblée la possibilité d’une double 
modernité. Les peintres de la vie moderne et les explorateurs 
du rêve n’ont pas à s’exclure. Son désir d’échapper aux logiques 
de chapelle, du naturalisme au symbolisme, aura toutefois porté 
tort à Huysmans, dont l’œuvre critique massive souffre encore 
d’une méconnaissance relative. Mais cette image brouillée est 
peut-être la chance de l’exposition, qui entend montrer que ce supposé fils de Zola agit davantage 
en héritier de Baudelaire, sa véritable autorité, et en émule de Théophile Gautier, très souvent cité, 
comme si le romancier de Marthe contenait dès le départ celui d’A rebours. Le public est ainsi invité 
à reprendre pied dans un moment particulier de la sensibilité moderne, à la croisée de la poussée 
naturaliste des années 1870, du décadentisme des années 1880-1890 et du « retour » aux Primitifs 
(tournant 1900), sur fond de renaissance catholique. Peu de grands écrivains contribuèrent autant 
à ce vaste mouvement d’époque, peu l’éclairent avec une telle vigueur descriptive et analytique, 
fictions comprises. S’appuyant sur un partenariat inédit, l’exposition devrait connaître une étape 
particulière à Colmar, où le retable d’Issenheim confrontera les visiteurs au point d’orgue de l’esthétique 
huysmansienne. 

Une première séquence couvre les années 1876-1883 (parution de L’Art moderne, titre repris de Gautier) 
et se caractérise par la nécessité (au fond, bénéfique) d’avoir à rendre compte du Salon, en plus 
des manifestations de ce que Huysmans appelle la « peinture indépendante ». A titre de mise en place, 
on a choisi le tournant 1879-1882, moment où, coup sur coup, il rend compte du Salon de 1879 
(bien que la pré-originale des chapitres afférents de L’Art moderne n’ait pas été localisée, si elle existe) 
et des expositions impressionnistes. À l’art académique, triomphe insolent du « poncif habile », Huysmans 
oppose sans surprise l’« art moderne », celui qui est présent au Salon, ou qui prospère à ses marges : 
Manet, Gervex et Eva Gonzalez représentent, sur les cimaises officielles, les « peintres de la modernité ». 
Sa croisade en faveur  des peintres de la vie moderne (l’essai programmatique de Baudelaire [1863] 
constitue souvent l’intertexte avoué du sien) débute en 1877-78 avec ses articles sur Manet (Nana) 
et Gervex (Rolla). Mais Huysmans n’accepte pas en bloc ceux qui creusent une brèche dans le système 
officiel des expositions parisiennes. Plutôt qu’à Pissarro et Monet, ses préférences vont à Caillebotte, 
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Félicien Rops (1833-1898)
La Femme au lorgnon, vers 1870,
pastel et fusain sur papier vergé, 58 x 41 cm,
Paris, musée d’Orsay 
Photo © Musée d’Orsay, Dist. RMN-Grand Palais / 
Patrice Schmidt
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Degas, le premier Gauguin et Forain, vite devenu son complice. Ce sont, au sein des atmosphériques, 
« les réalistes ». Sa fidélité à Raffaëlli se développe alors. 
Le second « moment » considère les années 1884-1889, d’A rebours à Certains (et aux prises de position 
contre la Tour Eiffel, etc.). Malgré la tentation de faire de Huysmans un annonciateur du symbolisme, 
il faut comprendre sa composante décadente pour elle-même. Sans négliger Mallarmé, il est plus proche 
de l’inspiration de Verlaine. Derrière Des Esseintes et le musée latent d’A rebours se dessinent, en outre, 
les figures de Montesquiou et d’Edmond de Goncourt. Huysmans affiche un goût prononcé pour Gustave 
Moreau, Odilon Redon, Whistler, Rops, les dessins d’Hugo, alors que Puvis de Chavannes est un sujet 
d’irritation croissante. Huysmans, qui a détesté Le Pauvre pêcheur, voit en son auteur un faux naïf, 
le pasticheur des Primitifs. Le décadentisme de Huysmans raffine sur lui-même, aux limites de l’auto-
ironie, du comique et de la disqualification. Son héros échoue lui-même à s’enfermer dans la claustration 
narcissique de son musée imaginaire, loin de toute emprise de l’Utile. Le supposé manifeste de 
la décadence se referme sur un appel à la foi, à défaut de croyance : « Seigneur, prenez pitié du chrétien 
qui doute, de l’incrédule qui voudrait croire, etc. » 

Un besoin ou un devoir de sacré s’exprime en s’inversant. Au sujet ainsi de Rops et de son humanité 
duelle, A rebours énonce : « La Pureté, elle, a inspiré d’incomparables toiles ; elle a sublimé le talent 
des grands peintres chrétiens, les Fra Angelico et les Grünewald, les Rogier van der Weyden 
et les Memling. Elle est morte après le Moyen Âge ; elle est maintenant inaccessible en art, ainsi que 
le sentiment divin dont elle émane, à des générations privées de foi. » Ainsi la section décadente mène-
t-elle tout droit à la réflexion sur l’art religieux et sur l’art d’Eglise. L’importance grandissante accordée 
aux Primitifs, - la publication de La Cathédrale (1898) marquant une étape remarquable- succède à 
son intérêt précoce pour la peinture religieuse et ses difficultés à se renouveler. Au temps du naturalisme, 
il espérait ce renouveau des suiveurs de Bonnat et de Jean-Paul Laurens, et notait les tentatives 
d’un Duez. Huysmans, au seuil du nouveau siècle, se tourne plus résolument vers le mystérieux 
Charles-Marie Dulac et le Lyonnais Paul Borel, tandis que le sculpteur Pierre Roche accompagne 
cette ultime évolution. La parution de Trois primitifs (1905), à l’heure des lois Combes, fait date.

Commissaires : 
André Guyaux, professeur de littérature française à l’Université de Paris-Sorbonne
Stéphane Guégan, conseiller scientifique auprès de la présidente des musées d’Orsay et de l’Orangerie

Cette exposition est organisée par les musées d’Orsay et de l’Orangerie, Paris.
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William Adolphe Bouguereau (1825-1905)
La Naissance de Vénus, 1879, 
huile sur toile, 300 x 215 cm,
Paris, musée d’Orsay 
Photo © Musée d’Orsay, Dist. RMN-Grand Palais / Patrice Schmidt

Eva Gonzalès (1849-1883)
Une loge aux Italiens, vers 1874, 
huile sur toile, 97,7 x 130 cm,
Paris, musée d’Orsay 
Photo © Musée d’Orsay, Dist. RMN-Grand Palais / Patrice Schmidt

Odilon Redon (1840-1916)
La Fuite en Egypte, entre 1840-1916, 
huile sur toile, 45,4 x 38 cm,
Paris, musée d’Orsay 
Photo © Musée d’Orsay, Dist. RMN-Grand Palais / Patrice Schmidt
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Les contes cruels  
de Paula Rego
17 octobre 2018 – 14 janvier 2019 
Niveau -2, espace d’exposition temporaire

Unique artiste femme du groupe de l’École de Londres, Paula Rego 
se distingue par une œuvre fortement figurative, littéraire, 
incisive et singulière.

Née en 1935 à Lisbonne, Paula Rego a quitté, adolescente, 
le Portugal et l’oppressante dictature de Salazar, pour faire ses 
études à Londres où elle vit depuis plus de cinquante ans. Formée 
à la Slade School of Arts, elle a côtoyé Francis Bacon, 
Lucian Freud, Frank Auerbach, David Hockney.
Peintre, elle élabore avec virtuosité de grands polyptyques 
au pastel. Habitée par une certaine littérature et culture visuelle 
du xixe siècle, réaliste et fantastique, à l’instar de son compatriote 
cinéaste Manoel de Oliveira, Paula Rego entremêle de manière très contemporaine ces références 
(Jane Eyre, Peter Pan, Daumier, Goya, Lewis Carroll, Hogarth, Ensor, Degas...) à des éléments fortement 
autobiographiques et des éléments du réel, celui du monde actuel et de ses enjeux sociaux et politiques. 
Narratifs, grinçants, ses tableaux semblent issus de quelque conte cruel et évoquent la condition féminine 
dans des scènes étranges, à contre-courant des codes sociaux. « Mes sujets favoris sont les jeux 
de pouvoir et les hiérarchies. Je veux toujours tout changer, chambouler l’ordre établi, remplacer 
les héroïnes et les idiots ». En cela, Paula Rego rejoint l’esprit de Hogarth, Goya ou Grosz, interroge 
les conventions établies et relève avec ironie les traits de la société bourgeoise incarnée par la famille, 
la religion et l’État. S’inspirant de mannequins, poupées et masques mis en scène dans son atelier, Paula 
Rego crée des personnages ou animaux qu’elle transforme et travestit, donnant ainsi naissance à 
des saynètes composées sur de grands formats, où se mêlent réalité et fiction, rêveries et cauchemars.

L’exposition au musée de l’Orangerie présentera, à travers environ 70 peintures et dessins, une traversée 
de son œuvre, depuis les grandes toiles acryliques sur papier de femmes-enfants animaux, un important 
ensemble d’œuvres graphiques ponctué de quelques mises en regard avec des dessins et gravures 
anciennes - Daumier, Goya, Degas, Rabier... - jusqu’aux grands cycles au pastel présentés avec 
les modèles poupées et animaux provenant de son atelier.

Première grande exposition dans un musée français de cette artiste très reconnue au Portugal 
et en Grande-Bretagne, elle permettra de montrer une œuvre puissante qui s’inscrit dans une relecture 
inspirée des sources visuelles et littéraires de notre modernité et révèle un univers unique 
et incomparable.

Commissaire : 
Cécile Debray, conservatrice en chef, directrice du musée de l’Orangerie  

Cette exposition est organisée par les musées d’Orsay et de l’Orangerie, Paris, avec la collaboration exceptionnelle  
de la galerie Marlborough, Londres, et le soutien de la Fondation Calouste Gulbenkian, Paris.

Catalogue de l'exposition, coédition musée d’Orsay / Flammarion
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Paula Rego 
Dancing Ostriches from Disney’s Fantasia 
(Triptich, right panel), 1995,
pastel sur papier monté sur aluminium,
150 x 150 cm,
Collection particulière
© Droits réservés
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Paula Rego
The fisherman, 2005,  
triptyque, panneau central,
pastel, 187 x 135 cm
© Collection of the Artist

Paula Rego
The Dance, 1988,
acrylique sur papier monté sur toile, 212,6 x 274 cm,
Londres, Tate Modern
© www.bridgemanimages.coms



Conférence de présentation 
—
Mercredi 7 novembre 2018 à 19h 

avec Cécile Debray, directrice du musée de l’Orangerie 
et commissaire de l’exposition.

Journée d’étude et projection 
« La narration dans la peinture de Paula Rego : sources et récits »
—
Mardi 4 décembre 2018 de 10h à 18h 

Matin / Auditorium de l’Orangerie
Introduction par Cécile Debray, directrice du musée de l’Orangerie
12h – Rencontre devant les œuvres avec Nancy Huston, écrivain, Choghakate Kazarian, 
Yves Koby, historiens de l’art, et Guy Oberson, peintre.

Après-midi / Fondation Gulbenkian, Paris
Introduction par Helena de Freitas, conservateur, Fondation Gulbenkian, Paris
Avec la participation de Catarina Alfaro, directrice de la Casa das Historias-Musée 
Paula Rego, Cascais ; Camille Morineau, directrice des expositions et des collections 
de la Monnaie de Paris et Leïla Jarbouai, conservateur arts graphiques, musée d’Orsay 
Modération : Scarlett Reliquet, musée d’Orsay.

Suivie de la projection du documentaire Paula Rego, Secrets and Stories de Nick Willing, 
90 minutes, BBC, 2017.

Cycle de conférences  
—
Mercredi 28 novembre 2018 à 19h

Un portrait de Paula Rego
par João Pinharanda, conseiller culturel, Ambassade du Portugal à Paris et historien 
de l’art.

—
Mercredi 12 décembre 2018 à 19h

L’École de Londres et Paula Rego
par Sarah Wilson, professeur, The Courtauld Institute of Art, Londres.

