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X1Xe SIECLE

Kitty LANGE KIELLAND

1843 — 1914

Le 8 octobre 1843, dans la petite ville portuaire de Stavan-
ger en Norvege, nait Christine Lange Kielland. Elle est la fille de
Christiane Janna Lange Kielland (1820-1862) et de Jens Zetlitz
Kielland (1816-1881), descendant d'une longue lignée de com-
mercants de la ville. Ce dernier aprés avoir été consul de Nor-
vege au Portugal, reprendra I'entreprise familiale. Par la suite
son pére vendra sa société, Jacob Kielland and Son, ce qui lui
permettra de vivre de ses rentes, et mettra Kitty a I'abri du be-
soin pour le restant de sa vie.

Kitty grandit au milieu d’une fratrie de huit enfants, com-
posée de cing garcons et de trois filles. Sa famille, d’'un milieu
aisé, montre un grand intérét pour I'art, la musique et la littéra-
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ture. D’ailleurs, I'un de ses freres cadets, Alexander Kielland
(1849-1906), deviendra I'un des plus grands auteurs de la litté-
rature norvégienne. Kitty entretiendra avec lui des liens tres
proches.

Kitty n’a que dix-neuf ans, en 1862, quand sa mére décede
prématurément. Son pére, trés religieux, se remarie. Sa nouvelle
femme a une conception stricte de la religion, ce qui vaut une
éducation trés rigide aux enfants Kielland. A cette époque, la so-
ciété norvégienne n’'accepte pas d’autre voie pour les femmes
gue celle de femme au foyer. Kitty ne peut intégrer une école
d’art, ce qui I'oblige a suivre une formation privée de dessin et
de peinture au sein du cercle familial, notamment avec son pere
artiste amateur. Alors qu’elle a tout juste vingt ans, Kitty se
blesse au genou. Elle sera obligée d’utiliser un fauteuil roulant le
reste de sa vie, afin de pouvoir continuer a peindre.

C’est lors d’une visite a Stavanger, en 1872, que le peintre
paysagiste suédois Hans Gude (1825-1903) persuade son pere
de la laisser partir étudier I'art a Karlsruhe. Gude enseigne lui-
méme la peinture en tant que paysagiste a I’Académie des
beaux-arts grand ducale de Bade, fondée en 1854. Ainsi, a I'age
de trente ans, Kitty va enfin pouvoir parfaire sa formation pro-
fessionnelle. Non sans mal : en 1873, elle se rend a Karlsruhe ou
elle est d’abord bloquée par la misogynie de I'époque : I'’Acadé-
mie des beaux-arts n’accepte pas les femmes. Gude decide alors
de lui donner des cours privés dans son atelier. Pendant deux
ans il lui fait découvrir les bases du réalisme, style qu’elle
n’abandonnera jamais. Elle travaille dur et fait de rapides pro-
gres. Son professeur aura une influence durable sur son travail
futur.

Aprés deux ans de formation, Kitty quitte Karlsruhe pour
rejoindre un groupe de jeunes artistes norvégiens qui travaillent
a Munich. Ces derniers vont apporter une contribution impor-
tante au réalisme norvégien. En font partie entre autre: la
peintre impressionniste Harriet Baker (1845-1932) avec qui



Kitty partage un appartement, Hans Heyerdahl (1857-1913) et
Erik Werenskiol (1855-1938). Pendant son séjour munichais,
Kitty étudie la peinture d’inspiration francaise avec l'artiste al-
lemand Hermann Baisch (1846-1894), ainsi qu’avec le peintre
norvegien Eilif Peterssen (1852-1928), qui par la suite épousera
sa cousine Magda. Kitty peint de grandes toiles représentant de
vastes paysages sombres balayés par le vent, que lui inspire sa
Norvege natale.

En 1876, son ancien professeur Hans Gude lui suggere de
se rendre a Jaeren, dans la région cotiere du sud de la Norvege.
Kitty va ainsi devenir la premiere femme a exécuter des scénes
de paysage. Sa peinture va mettre en valeur une représentation
caracteristique de I'étendue infinie des landes, jusque-la igno-
rées, et traduire la beauté de celles-ci, dans un style moderne et
réaliste.

A partir de cette époque Kitty va passer réguliérement ses
étés a Jaeren afin de pratiquer la peinture en plein air. Elle y
trouve ses sujets préférés : des paysages monotones a perte de
vue, des tourbieres sombres qui s’étendent a l'intérieur des
terres, derriere des dunes de sable qui font front a la mer et
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dont les effets atmosphériques changent les cieux immenses.
Elle va développer ces paysages a I'infini, tout au long de sa car-
riere. Comme elle le déclare, elle s’'intéresse : « a la grandeur
du paysage et a la richesse de la pauvreté. »

A l'automne 1878, son amie Harriet Backer quitte Munich
et part pour Paris. Kitty la suit au début de I'année suivante. Les
deux femmes s’installent dans la capitale francaise ou elles vont
vivre ensemble une partie de leur vie. Entre temps, Paris est de-
venu le centre intellectuel et artistique des émigrés norvégiens
ou lI'on retrouve une partie de ceux de la colonie de Munich.
Elles seront rejointes par les peintres : Christian Krogh (1852-
1925) et Fritz Thaulow (1847-1928), Kitty va également se lier
d’amitié avec les écrivains norvegiens Jonas Lie (1833-1908) et
Arne Garborg (1851-1924).

Kitty a trente-six ans quand elle suit les cours du peintre
paysagiste Léon Germain Pelouse (1838-1891) qui va également
influencer son parcours. Pelouse vit dans le village de Cernay-
la-Ville dans les Yvelines. Il est le chef de file de I'Ecole de Cer-
nay qui rassemble des peintres paysagistes sur le site de la haute
vallée de Chevreuse, vallon étroit dont le fond est marécageux
par endroit. Les pentes escarpées ou coule un torrent sont cou-
vertes de rochers et d’arbres. Au printemps 1879, Kitty participe
pour la premieére fois au Salon de peinture et de sculpture a Pa-
ris avec ses ceuvres, dont Vue d'Ogna Jaeren. Elle obtient des
critiques positives de son travail. Pendant I'été, elle retourne a
Jaeren ou elle réalise ses premiéres toiles représentant les tour-
bieres.

A Paris entre 1880 et 1886, Kitty suit les cours de I'Aca-
démie Julian. Lors du Salon de printemps de 1880, elle expose
pour la premiére fois un grand tableau montrant les tourbieres
norvégiennes. C’est pendant I'été qu’elle passe a Douarnenez en
Bretagne, qu’elle fait la connaissance du peintre francais Jules
Breton (1827-1906) qui salue sont travail. Pendant I'automne et
I’niver 1881 — 1882, elle reste en Bretagne avec Harriet et Pe-
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louse dans le petit village médiéval de Rochefort-en-Terre, bati
sur une créte rocheuse, bordé au nord par les Landes de Lan-
vaux. Puis a plusieurs reprises, en 1883, 1886 et 1887, elle étu-
die a I’Académie Colarossi qui offre également un enseignement
aux femmes.

Dés les années 1880, Kitty se sent concernée par la condi-
tion féminine, les différences garcons-filles dans I’éducation
ainsi que par le manque de liberté qu’'ont les femmes dans le
mariage, ce qui va la pousser au militantisme. Dés 1884 en pa-
rallele a son art Kitty, continue a s’'intéresser aux droits de la
femme en participant activement aux débats publics, ce qui lui
vaut d’étre percue comme une personne brusque et grossiéere.
Par ses actions elle devient la co-fondatrice de I’Association des
femmes norvégiennes.