—
Mercredi 9 janvier 2019 à 19h

Portugal – Londres – Paris.  
Les artistes portugais en exil dans les années 50 et 60
par Joana Baiao, chercheuse à l’Universidade Nova de Lisboa/ ENS, Paris  
et Leonor Oliviera, chercheuse à l’Universidade Nova de Lisboa/Courtauld Institute, 
Londres.
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Monet – Clemenceau 
14 novembre 2018 – 11 mars 2019 
Exposition dossier
Niveau -2, salle 6

Le 12 novembre 1918, au lendemain de l’Armistice, le peintre 
Claude Monet écrivait à Georges Clemenceau, président du 
Conseil, son ami depuis près de trente ans : « Je suis à la veille 
de terminer deux panneaux décoratifs que je veux signer le jour 
de la Victoire et viens vous demander de les offrir à l'État, 
par votre intermédiaire ; c'est peu de chose mais c'est la seule 
manière que j'ai de prendre part à la Victoire. […] Je vous admire 
et vous embrasse de tout mon cœur »

Les musées d’Orsay et de l’Orangerie en partenariat avec 
la Mission du centenaire de la Première Guerre mondiale, et 
dans le cadre de l’année Clemenceau « Père de la Victoire » 
1918-2018 organisent une exposition dossier « Monet – 
Clemenceau » qui sera présentée au musée de l’Orangerie 
du 12 novembre 2018 au 11 mars 2019.

Cette exposition souhaite illustrer les liens existant entre Claude Monet (1840-1926) et Georges 
Clemenceau (1841-1929), tant du point de vue personnel, que dans le contexte de la Première Guerre 
mondiale et celui de la création artistique. L’exposition est essentiellement centrée sur le projet 
des grandes décorations des Nymphéas du musée de l’Orangerie qui cristallise les liens et les ambitions 
des deux hommes dans un dessein où se mêlent l’art et la nation à un moment historique crucial.

Elle se tiendra dans une salle de 40m2, spécialement réaménagée. Elle comprendra notamment : 
des œuvres et des portraits de Monet, mais aussi des portraits de Clemenceau, dont son buste par Rodin, 
des pièces de correspondance, un plan de l’Orangerie avec les salles définitives des grandes décorations 
conservé aux Archives nationales, des images d’archives filmées, des objets personnels évoquant le lien 
d’amitié unissant les deux hommes, des photographies et des imprimés.

Commissariat : 
Cécile Girardeau, conservatrice au musée de l’Orangerie
Sylphide de Daranyi, chargée d’études documentaires au musée de l’Orangerie

Cette exposition est organisée par les musées d’Orsay et de l’Orangerie, Paris,  
en partenariat avec la Mission du centenaire de la Première Guerre mondiale.
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EXPOSITION DOSSIER AU MUSÉE DE L’ORANGERIE

Claude Monet (1840-1926)
Portrait de l’artiste, 1917,
huile sur toile, 70,5 x 55 cm,
Paris, musée d’Orsay, en dépôt au musée 
des Beaux-Arts de Tourcoing
Photo © RMN-Grand Palais (Musée d'Orsay) /  
Droits réservés
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Claude Monet (1840-1926)
La Cathédrale de Rouen. Le portail et la tour Saint-Romain, effet du matin, 
Harmonie blanche, 1893, 
huile sur toile, 106 x 73 cm,
Paris, musée d’Orsay, legs comte Isaac de Camondo, 1911 
Photo © Musée d’Orsay, Dist. RMN-Grand Palais / Patrice Schmidt

Claude Monet (1840-1926)
Saule pleureur, 1920-1922,
huile sur toile, 110 x 100 cm,
Paris, musée d’Orsay, donation sous réserve d'usufruit de M. Philippe Meyer 
Photo © Musée d’Orsay, Dist. RMN-Grand Palais / Patrice Schmidt

François Mercey (20e siècle)
Allégorie : Clemenceau et la France qui tient le Traité de Paix, 1922,
aquarelle gouachée, dessin au crayon, encre noire, lavis, 53 x 45,5 cm,
Blérancourt, musée franco-américain du château de Blérancourt
Photo © RMN-Grand Palais (Château de Blérancourt) / Gérard Blot



Franz Marc / August Macke 
1909-1914
4 octobre 2018 – 21 janvier 2019
New York, Neue Galerie

6 mars – 17 juin 2019
Paris, musée de l’Orangerie 
Niveau -2, espace d’exposition temporaire

Cette exposition entend montrer les œuvres de deux figures 
majeures de l’expressionnisme allemand, du mouvement Der Blaue 
Reiter, Franz Marc (1880-1916) et August Macke (1887-1914), 
tous deux tués sur le front pendant la Première Guerre mondiale. 
Le munichois et le bonnois ont noué une amitié dès 1910, réunis par une même connaissance et un même 
intérêt pour l’art français qu’ils découvrent lors de leurs séjours à Paris - Cézanne, Van Gogh, Gauguin, 
le fauvisme. Tous deux expriment dans leurs premiers tableaux souvent peints en plein-air une même 
fascination spirituelle pour le paysage et la nature ; Franz Marc se qualifiant lui-même de peintre 
animalier. 

Après la rencontre en 1911 avec Vassily Kandinsky et la création de l’Almanach du Blaue Reiter, 
leur peinture prend un tournant plus radical, plus stylisé. Franz Marc abandonne la peinture de plein-air 
et commence à peindre ses fameux chevaux bleus qui inspirent le titre de la revue. En 1911 les deux 
artistes, acteurs de la formation du groupe Der Blaue Reiter, avec Vassily Kandinsky, Gabriele Münter et 
Paul Klee, participent à deux expositions : chez Tannhauser à Munich entre décembre 1911 et janvier 1912, 
qui tourne en Allemagne et dans le reste de l’Europe ; la seconde à la  galerie Hans Goltz, à Munich en 
février 1912. Marc co-édite avec Kandinsky l’Almanach du Blaue Reiter, August Macke réunit pour sa part 
les images de la partie ethnographique de l’album et rédige une étude sur les masques africains. Ils jouent 
également un rôle actif dans l’organisation d’expositions internationales d’avant-garde comme 
le Sonderbund à Cologne en 1912 et le Erst deutscher Herbstsalon à Berlin en 1913. 
À partir de 1913, Franz Marc, frappé par l’exposition des Futuristes italiens et par les tableaux de Robert 
Delaunay, se tourne vers l’abstraction. Plusieurs peintures majeures de cette année seront ainsi exposées 
avec des aquarelles et des carnets d’esquisses, notamment plusieurs œuvres abstraites de 1913-14. 
Macke prend quant à lui ses distances avec le Blaue Reiter et s’oppose à la spiritualité intellectuelle 
de Kandinsky, en privilégiant un rapport plus évident entre l’homme et la nature. Il déménage en Suisse 
en 1913 et effectue un bref voyage en Tunisie avec Paul Klee, durant lequel il multiplie aquarelles et 
photographies. Les deux artistes, mobilisés dès août 1914, meurent sur le front pendant la Grande Guerre.

Les œuvres de ces deux artistes emblématiques du versant hédoniste, coloré et séduisant de 
l’expressionnisme allemand ont été très peu montrées en France (« Figures du moderne. 
L’expressionnisme en Allemagne 1905-1914 » - Dresde, Munich, Berlin, Paris, Mamvp, 2005). Il s’agit là 
d’une belle opportunité de poursuivre une ligne de programmation sur les avant-gardes européennes 
dans leur dialogue avec les arts non-occidentaux et leur propension à réinventer un rapport au monde, 
à la suite des expositions « Apollinaire, le regard du poète » (2016), et « Dada Africa, sources 
et influences extra-occidentales » (2017).
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EXPOSITIONS AU MUSÉE DE L’ORANGERIE

Franz Marc (1880-1916)  
Le Rêve, 1912, 
huile sur toile, 100 x 135 cm, 
Madrid, Museo Thyssen-Bornemisza 
© Museo Thyssen-Bornemisza, Madrid
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La présentation à Paris comprendra une soixantaine d’œuvres, enrichie de quelques œuvres 
supplémentaires et de documents permettant d’évoquer l’Almanach du Blaue Reiter.

Commissaires : 
Cécile Debray, conservatrice en chef, directrice du musée de l’Orangerie  
Vivian Barnett, commissaire invitée (auteur du catalogue raisonné Kandinsky, spécialiste du Blaue Reiter)

Cette exposition est organisée par les musées d’Orsay et de l’Orangerie, Paris et la Neue Galerie, New York.

August Macke (1887-1914)
Formes colorées I,1913, 
Münster, Museum für Kunst und Kultur 
© Museum für Kunst und Kultur, Münster / Droits réservés

August Macke (1887-1914)
Ruisseau dans la forêt, 1910,
Bloomington, Indiana University Museum
© Indiana University Museum, Bloomington / Droits réservés



Félix Fénéon (1861-1944)
Premier volet de l'exposition 
28 mai – 6 octobre 2019
Musée du quai Branly – Jacques Chirac  

Deuxième volet de l'exposition 
16 octobre 2019 – 27 janvier 2020
Paris, musée de l'Orangerie 

10 mars – 12 juillet 2020
New York, The Museum of Modern Art

Aucune exposition n'a encore rendu hommage à Félix Fénéon, 
acteur majeur de la scène artistique de la fin du xixe siècle 
et du tournant du xxe siècle. Le musée d’Orsay en association 
avec le musée du quai Branly - Jacques Chirac propose de célébrer 
sa personnalité hors du commun, encore injustement méconnue. 
L’exposition montrera les différentes facettes de ce personnage singulier, au physique de quaker 
et à l’humour pince-sans-rire, qui sut concilier carrière de fonctionnaire modèle, engagement artistique 
et convictions anarchistes. Chroniqueur, rédacteur à La Revue blanche, critique d'art, éditeur - il publia 
Les Illuminations de Rimbaud-, galeriste, Fénéon fut également un collectionneur exceptionnel qui réunit 
un nombre important de chefs-d’œuvre comprenant un ensemble unique de sculptures africaines 
et océaniennes.

Entre 1883 et 1926, Fénéon publia plusieurs dizaines d'articles en faveur d’un art novateur. Distant 
à l'égard de l'impressionnisme, il fit une exception pour Degas, Monet, Renoir et Gauguin, dont 
il commenta finement les œuvres. Sa contribution essentielle à l’histoire de l’art concerne les artistes 
néo-impressionnistes, auxquels il apporta un soutien inconditionnel. À l’occasion de la dernière 
exposition impressionniste, il publia un opuscule intitulé Les impressionnistes en 1886, où il célébrait 
l’apparition de Georges Seurat. Fénéon reste aujourd’hui surtout connu pour avoir été le découvreur 
de cet artiste en butte à une incompréhension unanime et pour lequel il prit l’initiative de presque 
toutes les rétrospectives entre 1900 et 1936. Fénéon fut également l’ami de nombreux peintres 
pointillistes, Signac, Cross, Luce, Van Rysselberghe, ainsi que des Nabis. Son apport au Symbolisme 
s’exprima à travers sa collaboration à de multiples petites revues éphémères qui accompagnèrent 
ce courant, et par son amitié avec Mallarmé et Verhaeren.

En 1906, Fénéon entra chez Bernheim-Jeune où il continua à défendre des peintres déjà accrédités 
comme Bonnard, Cross, Denis, Roussel, Vuillard et introduisit ses amis néo-impressionnistes Signac 
et Cross. À l'écart du cubisme et du dadaïsme, le directeur artistique de la galerie Bernheim-Jeune 
s'intéressait à une nouvelle génération de peintres figuratifs et coloristes - Derain, Matisse, Marquet, 
Van Dongen, Modigliani, Pascin, Marie Laurencin, Gromaire, Lucie Cousturier, Emile Compard - dont 
il fit la promotion en organisant de nombreuses expositions et accrochages. Un focus dans l’exposition 
évoquera la première exposition futuriste à Paris réalisée chez Bernheim-Jeune en 1912. Il quitta 
ses fonctions en 1920.
Fénéon collectionna avec passion les artistes qu’il défendait, rassemblant plus de 500 œuvres 
représentatives de ses goûts et de ses amitiés. Aux toiles et dessins des Nabis et des artistes de 
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Georges Seurat (1859-1891)
Poseuse de face, 1887, 
huile sur bois, 25 x 15,8 cm, 
Paris, musée d’Orsay, ancienne collection Fénéon
Photo © Musée d’Orsay, Dist. RMN-Grand Palais / 
Patrice Schmidt
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La Revue blanche, s'ajoutèrent ceux de ses amis Néos - Seurat, Signac, Angrand, Cross, Luce, Pissarro - 
puis des tableaux de Dufy, Gromaire, Modigliani, Pascin, Lucie Cousturier, Louise Hervieu, Compard, 
Van Dongen.