Kitty passe I'été de I'année suivante avec Harriet a Bosvik,
dans les environs de la petite ville cotiére de Risor. Elle y peint
After the Sunset. Le tableau représente un vieux manoir qui se
reflete sur la surface de I'eau apreés le coucher du soleil. Sa pein-
ture est devenue plus stylisée, simplifiée. Cette toile est achetée
par la Kristiania Art Society, ce qui contribue a faire connaitre
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son travail. Au cours de cette méme anneée, elle se heurte a
I'idéologie des théologiens norvégiens Johan Christian Heuch
(1838-1904) et Michael Faerden Johan (1836-1912). Trés con-
servateurs, ceux-ci pensent que l'affranchissement de la femme
dessert la société et que cette libération va a I'encontre du chris-
tianisme.

«-,_‘ ‘f \7-\ j
\ -rll
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En 1886, Kitty passe I'été a la ferme Fleskum, dans les en-
virons de Baerum en Norvege, aupres d’'un collectif d’amis ar-
tistes norvégiens dont font partie les peintres: Christian
Skredsvig (1854-1924), Gerhard Munthe (1849-1929), Eilif Pe-
terssen, Harriet Backer et Erik Werenskiold. C’est la que Kitty
revisite, au travers de son tableau Summer night — dans un con-
texte norvégien — I'ambiance véhiculée par le peintre francais
Pierre Puvis de Chavannes (1824-1898) dans son ceuvre Le bois
sacre cher aux Arts et aux Muses, présentée au Salon de Paris
en 1884. Elle y représente une surface d’eau ou se reflete un ciel
éclairé par une douce lumiére nocturne, les nuits d’été scandi-
naves étant trés particuliéres. Par ses nouvelles réalisations, elle
va influencer I'évolution de la peinture du néoromantisme nor-
vegien dans les années 1890, ce qui est considéré comme un
symbole de I'esprit humain et de la nature. Pendant I'année, elle
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fait également une exposition a Goteborg en Suede, puis en
1888, elle expose ses créations a Copenhague.

Au printemps 1889, Kitty participe a la quatrieme Exposi-
tion universelle de Paris et obtient, a quarante-six ans une me-
daille d’argent pour son tableau Aprés la pluie. Ce dernier est
acheté par le gouvernement francais.

Apres dix ans passés dans la capitale francaise, Kitty quitte
Paris pour rentrer vivre définitivement a Kristiania. Cette méme
annee, avec Harriet, les deux amies sont nommeées membres
d’honneur de l'association des étudiants norvégiens de la ville.
Dés I'année suivante, sous l'influence du peintre danois Jens
Ferdinand Willumsen (1863-1958) peintre associé aux artistes
du mouvement symboliste et impressionniste, Kitty se dirige
encore plus vers la simplification de son travail qui devient plus
concis et plus synthétique, aux couleurs puissantes. Elle fait
plusieurs sejours dans I'atelier de Willumsen a partir de 1896,
afin de donner une nouvelle direction a son art.

Des lors, c’est en 1899 que Kitty fait sa premiére exposition
personnelle a la Galerie Blomqvist a Kristiania. Deux autres sui-
vront en 1904 et 1911. La galerie a été fondée en 1870, par le
marchand d’art Christian Walfrid Blomqgvist (1835-1909), I'un
des plus importants de Suede. Plus de dix ans aprés sa premiere
participation, Kitty expose lors de la cinquiéeme Exposition uni-
verselle de Paris en 1900, deux tableaux représentant Jotun-
heimen d'ou est originaire Willumsen. Dans sa derniére période
picturale, des scenes de fleurs et des vues de montagnes vont
prévaloir dans son travail. Elle peint Paysage du soir, a Stokka-
vannet. Le 26 novembre 1905, le tableau est offert en cadeau
d’anniversaire a la reine Maude de Norvege (1869-1938).

Cette méme année, sous la pression d'un groupe de
femmes particulierement actives dont font partie entre autre
Kitty Lange Kielland, Harriet Backer et Asta Norregaard (1853-
1933), I’Académie norvégienne des beaux-arts de Kristiania
ouvre ses portes aux femmes. A partir de 1906, aprés un échec
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puis une dépression, Kitty Lange Kielland passe son dernier été
a Jaeren. Dans les dernieres années de sa vie elle peint de moins
en moins. C’est en 1908, a soixante-cing ans que Kitty recoit la
medaille d’or du meérite du Roi « Kongens fortjenstmedalje »,
distinction créée cette méme année par le roi Haakon VII (1872-
1957) afin de récompenser les mérites des arts, des sciences et
de I'industrie.

Sa santé mentale se détériore de plus en plus a partir de
1912. Atteinte de démence sénile, Kitty Lange Kielland est hos-
pitalisée dans un asile privé d’East Aker, a Kristiania — Oslo des
1925. Elle déceéde le 1¢r octobre 1914 a I'age de septante-et-un
ans. Elle est enterrée au cimetiere de Notre Sauveur, dans le
centre historique d’Oslo.

Peintre paysagiste d’avant-garde, sa peinture joua un role
important dans le développement du réalisme norvégien de par
sa propre création artistique. Elle est la premiére femme a re-
présenter la beauté des paysages monotones et austéres des
tourbieres de la région de Jaeren au sud-ouest de la Norvége,
reflets de nostalgie et de tendresse envers son pays natal. Ceux-
ci devinrent ses sujets de prédilection, qu’elle peignait par de
larges coups de pinceau, simplifiant au fil des ans son langage
pictural gu’elle rendit ainsi de plus en plus succinct.

Par son ouverture d’esprit Kitty Lange Kielland participa
également avec enthousiasme aux débats publics sur les arts et
lutta pour les droits des femmes dans le monde de l'art.

La Norvege, a édité en 1981 un timbre qui reproduit son
tableau Tourbiere a Jaeren, peint en 1882.
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Laura Theresa ALMA-TADEMA

1852 — 1909

E i gl MESONEST o
R

(peint par Lawrence Alma-Tadema)

C'est le 17 avril 1852 que nait a Londres Laura Theresa
Epps. Elle est la fille d’'un éminent médecin homéopathe londo-
nien George Napoleon Epps (1815-1874) membre de l'ordre
royal des chirurgiens depuis 1845 et de Charlotte Bacon (1813-
1890). Laura a deux sceur qui vont également étudier la pein-
ture. Sa sceur ainée, Ellen dite Nellie (1850-1929) étudiera avec
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le peintre Ford Madox Brown (1821-1893) et épousera le poéte
anglais Edmund Gosse (1849-1928). La seconde Emily prendra
des cours avec le peintre John Brett (1831-1902).

Tres jeune, Laura suit une formation musicale et s’exerce a
composer. Puis, elle prend des cours de dessin a I'école du Bri-
tish Museum sous I'égide du peintre et poete William Bell Scott
(1811-1822) ainsi qu’avec le peintre préraphaéliste William Cave
Thomas (1820-c. 1884), tout en s’entrainant a la copie de ta-
bleaux de maitre au British Museum de Londres, comme le font
a I'ordinaire tous les jeunes peintres.

Par la suite, par I'entremise de Ford Madox Brown, Laura
se lie a I'entourage des anciens membres du groupe des préra-
phaélites. Le mouvement est né au Royaume Uni en 1848 et du-
rera jusqu’en 1857 environ. Il a été fondé par les peintres anglais
Dante Gabriel Rossetti (1828-1882), William Holman Hunt
(1827-1910) et John Everett Millais (1829-1896). Ceux-ci sou-
haitaient retrouver la pureté artistique de la pré-Renaissance
italienne et des prédécesseurs de Raphaél. lls voulaient revenir
a une peinture plus proche de la nature remettant en avant le
réalisme, le sens du détail et les couleurs vives.

Au cours de l'ete 1869, Laura fait la connaissance dans la
maison de Ford Madox Brown du peintre britannique d’origine
néerlandaise Lawrence Alma-Tadema (1836-1912). Le coup de
foudre est réciproque méme si Laura n'a que dix-sept ans et
Lawrence trente-trois. Ce dernier est veuf, sa femme Marie-
Pauline Gressin de Boisgirard, d’origine francaise est décédée
en mai de I'année précédente.

Dés le mois de juillet 1870 la guerre franco-prussienne fait
rage. Lawrence Alma-Tadema doit quitter la France et vient
s’'installer a Londres. Il est accompagné de ses deux petites filles
Anna et Laurens, ainsi que de sa sceur. A son arrivée en sep-
tembre, il reprend contact avec Laura qui devient alors son
éleve. Sous son influence, celle-ci va développer sa propre tech-
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nique dans le rendu des textures et la fagcon de traiter les sur-
faces.

Malgré leur différence d’age, Lawrence demande Laura en
mariage. Son pére d’abord fortement opposé, fini par accepter le
fait, tout en posant une condition a cette union : attendre qu’ils
se connaissent mieux. C'est finalement quelques mois plus tard
en juillet 1871, gu’a lieu le mariage entre Laura et Lawrence.
Aprés son mariage, Laura assied sa notoriété de peintre en re-
présentant principalement des scénes du quotidien, des scenes
enfantines ou sentimentales. Elle utilise habilement les effets de
lumiere pour représenter ses sujets dans le style des peintres
hollandais du XVIIe siecle.

A partir de 1873, alors que Laura a vingt et un ans, elle
commence a exposer régulierement dans les différentes galeries
de Londres ainsi qu’'a la Royal Academy of Arts. Celle-ci a été
fondée le 10 décembre 1768 par le roi Georges Il afin de pro-
mouvoir les arts et le design en Grande-Bretagne. Puis au cou-
rant de I'année 1875 son tableau Birds Cage est présenté a la
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Royal Academy de Londres. La méme année le sculpteur fran-
cais Aimé-Jules Dalou (1838-1902) réalise son buste en terre
cuite — actuellement conservé au Musée d’Orsay a Paris.

Deux ans apres, Sir Lindsay Coutts (1824-1913) fonde la
Grosvenor Gallery et expose Laura. La galerie a pour but
d’accueillir les artistes dont I'approche artistique se détache de
I’Académie royale. Laura participe également a I’exposition de la
Royal Academy avec son ceuvre Blue Stocking ainsi qu’a la troi-
siéme exposition Universelle de Paris en 1878. Elle est une des
seules artistes anglaises a étre invitée. Le jury la réecompense par
une médaille d’argent.

C'est en 1879, que Laura pose pour le sculpteur italien Gio-
vanni Battista Amendola (1848-1887) qui la représente par une
statuette assise ainsi que pour un portrait du peintre francais
Jules Bastien Lepage. Elle-méme, produit occasionnellement
des illustrations pour The English Illustrated Magazine, men-
suel qui a paru de 1883 a 1913. De nombreux écrivains y ont
participés tels que Thomas Hardy, Henry James, l'illustrateur
Walter Crane ou encore le peintre italien Carlo Perugini.

Lors de I’'Exposition universelle de Chicago en 1893, Laura
expose dans le Palais des beaux-arts une ceuvre dénommée
Battledore and Shuttlecock. Trois ans plus tard, a quarante-
quatre ans, elle recoit du gouvernement allemand une meédaille
d’'or pour son tableau Satisfaite qui est acheté par I'empereur
Guillaume Il (1859-1941) pour la collection particuliere de
I'impératrice Augusta-Victoria (1858-1921).

Laura, renommeée pour son charme est une hotesse tres
populaire. Le couple recoit lors de soirées musicales dans leur
demeure de Townshend House a Tichfield Terrasse dans Re-
gent’s Park. On peut y croiser entre autre : le compositeur Piotr
Tchaikovski (1840-1893) ou encore le Prince de Galles futur
Edouard VII avec qui Lawrence est lié. Apreés la destruction par-
tielle et accidentelle de leur demeure par I'explosion d’une barge
sur le canal, le couple déménage a Grove-end Road dans la mai-
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son jadis occupee par leur ami le peintre francais James Tissot
(1836-1902). En 1899, Laura prend le titre de Lady au moment
ou son mari est anobli par la reine Victoria. L’année suivante,
elle recoit une meédaille d’argent lors de la cinquieme Exposition
universelle de Paris, dont le Salon des artistes se tient au Grand-
Palais.

Dix ans plus tard, Laura Theresa Alma-Tadema décede le
15ao00t 1909 a Hindhead dans le Surrey, au sud-ouest de
Londres. Elle a seulement cinquante-sept ans. Elle est inhumée
au cimetiéere de Londres aux cotés de son pere.

D’'une beauté remarquable, hbtesse recherchée et ap-
préciée, femme peintre de grand talent que la renommeée de son
mari eclipsa, elle posa d’ailleurs a de nombreuses reprises pour
ce dernier. En tant que mentor Lawrence Alma-Tadema influen-
ca grandement le style de sa femme, méme si celle-ci sut se dé-
marquer en développant sa propre touche. Elle maitrisait par-
faitement la lumiere, ses couleurs sont chatoyantes, son coup de
pinceau est subtilement travaillé, ce qui lui a permis de réaliser
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des compositions aux résultats des plus séduisants. Laura The-
resa Alma-Tadema numeérotait et signait toutes ses toiles, ce qui
a permis de recenser une centaine d’ceuvres a ce jour. En 1910,
une exposition commémorative a eu lieu a la Fine Art Society a
Londres.
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Louise Catherine BRESLAU

1856 — 1927

Dans l'appartement de ses parents a Munich nait, le
6 décembre 1856, Maria Luise Katharina Breslau. La petite fille
passe son enfance a Zurich en Suisse, entre sa méere Katherina,
baronne von Brandenstein et son pére Bernhard Heinrich Bre-
slau. Ce dernier est un privat-docent en obstétrique et gynéco-
logie, reconnu a la faculté de médecine de Munich. Deux ans
apres sa naissance, son pere accepte une chaire de professeur
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ainsi qu’'un poste de médecin-chef au service obstétrique et gy-
nécologique de I'Université de Zurich. Elevée dans une famille
bourgeoise et prospéere, Maria Luise est I'ainée de quatre filles,
dont deux jumelles Marie-Henriette et Emma-Maria (1859 - ?)
et enfin Bernhardine (1867- ?) qui naitra quelques mois apres le
déces de leur pere.

Enfant asthmatique — alors qu’elle doit garder la chambre
— Maria Luise se tourne vers la lecture et le dessin. Des cours
prives vont lui étre donnés par un jeune professeur de dessin.
Par la suite ses parents I'’envoient dans un couvent prés du lac
de Constance, dans I'espoir d’alléger son asthme. C’est au court
de ses longs séjours passés en traitement que ses talents artis-
tiques se révelent. Elle dessine tout ce gu’elle voit, pour passer
le temps.