Petits et grands formats - Fénéon posséda Une Baignade à Asnières de Seurat - s'entassèrent dans 
ses appartements successifs. En 1919, il commença une collection d'objets d'art africain et océanien, 
dont le catalogue fut dressé en 1931. La vente en deux vacations, les 11 et 13 juin 1947, de sa collection 
de sculptures des Tropiques comprenait 457 numéros. 

À la fin de sa vie, gravement malade, Fénéon dut se défaire d'une partie de sa collection de peintures 
et de dessins. Il organisa une vente aux enchères, le 4 décembre 1941, pour payer des frais de clinique. 
Après sa disparition et celle de sa femme, sa collection fut dispersée au cours de plusieurs vacations 
organisées à l'Hôtel Drouot en 1947.
Dans un manuscrit inédit retrouvé dans les archives du commissaire-priseur et probablement de la main 
de Fénéon lui-même, son parcours est résumé d’une phrase : « c’est expressément dans la collection 
promise au marteau de M. Alphonse Bellier qu’on trouve, fidèle, complète et singulière, l’image de 
sa personnalité».

Les incursions étendues de Fénéon dans le domaine des arts plastiques et de la littérature, sa vision 
esthétique décloisonnée à une époque où les formes et les couleurs affirmaient leur autonomie 
par rapport au sujet, en firent un acteur majeur de l’histoire de l’art de la fin du xixe et des premières 
décennies du xxe siècle, que le musée d’Orsay et le musée du quai Branly - Jacques Chirac se devaient 
de faire connaître au public.

Commissaires : 
Isabelle Cahn, conservatrice générale au musée d’Orsay
Philippe Peltier, conservateur au musée du quai Branly - Jacques Chirac

Cette exposition est organisée par les musées d’Orsay et de l’Orangerie, Paris, le musée du Quai Branly - Jacques Chirac,  
Paris, et The Museum of Modern Art, New York.

Paul Signac (1863-1935)
Opus 217, portrait de Félix Fénéon, 1890-1891,
huile sur toile, 73,5 x 92,5 cm,
New York, The Museum of Modern Art, fractional gift of David  
and Peggy Rockefeller
© The Museum of Modern Art, New York

Amedeo Modigliani (1884-1920)
La Jeune Suédoise (Jeanne Hébuterne), 1918, 
huile sur toile, 46 x 29,5 cm,
Troyes, musée d'art moderne, donation Lévy
© Musée d'art moderne, Troyes / Droits réservés



EXPOSITION AU MUSÉE DU LUXEMBOURG

Établissement public des musées d’Orsay et de l’Orangerie  |  47



Établissement public des musées d’Orsay et de l’Orangerie  |  48



EXPOSITION AU MUSÉE DU LUXEMBOURG

Les décors des Nabis
1890-1900.
Un frisson nouveau
12 mars – 30 juin 2019
Paris, musée du Luxembourg

La contribution des Nabis aux arts décoratifs est un domaine 
encore méconnu, qui n’a fait l’objet d’aucune exposition en France. 
Cet apport est néanmoins essentiel chez ces artistes qui voulaient 
abattre la frontière entre les beaux-arts et les arts appliqués. 
La question du décoratif comme principe fondamental de l’unité 
de la création s’imposa au moment de la formation du groupe 
à la fin des années 1880.

Véritables pionniers du décor moderne, Bonnard, Vuillard, 
Maurice Denis, Sérusier, Ranson, Vallotton, ont défendu un art 
en lien direct avec la vie. Ils créèrent des oeuvres originales, 
joyeuses et rythmées, qui étaient destinées à agrémenter 
les intérieurs contemporains en réaction contre l’esthétique du 
pastiche alors en vogue. « Notre âge, certifiait Roger Marx, ne hait rien tant que les répétitions, 
les recettes héritées du passé, il est tourmenté par l’appétence de l’interdit, il convoite le frisson 
nouveau ; échapper à la hantise du ressouvenir, bannir ce qui est voulu, enseigné, telle est son ambition, 
sinon sa règle. »  

L’art décoratif des Nabis ne répond à aucune doctrine esthétique préexistante mais il exprime la fantaisie 
imaginative des artistes et l’audace de leurs recherches formelles. Ce domaine a constitué une 
expérience d’art total  basée sur le décloisonnement des techniques et l’influence du Japon. Fascinés 
par les estampes japonaises découvertes à l’occasion d’une exposition à l’Ecole des beaux-arts de 
Paris en 1890, les Nabis s’inspirèrent de ces images planes pour interpréter la réalité. En proscrivant 
l’imitation illusionniste et en affirmant la bi-dimensionnalité naturelle du support, ils développèrent un art 
ornemental aux formes simplifiées, aux lignes souples, aux motifs sans modelé saturant l’espace. 
Leurs compositions se caractérisent par l’emploi de couleurs vives, des lignes ondulantes, 
une perspective sans profondeur, des formes soulignées d’un cerne pour mieux les détacher du fond. 
Les Nabis reçurent de nombreuses commandes pour des décors privés ou pour la galerie de l’Art 
nouveau.  

L’exposition au musée du Luxembourg permettra de reconstituer des ensembles décoratifs qui ont été 
démantelés et dispersés au cours du temps. Parallèlement à la peinture, elle consacrera une part 
significative aux créations des Nabis dans le domaine de la tapisserie, du papier peint, du vitrail 
et de la céramique. Son parcours articulé en quatre sections abordera des thèmes importants comme 
l’association symbolique de la femme avec la nature dans les œuvres de jeunesse de Bonnard, 
Maurice Denis, Vuillard et Ker-Xavier Roussel, ou encore le thème des intérieurs chez Vuillard. 

Paul Ranson (1861-1909)
Printemps, 1895, 
tapisserie à l'aiguille en laine sur toile à canevas 
réalisée par France Ranson, 167 x 132 cm,
Paris, musée d'Orsay
Photo © Musée d’Orsay, Dist. RMN-Grand Palais / 
Patrice Schmidt
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Y sera également évoquée la contribution des Nabis  au renouveau décoratif défendu et popularisé 
par Siegfried Bing dans sa galerie. L’exposition se conclura par la présentation de décors à thèmes sacrés 
évoquant l’engouement de certains Nabis pour l’ésotérisme et le spirituel.

Commissaires : 
Guy Cogeval, directeur du Centre d’études des Nabis et du symbolisme 
Isabelle Cahn, conservatrice générale au musée d’Orsay

Cette exposition est organisée par la Réunion des musées nationaux et l’Établissement public des musées d’Orsay  
et de l’Orangerie.

Maurice Denis (1870-1943)
Octobre ou Soir d’octobre, 1891, 
décor pour une chambre de jeune fille,
huile sur toile, 38 x 61,2 cm,  
Paris, musée d’Orsay
Photo © Musée d’Orsay, Dist. RMN-Grand Palais / Patrice Schmidt

Ker-Xavier Roussel (1867-1944)
Le Jardin ou La Fenêtre, 1895,
Vitrail réalisé par Louis-Comfort Tiffany d’après un carton de Roussel
Verres jaspés dit « verres américains », 124 x 93 cm
Collection particulière 
© Droits Réservés
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Henri de Toulouse-Lautrec 
(1864-1901)  
Absolument moderne  
9 octobre 2019 – 27 janvier 2020
Paris, Galeries nationales du Grand Palais

Depuis 1992, date de la dernière et unique rétrospective jamais 
consacrée à l’artiste en France, maintes expositions ont cherché 
à réinscrire l’œuvre de Toulouse-Lautrec (1864-1901) dans 
la « culture de Montmartre » dont il serait, à la fois, le chroniqueur 
et le contempteur. Le Paris des plaisirs interlopes et des aliénations 
modernes, du cancan au bordel, aurait trouvé en lui son complice 
et son juge. Cette approche sociologique, heureuse par ce qu’elle 
nous apprend des attentes et inquiétudes de l’époque, réduit 
dramatiquement la portée d’un artiste que ses origines, 
ses opinions et son esthétique ouverte préservèrent de toute 
tentation inquisitrice. Lautrec ne s'est jamais érigé en accusateur des vices urbains et des nantis impurs. 
Par sa naissance, sa formation et ses choix de vie, il s’est plutôt voulu l’interprète pugnace et cocasse, 
terriblement humain au sens de Daumier ou Baudelaire, d’une liberté qu’il s’agit de mieux faire 
comprendre au public d’aujourd’hui. 
À force de privilégier le poids du contexte ou le folklore du Moulin-Rouge, on a perdu de vue l’ambition 
esthétique, poétique, voire politique, dont Lautrec a investi ce qu’il demanda, tour à tour, à Princeteau, 
Bonnat et Cormon. Comme l’atteste sa merveilleuse correspondance, Manet, Degas et Forain lui ont 
permis, dès le milieu des années 1880, de transformer son naturalisme puissant en un style plus incisif 
et caustique, qui appuie très tôt sur la photographie, statique ou en mouvement, sa redéfinition du champ 
et du temps de l’image. 
De vraies continuités, certes, s'observent de part et d'autre de sa courte carrière. L’une d’entre 
elles est la composante narrative dont Lautrec se départit beaucoup moins qu'on pourrait le croire. 
Elle est particulièrement active aux approches de la mort, vers 1900, quand sa vocation de peintre 
d'histoire prend une tournure désespérée. L'autre dimension de l'œuvre qu’il convient de rattacher 
à son apprentissage, c'est le désir de représenter le temps, et bientôt d'en déployer la durée plus que 
d'en figer le mouvement. Qu'il s'agisse de Princeteau, son maître en peinture hippique, de Cormon, peintre 
énergique par excellence, ou de Degas, qui le pousse à traquer la dynamique au-delà de la danse, 
Lautrec n’aura cessé de reformuler l'espace-temps de l'image.

Dès que l’œuvre bascule dans cette synthèse saisissante, dont il faut rapprocher la démarche de 
ses anciens condisciples (Louis Anquetin, Emile Bernard, Vincent Van Gogh), Lautrec développe 
une stratégie d’exposition, entre Paris, Bruxelles et Londres, que nous voudrions souligner en distinguant 
la face publique de son œuvre du versant plus secret. Lautrec renonce au Salon officiel, non à l’espace 
public, ni au grand format. Preuve qu’il cherchait bien, comme Courbet et Manet avant lui, une relève 
de la peinture d’histoire par l’exploration de la société moderne en ces multiples visages et ses « spirales 
infinies ». Qu’il ait joui du spectacle de Montmartre, qu’il ait célébré l’aristocratie du plaisir
et des prêtresses du vice à la façon de Baudelaire, est indéniable. « Pas plus que [Constantin] 
Guys, écrit Thadée Natanson, Lautrec n’est jamais rassasié de nus. » La maison close lui offre même 
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Henri de Toulouse-Lautrec
Nu féminin, dit La Grosse Maria, vers 1884, 
huile sur toile, 80 x 64,8 cm,
Wuppertal, Von der Heydt Museum
© Von der Heydt Museum, Wuppertal /  
Droits réservés
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un espace où les femmes jouissent d'une indépendance et d'une autorité uniques, si paradoxales soient-
elles. Nul autre peintre, en outre, n’a trouvé les moyens de communiquer l’éclat dur des éclairages 
et des reflets, la fièvre d’une clientèle aguerrie aux excès, l’électricité du cancan. Le mouvement, 
que plus rien ne bride, se décompose devant nos yeux, aboutissant aux affiches les plus dynamogènes, 
comme aux estampes de Loïe Fuller et aux panneaux de la Goulue, également cinématographiques. 
Il y a une passion de la vitesse chez Lautrec, et une capacité pré-futuriste qui réunit le cheval au galop, 
le chahut des cabarets, la fièvre vélocipédique à l’automobile. Mais la magie des machines, sa passion 
depuis l’enfance, ne parvient pas à déshumaniser la peinture, toujours incarnée, et même les affiches 
les plus économes de moyens. De même que ses écrivains d’élection, de Jules Renard et Jean de Tinan 
aux familiers de la Revue blanche (Oscar Wilde, Romain Coolus, Paul Leclercq, Tristan Bernard), Lautrec 
est parvenu à concilier la fragmentation subjective de l’image et la volonté de hisser la vie moderne 
vers de nouveaux mythes. Entre peinture, littérature et nouveaux médiums, l’exposition trouve donc 
son chemin, au plus près de cet accoucheur involontaire du xxe siècle.

Parcours en dix stations :
1/ La construction de soi 
2/ De Bonnat à Cormon : un laboratoire naturaliste
3/ Geste inaugural : Bois sacré, bois profané !
4/ Carmen, Hélène, Jeanne : un regard photographique 
5/ Un manifeste : l’exposition des XX (février 1888)
6/ A hauteur d’homme
7/ Montmartre et nouvel Olympe
8/ La Goulue : du forain au sacré
9/ Mundus muliebris
10/ Vite

Commissaires :
Danièle Devynck, directrice du musée Toulouse-Lautrec à Albi
Stéphane Guégan, conseiller scientifique auprès de la présidente des musées d’Orsay et de l’Orangerie

Cette exposition est organisée par la Réunion des musées nationaux et l’Établissement public des musées d’Orsay  
et de l’Orangerie, en collaboration avec le musée Toulouse-Lautrec, Albi.



Henri de Toulouse-Lautrec (1864-1901)
Au Salon de la rue des Moulins, 1894,
pastel, 111 x 132 cm,
Albi, musée Toulouse-Lautrec 
© Droits réservés

Henri de Toulouse-Lautrec (1864-1901)
La Danse mauresque ou Les Almées, 1895,
huile sur toile, 285 x 307 cm,
Paris, musée d’Orsay
Photo © Musée d’Orsay, Dist. RMN-Grand Palais / Patrice Schmidt

Henri de Toulouse-Lautrec (1864-1901)
Gaston Bonnefoy, 1891,
huile sur carton, 71 x 37 cm,
Madrid, Museo Thyssen-Bornemisza
© Museo Thyssen-Bornemisza, Madrid
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LES COLLECTIONS HORS LES MURS

Établissement public des musées d’Orsay et de l’Orangerie  |  57



Établissement public des musées d’Orsay et de l’Orangerie  |  58



Le « Talisman » de Sérusier,
une prophétie de la couleur 
30 juin 2018 – 6 janvier 2019 
Pont-Aven, musée de Pont-Aven

La petite étude de plein-air réalisée par Sérusier au Bois d’Amour 
à Pont-Aven en octobre 1888, « sous la direction de Gauguin » 
comme l’indique l’inscription manuscrite au revers du panneau 
(un petit format communément utilisé par les peintres pour leurs 
études, un « 3-Figure »), a d’emblée été élevée au rang d’icône.
Dès que l’artiste Sérusier, de retour à l’Académie Julian, à Paris, 
présente aux Nabis (« prophètes » en hébreu) ce paysage 
« synthétique » aux couleurs pures et aux formes simplifiées, 
ceux-ci le baptisent « Le Talisman ». Ce dernier rejoint la collection 
de Maurice Denis, qui avait contribué à en faire une œuvre 
fondatrice en livrant le récit de sa création dans un texte publié 
dans la revue L’Occident en 1903 : « Comment voyez-vous cet arbre, 
avait dit Gauguin devant un coin du Bois d’Amour : il est vert. 
Mettez donc du vert, le plus beau vert de votre palette ; et cette 
ombre, plutôt bleue ? Ne craignez pas de la peindre aussi bleue que possible ». Ainsi nous fut présenté 
pour la première fois, sous une forme paradoxale, inoubliable, le fertile concept de la “surface plane 
recouverte de couleurs en un certain ordre assemblées ».
L’étude de Sérusier a ainsi été placée au centre d’une sorte de mythe d’origine qui en fixe l’interprétation : 
une « leçon de peinture » délivrée par Paul Gauguin inspirant au jeune peintre le manifeste d’un art qui 
remplace une approche mimétique par la recherche d’un « équivalent coloré ». C’est à l’aune de cette 
présentation que la postérité verra dans ce tableau l’annonce d’une nouvelle conception de la peinture : 
pure, autonome et abstraite.
Cette exposition propose de revenir sur l’histoire de cette œuvre iconique des collections du musée 
d’Orsay. En s’appuyant sur les dernières recherches sur le sujet, elle retrace le contexte de sa création, 
sa place au sein de l’œuvre de Sérusier et ses rapports avec les Nabis ; elle s’intéresse aussi à son 
histoire matérielle, celle d’une petite huile sur bois, œuvre inachevée de 27 sur 21 centimètres, dont 
Maurice Denis avait exagéré le caractère improvisé en parlant d’une boîte à cigares. Des analyses 
effectuées en 2018 par le Centre de Recherche et de Restauration des Musées de France (C2RMF), 
présentées dans l’exposition, apportent des informations détaillées sur la nature du support et les 
couleurs utilisées par l’artiste.
Enfin, elle évoque l’histoire de sa réception par les artistes et critiques de son époque, mais aussi 
la postérité qui a été la sienne dans l’art du xxe siècle. Cette exposition-événement célèbre également 
l’anniversaire des 130 ans de la création du Talisman à Pont-Aven. L’exposition s’appuie sur les riches 
collections d’Orsay liées à l’école de Pont-Aven et aux Nabis en même temps que sur celles du musée de 
Pont-Aven. Elle intègre aussi des prêts exceptionnels de musées français et de collections particulières.
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Paul Serusier (1864-1927)
Le Talisman, l’Aven au Bois d’Amour, 1888,
huile sur bois, 27 x 21,5 cm,
Paris, musée d’Orsay
© RMN-Grand Palais (Musée d’Orsay) / 
Hervé Lewandowski
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L’engagement de l’Établissement public des musées d’Orsay et de l’Orangerie aux côtés du Musée 
de Pont-Aven remonte au 6 décembre 2016, lors de la signature d’une convention de partenariat 
pour 5 ans avec pour objectif de renforcer les liens entre les deux institutions. Pour ce faire, 
plusieurs principes ont été posés :
> La possibilité de prêts d’œuvres lors d’expositions temporaires.
> Un renfort de dépôts exceptionnels dans les collections permanentes
> Le partage de conseils, d'expertises scientifiques et techniques avec la possibilité de porter ensemble 
des commissariats d'expositions.

C’est une première exposition commune qui est organisée et présentée dans chacun des deux musées.

Commissaires :
Estelle Guille des Buttes-Fresneau, directrice du musée de Pont-Aven
Claire Bernardi, conservatrice peinture au musée d’Orsay 
Avec la collaboration d’Estelle Bégué, chargée d’études documentaires au musée d’Orsay

Cette exposition est organisée par les musées d’Orsay et de l’Orangerie, Paris et le musée de Pont-Aven.

Catalogue de l'exposition, coédition musée d’Orsay / RMN - Grand Palais 

Paul Gauguin (1848-1903)
Marine avec vache. Au bord du gouffre, 1888, 
Paris, musée d'Orsay
Photo © Musée d’Orsay, Dist. RMN-Grand Palais / Patrice Schmidt

Paul Serusier (1864-1927)
Tétraèdres, vers 1910,
huile sur toile, 92 x 56 cm,
Paris, musée d’Orsay
© Musée d'Orsay, Dist. RMN-Grand Palais / Patrice Schmidt
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Pierre Bonnard (1867-1947)
l’éternel été
26 septembre – 17 décembre 2018
Tokyo, National Art Center

L’exposition « Pierre Bonnard (1867-1947), l’éternel été » est 
organisée à partir des collections du musée d’Orsay complétées 
par des prêts d’œuvres provenant de musées européens 
et japonais. Première rétrospective consacrée à Bonnard à Tokyo 
depuis 37 ans, elle constitue un événement exceptionnel. 

L’exposition comprend des peintures, des dessins, des affiches, 
des lithographies, des livres illustrés et des photographies. 
Son parcours est organisé selon un ordre chronologique 
et thématique autour de sept sections permettant de découvrir 
toutes les périodes de la création de Bonnard. 

Au cours des années 1890 pendant lesquelles le jeune artiste se révèle l’un des membres les plus actifs 
du groupe des Nabis, la transcription simplifiée des motifs et le format vertical de ses panneaux 
décoratifs, proche des kakémonos, lui valent le surnom de Nabi très japonard par le critique Félix Fénéon. 
Parallèlement à la peinture et à l’illustration, il commence à pratiquer la photographie. La simplicité 
d’usage de son Kodak lui permet de réaliser des instantanés avec des personnages saisis sur le vif ou 
posant pour lui. Ses premiers clichés enregistrent des épisodes de sa vie familiale et de ses voyages.

Bonnard s’est attaché tout au long de sa carrière à peindre des sujets inspirés par sa vie  intime et par 
les lieux de ses villégiatures principales : Paris, la Normandie, le Midi. Au nombre de ses thèmes favoris 
se trouve celui des femmes à leur toilette, souvent posées par sa compagne Marthe, où le décor 
et les accessoires jouent un rôle de première importance. L’interprétation des espaces et des objets 
ordinaires, magnifiés par le pinceau, exprime le pur plaisir de la peinture éprouvé par l’artiste.

La découverte de la Côte d’Azur en 1909 stimule sa création. Bonnard éprouve un coup de foudre 
pour ses paysages et l’atmosphère hédoniste proche de l’idéal antique de l’Arcadie. 
Ses compositions du Midi vibrent de multiples nuances colorées qui permettent de traduire la luxuriance 
de la végétation et l’intensité de la lumière solaire. Pendant la seconde guerre mondiale, Bonnard 
se réfugie dans cet Eden méditerranéen où il meurt en 1947.

Commissaire : 
Isabelle Cahn, conservatrice générale au musée d’Orsay  

LES COLLECTIONS HORS LES MURS

Pierre Bonnard (1867-1947)
Crépuscule, dit aussi La Partie de croquet, 1892,
huile sur toile, 130 x 162 cm,
Paris, musée d’Orsay
© RMN-Grand Palais (musée d’Orsay) / 
Hervé Lewandowski
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Affinités japonaises,  
vers le décor moderne
6 septembre – 24 novembre 2018
Louvre Abu Dhabi

Après l’inauguration du Louvre Abu Dhabi en novembre 2017, 
cette exposition fait partie de la programmation de la première 
année d’ouverture du nouveau musée. Elle aura lieu parallèlement 
à une exposition de photographies organisée par le Musée du quai 
Branly - Jacques Chirac intitulée « Ouvrir l’album du monde ». 
Le principe des expositions du Louvre Abu Dhabi est de faire 
dialoguer les cultures.

« Les Nabis et le décor moderne, un dialogue Orient / Occident » 
présentera des peintures décoratives réalisées par les Nabis 
et par Odilon Redon à la fin du xixe siècle et au début du xxe siècle. 
Ces oeuvres seront montrées en regard d’estampes et de 
paravents japonais. L’exposition comprendra une trentaine 
d’œuvres des collections du Musée d’Orsay, complétées par 
des prêts du Musée Guimet et du Louvre Abu Dhabi. L’accrochage 
soulignera l’influence de l’Ukiyo-e et de la peinture extrême-
orientale sur les décors des Nabis et les panneaux conçus 
par Odilon Redon pour le comte de Domecy. 
Ce sujet, qui n’a jamais fait l’objet d’une exposition, permettra 
de découvrir un aspect méconnu de la production des Nabis qui ont été fascinés par l’art japonais 
et montrera la contribution essentielle de celui-ci à l’élaboration du décor moderne. 

Le parcours organisé en quatre sections, illustre les principes esthétiques qui ont constitué les points 
d’impact de ce dialogue entre Orient et Occident. Les Nabis et Odilon Redon assimilèrent les leçons 
esthétiques du Japon en adoptant une expression elliptique et suggestive, une vision mobile du monde, 
une tension entre le plein et le vide. Le voisinage de leurs peintures avec des estampes japonaises 
et des paravents permettra de montrer comment cette symbiose a provoqué le basculement de 
la peinture vers la modernité avec l’abolition de l’illusionnisme, le primat du décoratif, la fragmentation 
de l’espace, la fascination pour le fantastique.

Les Nabis ont été qualifiés de peintres « idéistes » en raison du caractère intellectuel, onirique et spirituel 
de leurs œuvres. Leurs décors, en particulier, s’écartent de la représentation de la réalité pour figurer 
un monde poétique et imaginaire. Quand Odilon Redon entra en contact avec le groupe au début 
des années 1890, il venait d’abandonner la lithographie et le fusain pour se consacrer à des compositions 
en couleurs qui suscitèrent l’admiration des Nabis. La peinture et le pastel l’entraînèrent vers un art 
décoratif lui permettant de « mettre de la gaîté sur des murs nus ».