Maria Luise n’a que dix ans en 1866, quand son pére dé-
céde soudainement le 31 décembre, a I'age de trente-sept ans,
d’'une infection staphylococcique contractée lors d’une autopsie.
Huit ans plus tard, Maria Luise est encouragée par sa mere a
suivre des cours de dessins a I'école du portraitiste suisse
Eduard Pfyffer (1836-1899), son ecole est alors consideree
comme la meilleure de Zurich. Cest la gu’elle fait la connais-
sance en 1876 d’'Ottilie W. Reederstein (1859-1937) — elle-méme
future peintre — avec qui elle va se lier d’amitié.

A cette méme époque, Maria Luise réalise que si elle veut
pouvoir progresser dans son art et s’assumer professionnel-
lement, il lui faut quitter la Suisse pour Paris, ou elle pourra
fréquenter une académie ouverte aux femmes. Sa famille désap-
prouve ce projet et s‘'oppose a ce qu’elle pratiqgue un meétier et
encore moins celui d’artiste, ce qui n’est pas respectable pour
une femme ! Finalement, sa mére consent a la laisser partir a
condition gqu’elle ne dessine jamais « d’hommes nus ». C'est a
cette condition seulement, que son tuteur accepte de lui allouer
une rente mensuelle de 150 francs.



Chaperonnée par sa mere, Maria Luise arrive aux alentours
du mois de juin 1876 dans la capitale francaise. Elle a vingt ans.
Les deux femmes s’établissent quelques temps dans une pen-
sion a Passy, dans le 16¢me arrondissement. Maria Luise choisit
alors comme lieu d’étude I’Académie Julian, une école privée de
peinture et de sculpture fondée neuf ans plus tét en 1867 par le
peintre francais Rodolphe Julian (1839-1907). L’Académie se sSi-
tue au Passage des Panoramas dans le 2¢me arrondissement.

L’Académie Julian, a la particularité d’accueillir les femmes
depuis 1873 alors que I'entrée a I'Ecole des beaux-arts leurs sera
interdite jusqu’en 1897. Il n'y a pas d’examens dentrée a
I’Académie, mais celle-ci est la plus onéreuse. Les chevalets et
les tabourets sont comptés plus chers pour les femmes, les
crayons et les toiles également, mais en contrepartie les profes-
seurs sont ceux des beaux-arts. L’atelier réservé aux femmes est
situé sous les verriéres du toit. Maria Luise dira de ses débuts a
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I’Académie : « J'arrivais a peine a payer les lecons, les toiles,
les couleurs, et je vivais en dépensant le moins possible. »1

A I’Académie, Maria Luise suit les différents cours propo-
ses, dont ceux du peintre Tony Robert-Fleury (1837-1911) qui
est professeur en titre. Le matin, de huit heures a midi, est con-
sacré au dessin et I'’étude des tétes ; I'aprés-midi de treize a dix-
sept heures, a I'art du nu d’aprés modele vivant puis souvent de
vingt a vingt-deux heures, a I'’étude de I'anatomie. Maria Luise
retient rapidement l'attention des autres éléves, ainsi que celle
de ses professeurs. « Le nom de Breslau sera dans la bouche de
beaucoup » dit Rodolphe Julian.

Maria Luise commence méme a éeveiller une certaine jalou-
sie chez certaines de ses camarades de classe, dont la peintre
russe Marie Bashkirtseff (1858-1884). Cette derniere écrira
dans son journal intime2 en date du 15 novembre 1877 : « C'est
cette canaille de Breslau qui m’'inquiéte. Elle est admirablement
organisée, et je vous assure qu'elle percera et pas mal du
tout », ou encore en date du 31 mai 1878 : « Je suis jalouse de
Breslau, elle ne dessine pas du tout comme une femme... »3
Lors de son passage a lI'académie, elle se crée également des
amitiés avec d’autres femmes peintres, entre autres, la francaise
Jenny Zillhardt (1857-1939) la suissesse Sophie Schaeppi (1852-
1921) ou encore la peintre irlandaise Sarah H. Purser (1848-
1943). Cette derniere sera sa confidente tout au long de sa vie.
Les deux femmes entretiendront une longue correspondance,

1 Louise Breslau, de I'impressionnisme aux années folles, Edition
Skira, Paris, Seuil, 2001.

2 Archive.org. Journal intime Marie Bashkirtseff vol. 2.

3 Bashkirtseff, Marie. op. cit. (lien : note précédente)
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lettres qui formeront un recuell, « Lettres a Sarah Purser 1867-
1871 »4.

Pendant l'année 1877, Maria Luise voyage a travers
I’'Europe, dont I’Angleterre, I'ltalie, I’Allemagne et la Hollande.
A son retour a Paris, elle emménage dans une mansarde, avenue
de la Grande-Armeée avec Sophie Schaeppi et Sarah Purser. C'est
pendant cette période, que Maria Luise fait la connaissance
d’une jeune chanteuse italienne du nom de Maria Feller, dont
elle tombe amoureuse.

Elle a vingt-deux ans, quand elle quitte I’Académie Julian
apres deux ans passé a étudier. Elle installe son atelier dans son
appartement, ce qui lui permettra d’évoluer par elle-méme. En
fin d’année poussée par Tony Robert-Fleury, Maria Luise se
présente au concours d’entrée du Salon de peinture et de sculp-
ture de Paris. Elle propose un portrait de Maria Feller, Tout
passe. Elle se retrouve ainsi étre la seule étudiante femme de
I’Académie Julian a étre acceptée a participer au salon cette an-
née la. Cette manifestation artistique permet aux artistes agrées
par I’Académie des beaux-arts d’exposer leurs ceuvres, ce qui
crée beaucoup de tension entre eux.

A I'occasion du Salon de 1879, la critique d’art suisse Emi-
lie HUni publie dans la Neue Zlrcher Zeitung : « Louise Breslau
fait une premiére apparition avec un travail si remarquable
gu’'on ne peut que lui dire la bienvenue et lui souhaiter bonne
chance pour l'avenir. » En cours d’année Maria Luise loue un
appartement situé au 40, avenue des Ternes dans le 17eme ar-
rondissement. Elle partage trois petites chambres en mezzanine
avec ses amies Sophie Schaeppi et Maria Feller. Les jeunes gens
créent ainsi une des nombreuses petites communautées qui vont
se développer dans les années 1910. Cette solution leur permet

4 Breslau Louise. Lettre a Sarah Purser (1884-1926), Ms. 10,201
(3), National Library of Irland, Dublin. Irlande.
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de se partager les frais d’'un appartement, d’'un modele, de se
soutenir moralement et parfois, de développer une vie affective
et amoureuse.

Maria Luise enchaine avec I'Exposition suisse des beaux-
arts, dite « Turnus »>. Elle expose Aegyptisch, une téte de jeune
fille. L’exhibition itinérante passe par Bale, Zurich, Winterthur,
Glaris, Saint-Gall et Schaffhouse. La critique lui reste toujours
favorable. Suite a I'exposition Maria Luise recoit sa premiére
commande rémuneéreée en 1880, le portrait de M9r Viard, qu’elle
fait parvenir au Salon de Paris avec Le Rappel du cordonnier.