Commissaire : 
Isabelle Cahn, conservatrice générale au musée d’Orsay
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Odilon Redon (1840-1916)
Décoration pour le baron Robert de Domecy, 1901 
La branche fleurie jaune,
huile, détrempe, fusain et pastel sur toile, 
247,5 x 163,5 cm,
Paris, musée d'Orsay
Photo © Musée d’Orsay, Dist. RMN-Grand Palais / 
Patrice Schmidt



Établissement public des musées d’Orsay et de l’Orangerie  |  64

Utagawa Hiroshige (1797-1858)
Brume à Numazu, de la Suite des 53 étapes du Tokaidô
24 x 37 cm, 
Paris, musée Guimet
© Droits réservés

Paul Sérusier
Femmes à la source, 1899,	
détrempe sur toile, 131 x 57,4 cm,
Paris, musée d'Orsay
Photo © Musée d’Orsay, Dist. RMN-Grand Palais / Patrice Schmidt

Hara Zaimei (1778-1844)
Cerisier en fleurs sur fond or uni,
paravent à six volets, 1,68 x 3,74 m,
Paris, musée Guimet
© Droits réservés



Les couleurs  
de l’impressionnisme : 
chefs-d’œuvre  
des collections  
du musée d’Orsay 
23 avril – 20 juillet 2019 
Maroc, Rabat, Musée Mohammed VI  
d’Art moderne et contemporain 

L’épopée impressionniste a souvent été résumée à une conquête 
de la lumière en peinture par une génération d’artistes las 
de l’obscurité de l’atelier et des sombres sujets historiques 
traditionnels. Pourtant, les composantes de cette lumière, 
c’est-à-dire les couleurs à la disposition du peintre et leur emploi, 
n’ont pas reçu l’attention qu’elles méritent. 
Les impressionnistes, au fil de leurs recherches, vont développer une science toute particulière de
la couleur, résultat d’expérimentations sur le motif ou dans l’atelier, mais aussi fruit d’une connaissance 
intime des maîtres de la tradition « coloriste » et de certaines théories scientifiques de l’époque.   

À travers une suite de salles traitant chacune d’une couleur en particulier, l’exposition tente de montrer 
comment l’éclaircissement de la palette, le travail sur la vibration lumineuse, a non seulement été 
un enjeu de la première heure pour les impressionnistes, mais aussi comment ces recherches ont évolué 
dans le temps, au fil des carrières et des interrogations propres à chaque artiste. Une chronologie 
chromatique se dessine, et la couleur impressionniste apparaît moins comme le résultat d’une 
« impression naïve » (selon les mots de Claude Monet à Lilla Cabot Perry) que comme le fruit de choix 
et d’intentions variées. 

L’exposition s’attachera dans un premier temps à expliciter dans quel contexte et au prix de quelles 
évolutions apparaît l’impressionnisme, en observant le glissement d’une peinture où le noir est majeur 
à la peinture claire, notamment en regardant Manet et Boudin. Elle montrera ensuite le temps de 
l’impressionnisme « historique », celui des années 1870 et de la première moitié des années 1880, où le 
blanc des tableaux de neige, le bleu et le vert des marines et des paysages dominent. Elle évoquera enfin, 
après un focus ciblé sur la question du divisionnisme et de la naissance du néo-impressionnisme au sein 
de la dernière exposition du groupe en 1886, l’irruption d’une gamme de tons nouveaux, notamment 
de roses dans la peinture de Monet, tenté par une peinture où poindrait l’idée, et de Renoir, dominé 
par l’éclat de la chair féminine.

Commissaires : 
Sabine Cazenave, conservateur en chef au musée d’Orsay 
Paul Perrin, conservateur peinture au musée d’Orsay
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Auguste Renoir (1841-1919)
Madame Darras, vers 1868, 
huile sur toile, 48 x 40 cm, 
Paris, musée d’Orsay
Photo © Musée d’Orsay, Dist. RMN-Grand Palais / 
Patrice Schmidt



Établissement public des musées d’Orsay et de l’Orangerie  |  66

	

Alfred Sisley
La Barque pendant l’ inondation, Port-Marly, 1876, 
huile sur toile, 60 x 81 cm, 
Paris, musée d’Orsay
Photo © Musée d’Orsay, Dist. RMN-Grand Palais / Patrice Schmidt

Gustave Caillebotte
Vue de toits (Effets de neige), dit Toits sous la neige, 1878, 
huile sur toile, 64 x 82 cm, 
Paris, musée d’Orsay
Photo © Musée d’Orsay, Dist. RMN-Grand Palais / Patrice Schmidt

Claude Monet
Vétheuil, Soleil couchant, vers 1900,
huile sur toile, 90 x 93 cm,
Paris, musée d’Orsay
Photo © Musée d’Orsay, Dist. RMN-Grand Palais / Patrice Schmidt



Les chefs-d’œuvre  
du musée de l’Orangerie  
20 septembre 2019 – 13 janvier 2020
Yokohama, Yokohama Museum of Art 

Le Yokohama Museum of Art célèbrera ses trente ans en 2019 par 
la présence exceptionnelle de près de soixante-dix chefs-d’œuvre 
de la collection Walter-Guillaume du musée de l’Orangerie. 
L’exposition offre un panorama chronologico-thématique 
des œuvres des artistes présents dans la collection du musée 
de l’Orangerie, de Renoir à Cézanne, de Matisse à Picasso, 
de Laurencin à Derain, du Douanier Rousseau à Soutine tout 
en offrant une remise en contexte permettant au public japonais 
de découvrir la personnalité du galeriste et collectionneur Paul 
Guillaume ainsi que ses liens privilégiés avec les cercles artistiques 
de son temps. Des documents, photographies et archives 
complètent ainsi la sélection de peintures évoquant tour à tour 
sa formation artistique auprès du poète Guillaume Apollinaire, 
les expositions phares de la galerie, ses liens privilégiés avec des artistes tels que Derain ou Modigliani, 
ou encore son rôle auprès du collectionneur Barnes aux Etats-Unis.  
Une « period room » permet également d’évoquer les appartements de Paul Guillaume et de son épouse, 
Domenica, avec quelques pièces de mobilier ayant appartenu au couple. Alors que nous célébrons 
cette année les 160 ans du premier traité franco-japonais, cette exposition souligne l’intérêt toujours 
vivant et renouvelé du public japonais pour la culture française.

Commissaires :
Cécile Girardeau, conservatrice au musée de l’Orangerie
Hideko Numata, conservatrice en chef au Yokohama Museum of Art

Établissement public des musées d’Orsay et de l’Orangerie  |  67

LES COLLECTIONS HORS LES MURS

Auguste Renoir (1841-1919)
Jeunes filles au piano, vers 1892, 
huile sur toile, 116 x 81 cm, 
Paris, musée de l’Orangerie 
Photo © RMN-Grand Palais  
(Musée de l'Orangerie) / Franck Raux



Établissement public des musées d’Orsay et de l’Orangerie  |  68

Henri Matisse (1869-1954)
Les Trois sœurs, 1917, 
huile sur toile, 92 x 73 cm, 
Paris, musée de l’Orangerie
Photo © RMN-Grand Palais  
(Musée de l'Orangerie) / Hervé Lewandowski
© Sucession H. Matisse

Amedeo Modigliani (1884-1920)
Paul Guillaume, Novo Pilota, 1915, 
huile sur carton collé sur contre-plaqué parqueté, 105 x 75 cm, 
Paris, musée de l’Orangerie
Photo © RMN-Grand Palais  
(Musée de l'Orangerie) / Hervé Lewandowski

Pablo Picasso (1881-1973)
Grand nu à la draperie, 1923, 
huile sur toile, 160 x 95 cm, 
Paris, musée de l’Orangerie
Photo © RMN-Grand Palais  
(Musée de l'Orangerie) / Franck Raux
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Les lectures contemporaines du musée d’Orsay et du musée de l’Orangerie 
sont imaginées et déclinées en regard des collections. Le but de chacune 
de ces initiatives, conçues et coordonnées pour le musée d’Orsay 
par Donatien Grau, chargé de mission auprès de la présidente, et pour 
le musée de l’Orangerie par sa directrice Cécile Debray, est de venir 
dialoguer avec les collections, mais aussi avec les expositions temporaires, 
la programmation culturelle, les publications et affirmer la présence digitale 
de l’établissement. 

LECTURES CONTEMPORAINES 
MUSÉES D’ORSAY ET DE L'ORANGERIE
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MUSÉE D'ORSAY

En dialogue avec les collections

Il s’agit de mettre en évidence les ressources de la collection pour notre époque, de la manière la plus 
ouverte, la plus fluide, et la plus adaptée, en ne se limitant à aucun format et en soulignant les richesses 
pluridisciplinaires de la collection, intégrant peinture, sculpture, mais aussi arts décoratifs, photographie, 
architecture. 

Les prochains mois vont donc voir la révélation de nouvelles lignes de programmation, qui viendront 
s’assembler les unes aux autres et mettre en évidence pour le public la vitalité contemporaine d’œuvres 
témoins de l’époque des révolutions, de l’industrialisation, du développement de la lecture, de la presse, 
de la colonisation, de la nation, de la genèse de la modernité. 

Elles se manifesteront dans une variété de formats, allant de la diffusion en ligne à l’exposition, en 
passant par les conférences, les interventions dans les salles, permettront d’envisager les multiplicités 
de lecture possible de la plus grande collection au monde d’œuvres du xixe siècle et du début du xxe siècle, 
en correspondance avec la programmation culturelle. 

Elle s’amorcera avec la diffusion des vingt premières vidéos « Une œuvre, un regard » pour les deux 
musées. 

S’ensuivra une première invitation du musée d’Orsay à un créateur contemporain pour lire la collection 
dans le format d’une exposition, avec « Orsay vu par Julian Schnabel » (10 octobre 2018 – 13 janvier 2019). 
Cette invitation à présenter une sélection et une scénographie d’œuvres de la collection du musée dans 
un espace défini sera renouvelée en 2019, avec le développement d’un programme d’insertions d’œuvres 
dans les salles, au travers des différents espaces et médiums présents dans la collection. 
Cette programmation de « Présences » dans les salles laissera la part belle à l’interdisciplinarité 
des relectures contemporaines. 

En 2019, la programmation contemporaine se poursuivra également avec l’inauguration d’un projet de 
grandes conférences où des grands penseurs d’aujourd’hui, venus du monde entier, viendront évoquer 
des aspects de la collection, afin d’en montrer les richesses multiples, et d’en ouvrir les récits. 
Cette année sera également celle de la présence dans les murs, pour l’année et pour une première fois, 
d’un écrivain en résidence.  

Chacune de ces lignes est donc en cours de lancement, et s’étoffera au travers des mois qui viennent 
pour établir une programmation entièrement centrée autour des deux musées et de leurs collections.
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LECTURES CONTEMPORAINES 
MUSÉES D’ORSAY ET DE L'ORANGERIE

Une œuvre, un regard

En 1996, le musée d’Orsay avait été un des premiers à concevoir un programme d’invitation à des figures 
éminentes du moment, appartenant à des domaines allant de la neurologie à la couture, en passant 
par la littérature et le cinéma - dont Azzedine Alaïa, Agnès Desarthe, Hilton McConnico, 
Jean-Didier Vincent - à commenter des œuvres de la collection. 

Elles constituent le fondement d’un nouveau programme intitulé « Une œuvre, un regard », diffusé en ligne, 
et rendu disponible au monde entier. En septembre 2018 seront rendues publiques vingt nouvelles vidéos 
pour les deux musées, avec des intervenants de premier plan venus du théâtre, de la danse, du design, 
de la photographie, de l’art, de la littérature, du cinéma, de la philosophie, de la musique.

Ces premières vidéos évoqueront des œuvres canoniques comme les Nymphéas de Monet, à l’Orangerie, 
Un enterrement à Ornans, de Gustave Courbet, ou L’Autoportrait au Christ jaune, de Paul Gauguin, 
à Orsay, mais aussi des œuvres moins connues, appartenant aux collections d’art graphique, de sculpture, 
de photographie, et d’arts décoratifs, qui continuent d’inspirer les plus grands créateurs contemporains. 

Parmi les premiers intervenants :

Abd Al Malik
Mathias Augustyniak
Jonah Bokaer
Emanuele Coccia
Nicolas Godin
Dominique Issermann
Maylis de Kerangal
Blanca Li
Ruth Mackenzie
Hans Ulrich Obrist
Philippe Parreno
Vanessa Place
Ariana Reines
Paolo Roversi
Tiphaine Samoyault
Abdellah Taïa
Robert Wilson
Yan Pei-Ming

Cette diffusion initiale sera poursuivie en ligne, suivant un rythme mensuel, et contribuera à créer 
une ressource en ligne inédite, au travers des disciplines, du xixe siècle à aujourd’hui. 
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Orsay vu par  
Julian Schnabel 
10 octobre 2018 – 13 janvier 2019  

Pour sa première invitation à une grande figure de la création 
contemporaine, le musée d’Orsay a invité le peintre américain 
Julien Schnabel à proposer sa lecture des collections en 
sélectionnant des œuvres et en les présentant dans deux salles 
historiques, en conversation avec celles de l’artiste, de 1978 
à aujourd’hui.

Pour cette exposition au musée d’Orsay, la première de Julian 
Schnabel dans une institution parisienne depuis le Centre 
Pompidou il y a plus de trente ans, l’artiste a choisi dans 
la collection des œuvres qui n’ont jamais été présentées ensemble 
– de Van Gogh, Cézanne, Manet et Toulouse-Lautrec, à d’autres 
artistes moins connus de la même époque, mais de grande 
influence. Ces rapprochements nourrissent des dialogues par-delà 
le temps et l’espace, entre ces œuvres d’art qui coexistent pour la 
durée de l’exposition, et mettent ainsi en évidence les propriétés de 
la peinture, en contredisant la notion commune au xxe siècle d’une « fin de la peinture », illustrant 
qu’elle est bien vivante, et que sa signification est tout aussi grande dans le présent que par le passé.

L’artiste a non seulement choisi les tableaux, mais, avec Louise Kugelberg, a conçu la scénographie 
et l’installation de l’exposition. Julian Schnabel nous invite à voir dans les œuvres du xixe siècle 
et d’aujourd’hui davantage que des images, des expériences existentielles où le corps humain, l’échelle, 
les émotions de l’art sont données à vivre à nouveau. Il propose des lectures de chaque œuvre et offre 
une expérience complète, à la fois historique et contemporaine. 

Depuis quarante ans, Julian Schnabel a proposé des manières neuves et audacieuses de regarder 
la peinture. Son œuvre a pris des aspects très différents, et a contribué à changer la façon dont nous 
comprenons la peinture aujourd’hui, en ouvrant aux nouvelles générations des possibilités qui étaient 
considérées inenvisageables au moment où elles furent dévoilées. Il s’est opposé à la tendance à avoir un 
« style-signature » en peinture, en répétant un modèle de peinture et en proposant une image irréductible 
emblématique de l’artiste, caractéristique de l’expressionisme abstrait d’après-Guerre. En ayant recours 
à des matériaux et des images très divers, Julian Schnabel a créé des œuvres qui semblent contredire 
la trajectoire du modernisme au xxe siècle, et réaffirmer que des manières différentes de peindre étaient 
possibles, au-delà de la polarité entre Duchamp et Picasso.

Ses œuvres ont été exposées dans de nombreux musées, et sont présentes dans les collections 
majeures, telles le Centre Pompidou, Paris; Tate, Londres ; Museum of Modern Art, New York; Whitney 
Museum of American Art, New York; Metropolitan Museum of Art, New York.

LECTURES CONTEMPORAINES 
MUSÉES D’ORSAY ET DE L'ORANGERIE

Julian Schnabel
Rose Painting (Near Van Gogh's Grave) XVII, 2017,
Oil, plates and bondo on wood, 182.9 x 152.4 cm, 
Photo by Tom Powel Imaging, 
copyright Julian Schnabel Studio
© Adagp, Paris 2018



Julian Schnabel
Portrait of Tatiana Lisovskaia As The Duquesa De Alba II, 2014,
Oil, gesso, resin on canvas, 335.3 x 243.8 cm 
© Droits réservés
© Adagp, Paris 2018
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À l’occasion de l’exposition, le portrait d’Azzedine Alaïa par Julian Schnabel sera emprunté au studio 
et présenté dans les salles du pavillon Amont, comme un hommage particulier à Monsieur Alaïa, ami 
proche de l’artiste, et ami du musée d’Orsay. Ce sera la première fois que l’œuvre d’un artiste 
contemporain sera présentée dans les collections. 

Orsay vu par Julian Schnabel coïncide avec la sortie du film de Julian Schnabel At Eternity’s Gate, avec 
Willem Dafoe en Vincent Van Gogh, qui connaît sa première à la Mostra de Venise, et sa première 
américaine en nuit de clôture du New York Film Festival.

En 1996 Julian Schnabel a écrit et réalisé le film Basquiat, à propos de l’artiste new-yorkais, dont il était 
proche. Le film fut présenté en sélection officielle à la Mostra de Venise. Son deuxième film, Avant la nuit, 
basé sur la vie du défunt romancier cubain Reinaldo Arenas, fut récompensé à la fois par le Grand Prix du 
Jury et par la Coppa Volpi pour le meilleur acteur, Javier Bardem, à la Mostra de Venise. En 2007 Julian 
Schnabel réalisa son troisième film, Le Scaphandre et le papillon. Il fut récompensé par la caméra d’or au 
Festival de Cannes, et le Golden Globe du meilleur réalisateur. Le Scaphandre et le papillon fut nommé 
pour quatre Oscars. .

Un projet conçu par Julian Schnabel, en collaboration avec Louise Kugelberg et Donatien Grau. 

Édouard Manet (1832-1883)
La Dame aux éventails, 1873,
huile sur toile, 113 x 166,5 cm,
Paris, musée d’Orsay
Photo © Musée d’Orsay, Dist. RMN-Grand Palais / Patrice Schmidt



MUSÉE DE L'ORANGERIE

Deux nouvelles salles / deux axes d’activation de la collection
Dès l’automne 2018, deux salles, au niveau des collections permanentes, vont être dévolues 
à de nouvelles présentations d’œuvres qui permettront de revivifier la collection et de lancer 
une programmation spécifique en art moderne et contemporain. 

La salle documentaire, réinsérée dans le circuit de visite des collections permanentes sera dédiée 
à des focus sur des thèmes ou des œuvres en rapport avec la collection, mêlant œuvres peintes, 
sculptées ou graphiques et archives papier, sonores ou filmiques qui permettront d’aborder des aspects 
aussi divers que, par exemple, le portrait de Paul Guillaume par Modigliani, l’« Album nègre » 
de Guillaume Apollinaire, les tableaux croisés d’Arlequin de Picasso et de Derain ou encore les décors 
de Marie Laurencin commandés par les Ballets russes pour la pièce Les Biches. Le premier focus portera 
sur l’amitié entre Monet et Clemenceau et sera présenté à partir du 12 novembre 2018 dans le cadre 
de l’année Clemenceau et de la Mission pour le Centenaire de la Grande Guerre.

La salle contemporaine est positionnée hors du parcours des collections. 
Sa forme particulière en entonnoir, sa superficie d’environ 50 mètres carrés et sa grande hauteur 
de plafond la rendent bien adaptée à la présentation d’une œuvre ou d’un ensemble. 
C’est là que sera développée une série de contrepoints contemporains avec le chef-d’œuvre du lieu,
les Nymphéas. Ainsi seront choisies des œuvres qui s’inscrivent dans une large inspiration issue 
de cette installation immersive, paysagère, florale ou colorée, végétale ou organique, contemplative 
ou spirituelle, légère ou mélancolique voire inquiétante. 
Toutes les techniques sont envisageables - peinture, photographie, sculpture, vidéo, installations…

Richard Jackson, Wall Painting 
6 octobre 2018 – 5 janvier 2019  

Le musée de l’Orangerie ouvrira sa nouvelle salle d’art 
contemporain avec une installation de l’artiste américain 
Richard Jackson – Wall painting (peinture acrylique, bois et toiles).
Au début des années 1960, au moment où l’Expressionnisme 
Abstrait s’affirme comme le mouvement artistique majeur des 
États-Unis, Richard Jackson décide d'expérimenter différentes 
façons d’étendre le champ de la peinture, de la pousser en dehors 
de ses cadres, styles ou conventions. À partir de 1969, Jackson 
réalise des peintures murales où des toiles grossièrement enduites 
de peinture se substituent aux pinceaux. Il initie ainsi une série 
inventive d’inversions et de dissimulations ayant pour but de mettre 
à mal les conventions techniques et stylistiques de la peinture. 
Toile, peinture, espace et temps sont redistribués, souvent simultanément, en une seule œuvre. 
Fasciné par les Nymphéas de l’Orangerie, Richard Jackson propose une œuvre en résonnance 
où couleur, gestualité, organicité offrent une relecture joyeuse et décalée du dernier œuvre de Monet. 
Il affirme : « Je ne considère pas mon travail comme une critique de la peinture, mais comme une vue 
optimiste de ce qu’elle pourra être » (Richard Jackson).
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Richard Jackson 
Sans titre, 1976-2009, 
toile, bois, peinture à l’huile, 500 x 1000 cm 
Vue de l’exposition « Target Practice: Painting Under 
Attack 1949-1978 », Seattle Art Museum,  
USA (25 juin – 7 septembre 2009) 
© Courtesy of the artist and Galerie Georges-Philippe 
et Nathalie Vallois



Ann-Veronika Janssens,  
environnement immersif lumineux
Janvier – avril 2019  

La pratique artistique d'Ann Veronica Janssens, artiste 
plasticienne belge, pourrait se définir comme une recherche basée 
sur l'expérience sensorielle de la réalité. 
Par divers types de dispositifs (installations, projections, 
environnements immersifs, interventions urbaines, sculptures), 
Ann Veronica Janssens invite le spectateur à franchir le seuil 
d'un espace sensitif nouveau, aux limites du vertige et de 
l'éblouissement. Dans un registre inspiré de processus cognitifs (perception, sensation, mémoire, 
représentation), ses œuvres tendent vers un certain minimalisme, soulignant le caractère fugitif, 
éphémère ou fragile des propositions auxquelles elle nous convie. Spatialisation et diffusion de lumière, 
rayonnement de la couleur, impulsions stroboscopiques, brouillards artificiels, surfaces réfléchissantes 
ou diaphanes sont autant de moyens lui permettant de révéler l'instabilité de notre perception du temps 
et de l'espace. Les propriétés des matériaux (brillance, légèreté, transparence, fluidité) ou 
les phénomènes physiques (réflexion, réfraction, perspective, équilibre, ondes) sont ici questionnés 
avec rigueur dans leur capacité à faire vaciller la notion même de matérialité. 
Désireuse de dialoguer avec l’œuvre de Monet, l’artiste créera un environnement immersif et lumineux 
spécifique pour la salle du musée de l’Orangerie. « Je m’intéresse à ce qui m’échappe, non pas pour 
l’arrêter dans son échappée mais bien au contraire pour expérimenter « l’insaisissable ». Il y a peu d’objets 
dans mon travail. Ce sont des gestes engagés, des pertes de contrôle, revendiqués et offerts comme des 
expériences actives. Ma démarche se constitue de cette perte de contrôle, de l’absence de matérialité 
autoritaire, et de la tentative d’échapper à la tyrannie des objets. » Ann-Veronika Janssens, 2004

Alex Katz, Nymphéas – série Homage  
to Monet, 2009-2010
Mai – août 2019  

Peintre figuratif américain né en 1927, dont les grandes peintures 
sont associées au Pop Art, Alex Katz réalise des paysages depuis 
les années 1950. Installé à New York, il travaille durant l’été 
dans son atelier en pleine nature dans le Maine, à proximité 
d’un étang planté de nénuphars. C’est à partir de ce motif, qu’il 
a réalisé une série de peintures en hommage aux Nymphéas 
de Monet. Il affirme : « J’ai regardé ces nénuphars sur l’étang 
dans le Maine depuis plus de cinquante ans mais je n’ai jamais osé 
les peindre à cause de Monet. Mais je me disais tu le feras un jour 
et je l’ai fait. »  (“The water lilies are on the pond in Maine and I’ve been looking at them for 50 years 
but I never touched them because of Monet. But I said you’re going to do it, and I just did it.”) Alex Katz 
a réalisé de petites études au fusain sur le motif et les a ensuite transposées dans de grandes toiles. 
C’est un ensemble de quatre à cinq très belles peintures qui seront montrées dans la salle du musée 
de l’Orangerie.
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Ann-Veronika Janssens
© Droits réservés