Les académies fermant en été, Maria Luise profite du fait
gue le réseau des chemins de fer s’est étendu a travers la France,
pour faire son premier voyage en Bretagne, dans le petit village
de Douarnenez, ou elle s’'installe dans une auberge. Le Finistére
est devenu la destination privilégiée des peintres. La peinture en
plein air leur permet de trouver des modeles parmi la popula-
tion locale et de pouvoir s’exercer ainsi a moindre frais. Maria
Luise y fait la connaissance du peintre Jules Breton (1872-1940)
qgui va s’'intéresser a son travail. Elle cbtoie ainsi les peintres
Jean-Louis Forain (1852-1931), Henri Fantin-Latour (1836-
1904) et le sculpteur Auguste Rodin (1840-1917) qui vont éga-
lement guider son évolution.

Maria Luise a vingt-cing ans I'année suivante quand elle
réalise Anais et Portrait des amies dans son propre atelier au
33, rue du Faubourg Saint-Honoré. L’ceuvre la représente en-
tourée de ses deux amies Maria Feller et Sophie Schaeppi. C’est
lors du Salon des artistes francais, qui succede au Salon de pein-
ture et de sculpture de Paris, qu’elle présente cette derniére
creation. Ses ceuvres sont considérées comme avant-gardistes
pour I'’époque, par leur style impressionniste. Elles lui valent

S Lien : Turnus

— 25—


http://www.hls-dhs-dss.ch/textes/f/F24559.php

une mention honorable, ce qui lui permet de sortir de
I’'anonymat et lui procure de nouvelles commandes de portraits,
alors ses seuls revenus. La méme année, elle participe au Salon
de Bruxelles. Peu de temps aprés, Maria Luise décide de chan-
ger son prénom en « Louise Catherine ».

Dés lors, Louise Catherine va participer régulierement au
Salon de Paris ou elle va recevoir de nombreuses medailles.
Grace a cette reconnaissance, le marchand d’art et galeriste
Louis Martinet s’'intéresse a elle et lui offre une rente mensuelle
de trois cents francs en retour de sa production. Elle accepte le
marché et expose chez lui pendant un an. Cette collaboration lui
ouvre les portes des salons mondains et lui améne de nouveaux
commanditaires. Elle y rencontre: Emile Zola, Edmond de
Goncourt ou encore Alphonse Daudet. Ce dernier lui achéte plu-
sieurs toiles qu’il va reproduire, de 1881 a 1883, dans sa revue
« La Vie moderne ».

De 1881 a 1884, elle expose lors des expositions du Cercle
des arts libéraux, fondé en 1880, au 49 rue Vivienne. Celles-ci
sont réservées aux artistes femmes depuis 1882. La plupart des
représentantes font partie de [I'Association de l'union des
femmes peintre et sculpteurs. En 1882, Louise Catherine prend
part a I'exposition de la Royal Academy of Arts de Londres, avec
son tableau Portrait des amies. Cette méme année, lors du Sa-
lon de Paris, par I'entremise de Jean-Louis Forain, elle fait la
connaissance d’Edgar Degas (1834-1917) venu la complimenter
pour son portrait représentant le poete Henry Davison. Son
amitié avec Degas, qui durera jusque dans les années 1890, aura
une influence marquante sur I’évolution de son ceuvre. Degas
exprimera a plusieurs reprises son admiration pour son talent et
pour I'intelligence de son travail.
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L’Année d’aprés, Louise Catherine expose Portrait des
amies lors de la premiere Exposition nationale suisse qui se
tient a Zurich. Son tableau est alors acheté pour deux mille cing
cents francs par le Musée des beaux-arts de Geneve et devient
ainsi sa premiére vente institutionnelle. A Paris, elle participe
au Salon des artistes francais qui a lieu au Palais de I'lndustrie.
Elle y présente le portrait de la jeune Isabelle de Rodays dont le
pére n’'est autre que Fernand de Rodays, propriétaire du journal
le Figaro. Le tableau recoit une bonne critique, alors gqu’elle I'a
peint en seulement quatorze jours, a la demande de Fernand de
Rodays.

Grace a son succes lors des salons parisiens et a la bienveil-
lance des critiques, Louise Catherine devient une portraitiste
renommeée et obtient de nombreuses commandes de familles ai-
sées parisiennes. Ce qui I'améne a développer sa propre tech-
nique de pastel. Elle emploie un médium qui lui permet
d’utiliser des coloris recherchés et crée de subtils dégradés par
sa maniere d’adoucir les couches inférieures ou supérieures, ou
le repeint a I'aide de couleur a I'eau, afin d’acceder a des effets
proprement picturaux.

Cette année-I3a, elle se rend avec sa mere en Belgique et aux
Pays-Bas. Elle peut y admirer les peintres hollandais, dont elle
étudie les ceuvres dans les musées. Apres le départ de son amie
Maria qui a rompu avec elle afin d’épouser Henri Le Crosnier —
avec qui elle aura un enfant — et celui de Sophie Shaeppi, Louise
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Catherine se sent seule dans I'appartement de la rue des Ternes
et traverse une grave crise existentielle. Elle écrit a Sarah Pur-
ser : « Vous savez que toujours je ne suis pas riche et que mon
annee quant a l'art a fini clopin-clopant comme elle avait
commencé. Je suis toujours a travailler, a me donner du mal, a
songer, a regarder et a grand pas j'ai marché a reculons. C'est
drole (...) je vis tellement dans la solitude, que je me tourne au-
tour de moi, méme tout aussi bien que la lune qui navigue toute
seule dans l'espace.»6

Au début de I'année 1885, Louise Catherine doute de sa vo-
cation artistique, ce qui la déecide a retourner brievement étu-
dier a I’Académie Julian entre avril et mai. C’est la, qu’elle fait la
connaissance I'année suivante d’une autre jeune femme, Made-
leine Zillhardt (? — 1932) sceur de sa camarade d’atelier Jenny
Zillhardt. Un jour, au moment de franchir la porte de I'atelier,
Madeleine a cette vision : « ... les meches rebelles de ses cheveux
noirs et frisés voltigeaient autour d’'un front puissant et volon-

6 Louise Breslau de I'impressionnisme aux années folles. op. cit.
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taire, sous lequel étaient enchassés des yeux verdatres, large-
ment entr'ouverts, au regard percant et fixe comme celui de
certains oiseaux sauvages...»’ A la demande de Madeleine,
Louise Catherine exécute son portrait. Un lien tres fort va se tis-
ser entre les deux femmes. Madeleine va devenir sa muse, son
modéle, sa compagne, travaillant avec discrétion a la diffusion
de I'ceuvre de son amie.

Cette méme année dans un article, le critique d’art Octave
Mirbeau (1848-1917) fait son éloge : « parmi les artistes qui se
posseédent, il faut citer une femme, Louise Breslau, dont les
toiles ne rappellent aucune école, aucune tendance consacrée, et
qui peint bien avec sa propre volonté et son fier talent
d’observation et de détermination. »8

En 1886, Louise Catherine loue un nouvel atelier au 27 bis,
rue de Bayen dans le 17éme arrondissement. Degas fréquente ré-
gulierement ce nouveau lieu, accompagné de Jean-Louis Forain
ou du sculpteur Albert Bartholomé (1848-1928). Ses amis
I’emmenent déjeuner Avenue Mac-Mahon chez Santarsiero, un
petit restaurant italien ou de grandes discussions ont lieues au-
tour de lI'art. Pendant I'année, c’est par I'intermédiaire de Jules
Breton, que Louise Catherine fait la connaissance du sculpteur
Jean-Joseph Carries (1855-1894). Elle exécutera son portrait,
debout dans son atelier de I'lmpasse Boissonade, face au buste
de Frans Hals, posé sur un tonneau. Elle tente vainement une
liaison avec ce dernier jusqu’en 1887. Celle-ci reste platonique,
ce qui ne fait que la conforter dans ses préférences sexuelles.
C’est a la fin 1886, que Louise Catherine décide de vivre défini-
tivement avec Madeleine.