Alex Katz
© Droits réservés



MUSIQUE – CIRQUE – DANSE – CINÉMA :  
LES GRANDS RENDEZ-VOUS 
MUSÉES D’ORSAY ET DE L'ORANGERIE
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MUSIQUE – CIRQUE – DANSE – CINÉMA :  
LES GRANDS RENDEZ-VOUS 
MUSÉES D’ORSAY ET DE L'ORANGERIE

Le musée d’Orsay, par la pluridisciplinarité de ses collections et son projet 
culturel fondateur, lieu de sources de la modernité amplifié par l’ouverture 
sur la première moitié du xxe siècle depuis le rattachement du musée 
de l’Orangerie, déploie une programmation culturelle et artistique originale 
et foisonnante.
Picasso. Bleu et rose, Renoir. Père et fils, le Modèle noir. De Géricault 
à Matisse - les moments forts de la saison 2018/19 se sont dessinés 
en écho aux expositions - le cirque contemporain, le jazz, la danse, 
le cinéma - et à travers des partenariats prestigieux - le Théâtre 
du Châtelet, la Fondation Royaumont, l’Orchestre de la Philharmonie 
de Berlin, la Cinémathèque française…
Cœur de l’identité du lieu, la programmation musicale tant à l’auditorium 
et dans la nef du musée d’Orsay qu’au sein des Nymphéas du musée 
de l’Orangerie continue de s’affirmer du côté de l’excellence : l’art de 
la mélodie et du lied avec la création de l’Académie Orsay-Royaumont, 
les Berliner Philharmoniker en grande formation symphonique, 
la Nuit du Quatuor avec Pro-Quartet... Un nouveau rendez-vous, enfin, 
avec Danse dans les Nymphéas à l’Orangerie.
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MUSÉE D'ORSAY

Académie Orsay-Royaumont 
25 août 2018 – 6 juin 2019

L’art de la mélodie et du lied 

Le musée d’Orsay et la Fondation Royaumont s’associent pour créer une académie 
dédiée à l’art de la mélodie et du lied, dont la première édition aura lieu lors de la saison 
2018-2019. Unique en son genre, elle a pour objectif de faire émerger une nouvelle 
génération de duos chanteurs/pianistes tout en créant des ponts entre le monde de la 
musique et les arts visuels. 

Les 8 lauréats, français, polonais et américains, sélectionnés parmi 170 candidats lors 
d’auditions internationales, suivront un parcours en quatre cycles de dix jours répartis 
sur l’année, chacun composé de sessions de formation et de présentations publiques à 
Royaumont et de concerts et masterclasses publiques au musée d’Orsay. Chaque cycle 
sera encadré par un duo de maîtres choisi parmi les plus grands récitalistes de la scène 
internationale, notamment pour cette première édition, Véronique Gens, Stéphane 
Degout ou Bernarda Fink.

La formation musicale des jeunes lauréats sera complétée par un programme 
d’initiation à l’histoire de l’art leur permettant d’établir des liens entre les collections du 
musée et le répertoire musical. Ce travail aboutira, à la fin de chaque cycle, à la 
conception de « promenades musicales » au musée d’Orsay. Chaque duo interprétera 
ainsi des mélodies ou lieder devant les œuvres de son choix, peinture ou sculpture. Des 
masterclasses publiques seront également proposées à l’auditorium, de même que des 
récitals donnés par les maîtres de l’Académie. 

Ces cycles seront suivis en octobre 2019 de concerts des lauréats au musée d’Orsay et 
dans le cadre du Festival de Royaumont, et d’une tournée française et internationale. 
L’Académie donnera également lieu chaque année à la production d’un album 
discographique.  
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L’académie Orsay-Royaumont sera présentée en quatre cycles comprenant 
masterclasses, promenades musicales et récitals de maîtres :

Cycle d’été 
avec Stéphane Degout, baryton et Simon Lepper, pianiste 

—
Du 20 au 25 août 2018 – Royaumont
(présentation publique dans le cadre de Fenêtre sur cour[s] le 24 août 2018)

Lundi 27 août 2018 – Musée d'Orsay

Cycle d’automne
avec Christian Immler, baryton et Helmut Deutsch, piano 

—
Du 29 octobre au 3 novembre 2018 – Royaumont
Du 5 au 8 novembre 2018 – Musée d'Orsay
(masterclass le 6 novembre / Promenades musicales et récital le 8 novembre 2018)

Cycle d’hiver
avec Véronique Gens, soprano et Susan Manoff, piano

—
Du 10 au 20 décembre 2018 à Orsay – Musée d'Orsay
(masterclass le 18 décembre / Promenades musicales et récital le 20 décembre 2018)

Cycle de printemps
avec Bernarda Fink, mezzo-soprano et Roger Vignoles, piano

—
Du 27 mai au 2 juin – Royaumont
Du 3 au 6 juin 2019 – Musée d'Orsay
(masterclass le 4 juin / Promenades musicales et récital le 6 juin 2019 ) 
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Picasso Circus 
Week-end festif

Programme coproduit par le musée d’Orsay et le Théâtre du Châtelet 
dans le cadre de sa programmation hors scène 

—
Samedi 13 et dimanche 14 octobre 2018 de 14h à 22h

À l’occasion d’un week-end festif et familial, le musée d’Orsay convie le public 
à explorer la passion de Picasso pour les artistes du cirque qui s’exprime dès la période 
bleue et rose de son œuvre et qui s’est poursuivie tout au long de sa vie. 
Dans le cadre grandiose de la nef d’Orsay, des acrobates, danseurs et performeurs 
venus de New York et de Paris revisiteront cette passion en proposant en soirée 
une série de performances spectaculaires. En journée, petits et grands pourront s’initier 
avec l'Académie Fratellini à des numéros de cirque, assister à des démonstrations, 
rencontrer des artistes, ou se laisser guider dans l’exposition Picasso Bleu et rose 
pour admirer ou revoir avec un œil neuf les chefs-d’œuvre du maître catalan. 

Ce programme bénéficie du soutien de Bloomberg Philanthropies. 
 
Toutes les activités sont gratuites avec un titre d’accès au musée d'Orsay –  
Accès gratuit au musée pour les -26 ans.

Pablo Picasso (1881-1973)
Acrobate et jeune arlequin, 1905,
gouache sur carton, 105 x 76 cm,
Collection particulière
© www.bridgemanimages.com
© Succession Picasso 2018
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24 concerts à l'auditorium 
9 octobre 2018 – 28 mai 2019

Les cycles 

La programmation régulière des concerts de l’auditorium s’ordonne autour de 
quatre grands cycles thématiques en 2018-2019. Outre les concerts présentés dans 
le cadre de l’Académie Orsay-Royaumont, ces cycles sont programmés en lien avec 
les expositions temporaires (autour de Picasso. Bleu et rose et du Modèle noir) ou 
sous forme de focus autour de l’œuvre de Chopin à l’occasion du 170e anniversaire 
de la naissance du compositeur. Vingt-quatre concerts seront présentés en 2018-2019 
dans le cadre des « lunchtime » de 12h30 les mardis, ou des concerts en soirée 
les jeudis. 
La programmation mêlera à la fois la présentation de jeunes musiciens émergents 
ou déjà confirmés et celle de grands artistes de réputation internationale.

Artistes associés

Le musée d’Orsay proposera chaque saison à un artiste ou un ensemble d’accompagner 
la vie et la programmation du musée à travers une série de concerts et de rendez-vous 
publics.  Le chef d’orchestre Clément Mao-Takacs sera le premier musicien/artiste 
associé en 2019. Ce jeune chef, également pianiste, compositeur et essayiste est 
le fondateur du Secession Orchestra qui concrétise son idéal artistique et musical : 
un collectif d’instrumentistes frais émoulus des meilleurs conservatoires, épris 
du répertoire viennois et français du début du xxe siècle, de Mahler et Zemlinsky 
à Debussy, fasciné par le croisement de la musique avec d’autres disciplines, littérature, 
cinéma,  arts plastiques… Clément Mao-Takacs proposera trois concerts à l’auditorium 
du musée d’Orsay les 15 novembre 2018, 16 avril et 18 avril 2019. 
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Concerts symphoniques dans la grande nef 

La nef de l’ancienne gare d’Orsay constitue un cadre unique pour accueillir de grands 
événements artistiques, et notamment des concerts symphoniques. 
L’expérience tant pour le public que pour les musiciens est exceptionnelle 
et le musée doit pouvoir profiter à plein de cet environnement architectural puissant. 

En 2018-2019, le musée accueillera la plus célèbre phalange au monde, l’Orchestre 
philharmonique de Berlin, sous la direction de Daniel Harding pour un concert 
spécialement conçu pour Orsay et qui sera retransmis par de nombreuses télévisions 
européennes (le 1er mai 2019).
 
La saison suivante, le 9 décembre 2019, c’est l’Orchestre de l’Opéra national de Paris, 
sous la direction de son chef Philippe Jordan, qui se produira dans la nef 
(en lien avec l’exposition Degas à l’Opéra).
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Orchestre philharmonique de Berlin 
© Droits réservés
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Le cinéma de Jean Renoir
10 novembre – 19 décembre 2018

En écho à l'exposition Renoir Père et Fils. Peinture et cinéma et à la rétrospective 
que La Cinémathèque française consacre à Jean Renoir, l'auditorium propose 
trois soirées exceptionnelles autour de celui que beaucoup considèrent comme 
le plus grand des cinéastes français.

Ciné-concert autour de Catherine Hessling
—
Samedi 10 novembre 2018 à 20h 

Gabriela Trujillo, de La Cinémathèque française, présentera cette séance
Paul Goussot, accompagnement musical au piano
Andrée Heuschling fut l'un des derniers modèles d'Auguste Renoir, avant de devenir, 
sous le nom de Catherine Hessling, l'actrice et l'épouse de Jean Renoir. 
Outre les films de Renoir, elle a également beaucoup tourné pour Alberto Calvacanti, 
l'un des grands noms de l'avant-garde de l'époque et ami du couple.

La Petite Lili
Réalisation : Alberto Cavalcanti, 1927
Avec : Jean Renoir, Catherine Hessling
Durée : 15 minutes

En Rade 
Réalisation : Alberto Cavalcanti, 1928
Avec : Avec : Nathalie Lissenko, Catherine Hessling, Thomy Bourdelle
Durée : 66 minutes

Masterclass Arnaud et Jean-Marie Larrieu 
—
Samedi 24 novembre 2018 à 20h

Cette discussion avec Arnaud et Jean-Marie Larrieu, enrichi par des extraits de films, 
évoquera l'importance de Jean Renoir dans leur travail. 
Elle sera animée par Alain Bergala.

Depuis la Brèche de Roland en 2001, les frères Larrieu se sont imposés comme des 
cinéastes majeurs et très atypiques dans le paysage du cinéma français contemporain. 
Ils ont jusqu'à aujourd'hui réalisé six longs métrages : Un homme, un vrai (2003), 
Peindre ou faire l'amour (2005), Les Derniers jours du monde (2009), 
Le voyage aux Pyrénées (2008), L'Amour est un crime parfait (2013), 
Vingt et une nuits avec Pattie (2015).
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French Cancan
Soirée avec Mathieu Almaric et Jacques Rozier
—
Vendredi 14 décembre 2018 à 20h

Le film sera présenté par Mathieu Amalric, acteur, réalisateur qui a revendiqué 
l'influence de ce film dans l'écriture et la réalisation de Tournée (2010) 
et Jacques Rozier, cinéaste, qui fut stagiaire sur le film et a souvent dit combien 
cette expérience l'avait marqué.
Directeur d'une salle de spectacle à Montmartre, Jacques Danglard décide de relancer 
une danse passée de mode : le French Cancan...

French Cancan marque le retour de Jean Renoir en France, après quinze d'absence.  
Le film est éminemment français, par son sujet (inspiré de la vie de Charles Zidler,
 l'un des créateurs du Moulin Rouge) et par ses références à la peinture 
expressionniste. Ce film enlevé et chatoyant est aussi une ode au spectacle 
et à ses valeurs où, à travers la figure de Danglard, Renoir dessine une sorte 
d'autoportrait.  