7 Zillnardt, Madeleine. Louise-Catherine Breslau et ses amis. Voir
références en fin de chapitre.

8 Bonnet, Marie-Jo. Deux amies : essai sur le couple de femme
dans lI'art. Voir références en fin de chapitre.
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Louise Catherine a trente-deux ans I'année suivante quand
elle réalise une nouvelle ceuvre Contre-jour, gu’elle dédie a
I’'amitié féminine. Elle se représente seule avec Madeleine, mon-
trant ainsi une nouvelle image de la femme, vivant avec son
amie, dans leur intimité. Au début du mois de mai 1889, Louise
Catherine participe a la quatrieme Exposition universelle de Pa-
ris, dans la section suisse. Faisant partie des « hors concours »,
elle ne peut plus en étre exclue. Elle présente plusieurs de ses
ceuvres dont Contre-jour. Son travail est retenu pour une meé-
daille d'or de premiére classe, elle devient ainsi la premiere
femme étrangere a en étre honorée. Cette récompense assied sa
réputation d’artiste officiellement reconnue. Elle remporte éga-
lement un grand succes aupres du public et de la critique. Le
Musée des beaux-arts de Lausanne, acquiert I'ceuvre grace a
I'intervention de Raoul Ruffy (1854-1919) alors Conseiller fédé-
ral.

Au début de I'année 1890, Louise Catherine quitte son ate-
lier de la rue Bayen, afin de s’installer au-dessus de son appar-
tement de la rue des Ternes, dont trois grandes fenétres don-
nent sur le jardin. Les commandes de portraits deviennent de
plus en plus nombreuses. Les portraits d’enfants et de jeunes
filles remportent un vif succes aupres d’'une clientéele fortunée.



Elle acquiert la réputation d’étre la meilleure portraitiste, répu-
tation dépassant les frontiéres parisiennes. En cours d’année,
elle fait la connaissance d’Anatole France, dont elle exécutera le
portrait en 1921. Celui-ci ne lui accordera que trois séances de
pause d’'une heure trente, chez lui.

Cette année-la, suite a la scission entre certains artistes et
le Salon officiel — géré par la Société des artistes francais, dont
le jury est trop influencé par I'Etat qui décide de I'acceptation ou
non des ceuvres — la Société nationale des beaux-arts de Paris
est fondée, abolissant du méme coup les récompenses. Lors de
sa création, au milieu de cent quatre-vingt-quatre sociétaires,
Louise Catherine en devient le deuxieme membre féminin avec
la peintre aquarelliste Madeleine Lemaire (1845-1928) et seule
suisse avec le peintre Eugene Burnand (1850-1921). Le premier
Salon a lieu au Palais du Champs de Mars, sous la présidence du
peintre et sculpteur Ernest Meissonnier (1815-1891).

Le 1er mai a Berne, a lieu la premiere Exposition nationale
Suisse des beaux-arts. Cette derniére n’accepte que des artistes
suisses ou vivants sur le sol helvétique. Louise Catherine y par-
ticipe avec deux huiles sur toile : La Lande en fleur et Contre-
jour. Cette derniére ceuvre remporte un tel succés qu’elle est
proposée a l'achat par le jury de la Commission fédérale des
beaux-arts. Une synthése en est tirée par le professeur en
science militaire et peintre amateur le colonel Emil Rothpletz :
« ne prendre en considération que les ceuvres d’'art de premier
ordre. » Puis celui-ci développe une théorie, afin de s’opposer a
son acquisition par le Conseil fédéral : « Le mérite des ceuvres
de cette artiste trés encensée a Paris n'est autre que de nous
exposer en toute clarté 'immoralité réegnant ces temps sur les
rives de la Seine en matiére de peinture (...) Mademoiselle Bre-
slau est de toute évidence une fanatique de la “nouvelle mode”
qui s'évertue a frapper les principes de lI'art en plein visage (...)
Il n'y a pas de composition (...) L'application de la couleur, le
coloris, la combinaison des couleur est tout simplement abo-
minable et donne le sentiment qu’un sentiment de putréfaction
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est a I'ceuvre dans le groupe ou dans la chambre mal aérée (...)
Je reconnais tout a fait que l'artiste a du talent, mais je me dé-
clare fermement opposé a lI'acquisition de ce tableau. »°

Un an plus tard, Louise Catherine a trente-cing ans, quand
la Ville de Zurich lui accorde ses droits civiques. Elle y passe le
mois de novembre, puis part pour I'ltalie avec sa mere, afin de
visiter Milan, Venise et Florence. En cours d’année, I'Etat fran-
cais lui achéte pour la premiere fois une de ses ceuvres Jeunes
filles dans un intérieur, peinte en 1890, pour la décoration du
ministere de I'Intérieur. De plus en plus demandée pour
I’exécution de portraits d’enfants ou de jeunes filles, Louise Ca-
therine, est bien consciente quant a la securité matérielle que lui
procure cette production. Elle écrit : « Je fais toujours des por-
traits d'enfants — seul gagne-pain (...). »10 Devenue une vir-
tuose du pastel, sa technique de prédilection, elle n'abandon-
nera jamais ses recherches personnelles afin d’améliorer celle-
Ci.

C’est a la fin de I'année 1892, que Louise Catherine loue un
jardin a Neuilly, gu’elle utilise pour la réalisation de sujet en
plein air, dont Gamines, ce qui lui permet également de profiter
d’étudier la lumiere naturelle. Lors du Salon de 1893 aprés
examens, son ceuvre Gamines est recommandée par Pierre Pu-
vis de Chavannes (1824-1898) — alors président de la Société
nationale des beaux-arts — afin que I'Etat francais I'acquiére. Ce
dernier l'achete selon un arrété ministériel du 24 juin 18983.
Quand l'année suivante, éclate I'affaire Dreyfus, qui va diviser la
France en deux camps pendant plus de dix ans, Louise Cathe-
rine se range du coté du capitaine et se coupe ainsi de certains

9 Louise Breslau de I'impressionnisme aux années folles. op. cit.

10 |_ouise Breslau de I'impressionnisme aux années folles. op. cit.
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de ses amis, dont Degas, la romanciere Gyp — comtesse de Mar-
tel (1849-1932) — ou encore de Jean-Louis Forain.

C'est lors de I'Exposition nationale suisse, qui se tient a
Genéve de mai a octobre 1896, que la Confédération Helvétique
lui achete finalement son tableau Contre-jour, pour le déposer
au Museée des beaux-arts de Berne. Dés lors Louise Catherine se
lance dans un nouveau genre, celui de la nature morte. Par
I’'expérience d’'une nouvelle technique qu’elle prise pour sa lu-
minosite, celle de la détrempe ou tempera, par lesquels les pig-
ments peuvent étre entre autre liés par une émulsion naturelle
de jaune d’ceuf.