Réalisation : Jean Renoir, 1954
Avec : Jean Gabin, Françoise Arnoul, María Félix
Durée : 1h42

En parallèle de l’exposition et du cycle au musée d’Orsay, La Cinémathèque française 
propose de voir ou revoir l’intégrale des films de Jean Renoir dans ses salles 
du 7 au 25 novembre 2018. 
Toutes les infos sur cinematheque.fr

Établissement public des musées d’Orsay et de l’Orangerie  |  88



MUSÉE DE L’ORANGERIE

Les salles des Nymphéas constituent un cadre d’exception pour des concerts intimistes 
qui seront dédiés en 2018-2019 aux musiques du premier xxe siècle jusqu’à nos jours. 

Nuit blanche 
—
Samedi 6 octobre 2018 de 20h à 4h

La nuit du Quatuor 
Pour cette 3e édition, la Nuit du Quatuor s’inscrit pleinement dans le projet 
contemporain du musée de l’Orangerie et de la Nuit blanche.
Cette année, la programmation se conjugue au féminin. Les meilleurs ensembles 
européens tels que les Quatuors Akilone, Ardeo, Aris, Arod, Tchalik, Voce ou encore 
Yako interprèteront des chefs-d’œuvre du répertoire d’hier et d’aujourd’hui. 
Chaque concert sera également l’occasion de découvrir en première mondiale 
une œuvre écrite par des compositrices du monde entier parmi lesquelles 
Florence Baschet, Michèle Reverdy, Leilei Tian ou Xu Yi, commandées par ProQuartet 
pour l’occasion. 

Cycle Piano dans les Nymphéas 
—
Vendredi 28 septembre 2018 à 19h

Ophélie Gaillard, Claire Désert 
Gabriel Fauré : Élégie pour violoncelle et piano, op. 24 ;
Sonate n° 2 pour violoncelle et piano en sol mineur, op. 117 ; 
Philippe Hersant : Les ombres de Giverny, pour violoncelle seul ; 
Claude Debussy : Ondine, FL 131, n° 8 ; 
Feux d'artifice, FL 131, n° 12 ;
Clair de lune, FL 82, n° 3 transcrit pour violoncelle et piano par Ferdinando Ronchini
Sonate pour violoncelle et piano en ré mineur, FL 144
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—
Lundi 12 novembre 2018 à 19h 

Concert-lecture « Centenaire des Nymphéas »
François Chaplin, piano 
Jean-Pierre Bouvier, comédien 
Le 12 novembre 1918, au lendemain de l’Armistice, Claude Monet offrait à l’État 
par l’intermédiaire de Georges Clemenceau, deux premiers panneaux des Nymphéas, 
symbole de paix, hommage à la victoire de la France.
Pour célébrer le centenaire des Nymphéas, la correspondance entre les deux hommes 
reviendra sur la genèse de l’exceptionnelle création artistique de Monet.

Claude Debussy : Arabesque, FL 74, n° 1 ;
Lili Boulanger : Thème et variations ; 
Gabriel Fauré : Improvisation, op. 84, n° 5 ;
Nocturne n° 1, en mi bémol mineur, op. 33, n° 1 ; 
Maurice Ravel : Pavane pour une infante défunte pour piano, O 19 

—
Vendredi 16 novembre 2018 à 19h 

François Chaplin, piano 
Claude Debussy : Danseuses de Delphes, FL 125, n° 1 ;
Ondine, FL 131, n° 8 ;
Des pas sur la neige, FL 125, n° 6 ; 
Ce qu'a vu le vent d'ouest, FL 125, n° 7 ; 
La fille aux cheveux de lin, FL 125, n° 8 ;
Feux d'artifice, FL 131, n° 12 ;
Études pour les arpèges composés, FL 143, n° 11 ; 
Images pour piano, FL 120, Série 2 ; 
Estampes, FL 108 

—
Vendredi 25 janvier 2019 à 19h 

Philippe Bianconi, piano 
Claude Debussy : Préludes, Livre II ; 
Olivier Messiaen : Préludes pour piano
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Danse dans les Nymphéas

Après un Event de Merce Cunningham à l’occasion de l’exposition L’abstraction 
américaine et le dernier Monet, la danse s’invite dans les salles des Nymphéas : 
Dès octobre 2018, différentes générations de chorégraphes, de danseurs 
et de danseuses donneront rendez-vous au public avec des pièces et formats flexibles 
autour du répertoire moderne et contemporain, faisant de chaque soirée un événement 
unique !

—
Lundi 8 octobre 2018

Carolyn Carlson 
Immersion, solo de et par Carolyn Carlson
Voir danser Carolyn Carlson - silhouette longiligne et blondeur hiératique, charisme 
et grain de folie, cou étiré et visage émacié, puissante énergie des bras qui coulent 
autour des plis et déplis de son corps - fait comprendre qu'il y a un phénomène Carlson, 
unique dans le monde de la danse, celui du miracle de la soliste et de l'improvisatrice. 
Dans ses solos qui ont fait le tour du monde, Carolyn Carlson a toujours transcendé 
le plus simple des mouvements, laissant son empreinte sur plusieurs générations 
d’interprètes et de créateurs. Avec Immersion, elle explore, par la danse le mouvement 
infini de l’eau, des vagues, au plus près du mystique et de l'émotion pure. Le corps 
incroyablement svelte sous une longue robe fluide, les cheveux épars sur les épaules, 
la Water Lady éternelle, propage de sa présence intense Immersion, donnant corps 
aux profondeurs insondables de l’âme, en racontant l’eau, l’air et les songes. 
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—
Lundi 5 novembre 2018

Noé Soulier 
Mouvement sur mouvement, solo de et par Noé Soulier
Dans Mouvement sur Mouvement, Noé Soulier reprend certains extraits d’Improvisation
Technologies de William Forsythe, outil pédagogique à destination des nouveaux 
danseurs de sa compagnie. Noé Soulier introduit un décalage entre le discours 
et les gestes afin d’interroger la manière dont ceux-ci participent à l’élaboration 
du sens. Interrogeant ainsi simultanément le regard qui perçoit et l’esprit qui analyse, 
cette « danse-conférence » souligne bien l’héritage foisonnant du chorégraphe 
américain.

—
Lundi 3 décembre 2018

Dominique Brun 
Les Perles ne font pas le collier, Duo
Pour cette pièce interprétée par Dominique Brun, Sylvain Prunenec et une violoncelliste
(2018), les deux danseurs - chorégraphes nourrissent leur travail des questions relatives 
à la mémoire et à son interprétation, et offrent quelques fragments précieux 
et emblématiques : les perles de leurs parcours respectifs qui sont autant de moments 
fondateurs de la modernité en danse : Trisha Brown, Dominique Bagouet, Odile Duboc, 
Deborah Hay, Vaslav Nijinski, Stéphane Mallarmé, Mary Wigman.... Avec ces pièces 
« selon et d’après… » Dominique Brun émancipe les œuvres historiques de leur devenir 
« classique » pour les inscrire dans la fabrique de l’histoire d’une danse contemporaine, 
à l’aide d’une véritable encyclopédie de gestes, traversant le xxe siècle. 

—
Lundi 7 janvier 2019

François Chaignaud 
François Chaignaud, chorégraphie, danse, chant
Adriano Spampanato, piano
Recréant la situation du récital de salon, qui a joué un rôle majeur dans l'avènement 
d'une modernité chorégraphique au xxe siècle, le danseur et chorégraphe 
François Chaignaud propose un programme de courtes pièces, qui peut se déployer 
dans l'intimité troublante de la salle des Nymphéas du musée de l’Orangerie. 
À la manière de ces spectacles de salon qui faisaient coexister les langages, 
les expressions - vocales, musicales, chorégraphiques, poétiques... il a imaginé 
un récital hétérogène, un récital miniature,  pendant lequel les oeuvres historiques 
(musicales et chorégraphiques) d'Isadora Duncan, de François Malkowski, de 
Claude Debussy, de Frédéric Chopin, ou de Vaslav Nijinsky côtoient des dérives 
contemporaines inspirées par l'impression que ce moment artistique a laissé.
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—
Lundi 21 janvier 2019

Trisha Brown Dance Company 
In plain site, duos et quatuors
Avec In Plain Site, la compagnie s’affranchit des contraintes de la scène pour réinvestir
des espaces  inattendus, établissant une résonance particulière entre l’architecture 
de chaque bâtiment et les corps en mouvement. La compagnie Trisha Brown relance 
ainsi la force et la simplicité aiguisée des premières performances de la chorégraphe : 
Entre structure et liberté, cette série pour les salles des Nymphéas comprend 
des œuvres piochées dans Locus (solo) Newark (solo), Lateral pass (solo), 
Foray, Forêt (2 - 4 danseurs) ou Another story (4 danseurs) : Un observatoire de premier 
plan pour l'œuvre d'une des immenses figures de la scène contemporaine, qui enracina 
sa fougue entre la verticalité abstraite de Merce Cunningham et l'invention 
performative du mouvement du Judson Dance Theater. Cette danse, dont les principes 
structurels restent indiscernables, semble naturelle et permet de saisir directement 
la vitalité exubérante, sereine et lumineuse de la danseuse et l’exceptionnelle fluidité 
des mouvements directionnels qui restent la formule magique de la chorégraphe. 
Trisha Brown reste sans conteste la figure de proue de cette communauté d’esprit 
qui a tracé de nouvelles voies à partir d’expérimentations menées hors des théâtres.
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Musée d’Orsay 

1, rue de la Légion d’Honneur
75007 Paris
Téléphone : 01 40 49 48 14
www.musee-orsay.fr

Adresse administrative
Musée d’Orsay  62, rue de Lille 75343 Paris cedex 07

Transports
Bus : 24, 63, 68, 69, 73,83, 84, 94
Métro : ligne 12, station Solférino
RER : ligne C, station Musée d’Orsay
Taxis : rue de Solférino et quai Anatole-France
Parcs de stationnement : Louvre, Montalembert
Station Vélib’ : n°7007, 62 rue de Lille

Horaires
Mardi, mercredi, vendredi, samedi et dimanche de 9h30 à 18h 
Jeudi de 9h30 à 21h45
Lundi : jour de fermeture
Vente de billets jusqu’à 17h (21h le jeudi)
Évacuation des salles à partir de 17h30 (21h15 le jeudi)

Entrée du public par le parvis :
Entrée A : visiteurs individuels
Entrée B : groupes adultes avec réservation
Entrée C : entrée réservée, auditorium
Entrée D : groupes scolaires avec réservation

Tarifs (musée et exposition)
Plein tarif : 14 € / tarif réduit : 11 €
Tarif réduit : familles nombreuses et en nocturne à partir de 18h.
à partir du 1er septembre 2018, application du tarif réduit aux accompagnants d’un jeune 
de moins de 18 ans, résidant dans l’UE, dans la limite de deux accompagnants par enfant.
Gratuité : moins de 18 ans, visiteurs âgés de 18 à 25 ans ressortissants des pays de l’Union 
européenne, adhérents Carte blanche, Amis du musée d’Orsay, personnes handicapées, 
demandeurs d’emploi et le premier dimanche du mois.
Billet jumelé Orsay/Orangerie : 18 € 

Audioguide
10 langues : 5 €

Retrouvez le musée d’Orsay sur :
Facebook : http://www.facebook.com/museedorsay
Twitter : http://twitter.com/MuseeOrsay
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Musée de l’Orangerie

Jardin des Tuileries (côté Seine)
Place de la Concorde
75001 Paris
Téléphone : 01 44 50 43 00
www.musee-orangerie.fr

Transports
Métro : 1, 8, 12 station Concorde
Bus : 24, 42, 52, 72, 73, 84, 94 arrêt Concorde
Parcs de stationnement : Concorde (angle avenue Gabriel et place de la Concorde),
Jardin des Tuileries (38, rue du Mont-Thabor)

Horaires
Ouvert tous les jours, sauf le mardi 
et le 25 décembre, de 9h à 18h (évacuation à 17h45)
Groupes : sur réservation uniquement
  
Tarifs
Droit d’entrée
Tarif unique : 9 € 
Tarif réduit : 6,5 €
à partir du 1er septembre 2018, application du tarif réduit aux accompagnants d’un jeune 
de moins de 18 ans, résidant dans l’UE, dans la limite de deux accompagnants par enfant. 
Gratuit : moins de 18 ans, visiteurs âgés de 18 à 25 ans ressortissants 
des pays de l’Union européenne, adhérents Carte blanche
Billet jumelé Orsay/Orangerie : 18 € 

Audioguide
10 langues : 5 €

Retrouvez le musée de l’Orangerie sur :
Facebook : http://www.facebook.com/museedelorangerie
Twitter : http://twitter.com/MuseeOrangerie
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