Le 24 avril 1897, Louise Catherine participe a I'Exposition
de la société nationale des beaux-arts, qui se tient au Champ-de-
Mars. Sous l'influence de Fernand de Rodays et de Madame
Hippolyte Taine, I'Etat francais lui achéte Groupe de petites
filles, un pastel qu’elle a peint I'année précédente. Par la suite,
Louise Catherine participe a la deuxiéme exposition de la Socie-
té des peintres-lithographes, qui se tient du 10 au 25 janvier
1899 dans le salon du Figaro a la rue Drouot. En cours d’année
la Confédération Suisse nomme Louise Catherine, aux cotés du
peintre vaudois Ernest Biéler (1863-1948) en tant que « Com-
missaire fédéral » pour I’'Exposition universelle de 1900, organi-
sée dans la capitale francaise. Elle y recevra pour la seconde fois
une nouvelle meéedaille d’or de premiere classe, en exposant
quatre tableaux a I’huile et quatre pastels.

C’est en 1901 que la République francaise la nomme au
grade de Chevalier dans I'ordre national de la Léegion d’honneur.
Louise Catherine devient ainsi la troisieme femme a en étre ho-
noree et la premieére artiste non francaise a recevoir cette dis-
tinction, apres les peintres Rosa Bonheur (1822-1899) et Virgi-
nie Demont-Breton (1859-1935). Lors du Salon annuel, elle pré-
sente pour la premiere fois des lithographies, au milieu de ta-
bleaux a I'huile et au pastel.



La reconnaissance que lui marque I'Etat francais, et
I'indifférence que lui témoigne son pays, décide Louise Cathe-
rine a organiser en automne a Bale et a Zurich, une « Exposition
collective des artistes suisses a Paris ». Elle convainc : Félix Val-
lotton (1865-1925), Eugene Grasset (1845-1917) et Théophile
Alexandre Steinlen (1859-1923) a y participer. Elle organise
elle-méme le transport des cent-soixante-trois ceuvres et leur
accrochage. Si la presse baloise et zurichoise saluent I'exposi-
tion, Louise Catherine, est décue par l'accueil du public zuri-
chois et dira : « Le seul endroit ou je n’ai guere rencontré de ré-
confort, c’est a Zurich, ma patrie ! La, sauf quelques bons amis
fideles et absolument dévoueés, jamais on ne m'a comprise, ja-
mais on ne m’'a aimée ! Or, vous croyez que ce n'est pas amer,
de se voir méconnue dans son pays ? D’avoir tant travaillé,
tant trimé, depuis vingt-cing ans, d'avoir, a force de peine,
conquis la difficile notoriété parisienne, pour que, le jour ou je
fais une exposition dans ma ville, — qui n'est pas une ville
pauvre, on le sait ! — il ne se trouve pas un sou, dans le confor-
table budget municipal, qu'on pdt consacrer a m’acheter de la
peinture ! »11

Louise Catherine a quarante-six ans, quand elle présente
au Salon douze ceuvres, dont L'Enfant songeur. Cette derniere
sera acquise par I'Etat francais sur décision ministérielle du
21 juin 1902 et déposée au Musée des beaux-arts de Rouen.
Dans ce méme temps, en raison de la futur démolition de leur
immeuble de la rue des Ternes, Louise Catherine et Madeleine
se voient contraintes de déménager. Louise Catherine porte son
choix sur une petite maison entourée d’'un jardin a Neuilly, au
15 boulevard d’'Inkermann. Elle y fait construire a l'arriére un
atelier, avec des matériaux récupérés dans leur ancien apparte-
ment.

111 ouise Breslau de I'impressionnisme aux années folles. op. cit.
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Elle recoit avec Madeleine, dans leur nouvelle demeure
gu’elle nomme le « Petit restaurant de la rue d’'Inkermann », ses
amis artistes, tels gu’Edgar Degas, Auguste Rodin, des écrivains,
comme Arsene Alexandre (1859-1937), Albert Flament (1877-
1956) ou encore le comte Robert de Montesquiou, le marquis
Aimé Francois Philibert de Clermont-Tonnerre (1871-1940) et
son épouse, la femme de lettre Elisabeth de Gramont (1875-
1954) et la comtesse de Comminges. Elle réalisera plusieurs
portraits de ces amis.

Au Salon de 1903, Louise Catherine présente, entre autre,
six natures mortes. Maintenant que sa réputation est confirmée,
elle est en mesure d’accepter ou non des commandes et de pou-
Voir imposer ses idées, quant aux vétements, bijoux que portent
ses modeles. Les parisiens mondains se targuent méme d’étre
passé par I'atelier de Mademoiselle Breslau, sur le retour domi-
nical du bois de Boulogne. Puis en 1904, c’est le marchand d’art
Georges Petit (1856-1920) l'un des principaux concurrents de
Paul Durand-Ruel (1831-1922) qui lui monte sa premiére expo-
sition personnelle du 11 au 30 avril. L’exposition est composée
de cent ceuvres, a I'huile, au pastel, des dessins et des de-
trempes. Un catalogue est édité avec, en prologue, un texte si-
gné par Arsene Alexandre. La manifestation remporte un beau
succes.

C’est en commentant sa premiere exposition personnelle
auprés d’'un critique d’art, que Louise Catherine exprime clai-
rement sa volonté d’étre jugée pour ses seules capacités artis-
tiques, a I'’égal d’'un homme. « L'art ne connait pas de sexe, (...).
Je trouve absurde gu'on fasse des expositions des femmes ar-
tistes et n'ai jamais, qu'a mon corps defendant, participé a
I'une ou l'autre d’entre elles. »12

12| ouise Breslau de I'impressionnisme aux années folles. op. cit.



Dix-huit ans apres avoir exécuté le portrait de Carries, par
décret du l1erjuillet 1904, la Ville de Paris en fait I'acquisition
pour cing mille francs et le fait déposer au Petit Palais. C'est la
premiere ceuvre d’'une artiste étrangere achetée par la ville. Puis
lors d’une exposition au Kunsthalle de Bale en 1905, le Musee
des beaux-arts de la ville acquiert L'Ilmage dans la glace, por-
trait d’Annette Esterling, peint en 1904.

Deux ans plus tard, Louise Catherine réalise La Vie pen-
sive, un nouveau tableau de grande envergure, du couple gu’elle
forme avec Madeleine. Les deux femmes sont représentées dans
leur intérieur, assises autour d’'une table, unies entre elles par
leur lévrier blanc Douschka. L’'ceuvre est présentée lors du Salon
de 1908. Puis, Louise Catherine la fait parvenir a la 1’X¢ Exposi-
tion nationale suisse des beaux-arts a Bale. Le tableau est acheté
par la Suisse pour le Musée des beaux-arts de Lausanne, suite a
I'intervention du président de la Confédération Eugene Ruffy.
En 1910, la Galerie Durand-Ruel expose du 1¢r au 15 mars,
trente-neuf de ses ceuvres, dont des portraits d’enfants au pas-
tel, ainsi que des natures mortes. La critique est unanime sur
I’'analyse qu’elle fait de ses modeles et avec quel talent, elle re-
produit I'ame et le caractere de ceux-ci. Ce qui lui permet
d’augmenter encore son carnet de commandes.

Au mois de juillet 1912, suite a une nouvelle expropriation
par la Ville de Neuilly, les deux amies se voient une nouvelle fois
obligées de démeénager dans une rue avoisinante, au 121 rue
Borghése, dans une maison entourée d’'un jardin, dans laquelle
Louise Catherine fait construire son nouvel atelier. C’est a Lau-
sanne a la Galerie du Commerce, dirigée par le frére de Feélix
Vallotton, qu’a lieu au printemps 1914, sa premiere et seule ex-
position qui lui soit dédiée de son vivant en Suisse.

Au début de la Premiere Guerre Mondiale, Louise Cathe-
rine et Madeleine décident de rester vivre dans leur maison de
la banlieue parisienne. Fin aolt, poussées par leurs amis elles
quittent Paris. Dans l'urgence, elles emballent les tableaux les



plus importants de Louise Catherine afin de les déposer a la
banque Rothschild, qui les fera suivre vers Bordeaux. Apres un
long et difficile périple, les deux femmes arrivent dans le Calva-
dos, dans la petite station balnéaire de Hennequeville, au envi-
ron de Trouville. La, elles prennent provisoirement leurs quar-
tiers a I’'HO6tel Launay. Quelques mois plus tard, elles rentrent a
Neuilly. Les restrictions dues a la guerre, ne leur permettent
plus de se chauffer. Dans I'hiver rigoureux Louise Catherine va
devoir s’arréter de peindre.

Bien que de nationalité suisse, Louise Catherine reste fidele
a la France. Elle exécute dés 1915 de nombreux portraits de sol-
dats et d’infirmiéres francais en route pour le front, afin de les
offrir a leurs familles. Cette année-Ia, le Salon officiel est annu-
I€. Elle décide alors de participer a une exposition nommeée « La
Guerre » a la Galerie Georges Petit, ou elle expose ses portraits.
La Ville de Paris lui achete le Portrait du sergent Karbowsky,
héro de guerre qui, en 1916, fera partie du Musée Carnavalet.

Des 1917, I'état de santé de Louise Catherine s’aggrave.
Apres la guerre, la crise aidant, les commandes se raréfient
jusqu’au début des années 20. Une seule de ses ceuvres a été re-
censée. Elle se retire de la vie publigue et passe beaucoup de
temps a peindre les fleurs de son jardin et a recevoir ses amis.
Alors agée de soixante-trois ans, son état de sante se fragilise de
plus en plus. Malgreé tout, en 1919, Louise Catherine participe au
mois de mai au premier Salon d’aprés-guerre, qui est excep-
tionnellement mis sur pied conjointement par la Société des ar-
tistes francais et la Société nationale des beaux-arts. Puis en
aodt, elle participe a Bale a la XIVe Exposition nationale suisse
des beaux-arts.

L’année suivante Héléne, une des petites filles de son amie
Maria Feller, s’installe chez elle. Elle devient alors son modele
favori. Louise Catherine la représente dans des études et des
dessins a de nombreuses reprises, dans une série de nus, au re-
veil ou lors de sa toilette. En ao(t, Louise Catherine fait une
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cure thermale a Bad Ems en Allemagne, puis rentre en France
pour se consacrer a sa prochaine exposition, qui doit avoir lieu a
Paris.

En 1921, apres la fusion des galeries d’Hector Brame (1831-
1899) et de Jean Lorenceau, c’est en février et mars, que la nou-
velle enseigne située sur le boulevard Malesherbes monte une
exposition qui lui est entierement consacrée. Elle comporte une
vingtaine d’'ceuvres, dont un grand nombre fait partie de sa pro-
duction des années 1880. L’exposition est un succes. De nom-
breux articles élogieux sont publiés, dans la Revue de l'art an-
cien et moderne, la Renaissance de l'art francais ou encore
dans la Neue Zircher Zeitung. Dans le courant de l'année,
Louise Catherine exécute son dernier autoportrait, L'Artiste et
son modeéle. Il la représente assise, munie de ses pinceaux, la
palette a la main, entourée de son modele préféré. De santé tou-
jours plus fragile, elle continue a accepter les commandes qui
affluent autant de France que de Suisse. En paralléle, elle
s’adonne a la nature morte, qui devient son sujet de prédilec-
tion. Dans l'année, le poeéte et critique d'art Gustave Kahn
(1859-1936) et I'historien d’art Léonce Bénédicte (1856-1925)
alors conservateur du Musée du Luxembourg interviennent en
sa faveur aupres du ministere des Beaux-arts, afin que son
ceuvre Chez soi, peinte en 1885, soit achetée pour les collections
nationales francaises.

Quatre ans plus tard, du 11 au 13 mars 1925, Louise Cathe-
rine est invitée par I'Union des femmes francaises a faire une al-
locution devant des femmes artistes. Son discourt s’intitule
« Les difficultés de la carriere — La France protectrice des ar-
tistes ». Puis de mai a juillet, elle participe a la XVIéme Exposi-
tion nationale suisse des beaux-arts au Kunsthaus de Zurich.
Aprés de longues démarches acharnées, aupres des collection-
neurs privés, la Galerie Durand-Ruel présente a son tour,
I’'année suivante du 2 au 16 mars, une rétrospective de soixante
de ses ceuvres réalisées entre 1880 et 1926. L’'inauguration se
fait en présence du ministre francais Dunant et du directeur des



beaux-arts Paul Léon (1874-1962). Pour I'occasion, un catalogue
est édité avec une préface du critique d’art Arséne Alexandre.

La maladie prenant le dessus, de plus en plus épuisée,
Louise Catherine est contrainte de s’arréter de travailler. Elle
entame une derniére nature morte de jacinthes, qui restera ina-
chevée. C’est a la suite d’'une opération, dans la clinique du fils
de son amie Gyp, qu’elle décede quelques jours plus tard, le
12 mai 1927. Elle a alors septante et un ans. Selon ses vceux, elle
est enterréee a coté de sa mere — dans le caveau familial, qu’elle
avait elle-méme dessiné — a Baden dans le canton d’Argovie en
Suisse.
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Louise Catherine Breslau a passé les quinze premiéres an-
nées de sa vie parisienne, sans grandes ressources, loin de sa
famille, sans appui, dans une extréme misére et une grande pré-
carité. Elle va devoir faire les plus grands sacrifices et vivre de
privations, afin de pouvoir assouvir ses ambitions profession-
nelles mais aussi, simplement, pour pouvoir survivre.

Louise Catherine Breslau, se spécialisa des ses débuts dans
les portraits a I'huile, puis au pastel. Pastelliste remarquable,
elle a opté pour un style naturaliste, représentant des scenes de
genre. Son trait était sOr et vif, elle maitrisait également parfai-
tement la lumiére, ainsi que sa palette de couleur. Dans ses
meémoires Madeleine Zillhardt souligne qu’a la fin de sa vie
Louise Catherine Breslau « qui étudiait consciencieusement les
nouvelles théories sur la peinture et visitait les expositions
d’avant-garde fut profondément troublée par un art qui lui
semblait la négation de ce qu'elle avait toute sa vie aimé et
admiré.»13

Selon I'historienne d’art Marie-Jo Bonnet!4, Louise Cathe-
rine Breslau a été la seule femme peintre de sa génération a oser
transgresser le tabou de l'autoreprésentation de I'amitié fémi-
nine, montrant des femmes indépendantes qui menent une
« vie libre et travailleuse ». D’'un grand réalisme face au par-
cours a mener par une femme, Louise Catherine Breslau désap-
prouvera I'ouverture aux femmes de I'Ecole des beaux-arts en
1897 : « Les femmes artistes confirmées, dont elle sous-entend
bien slre faire partie, n'ont pas eu besoin du prix de Rome
pour arriver. »15

13 Clio revues
14 Marie-Jo Bonnet, op. cit. p. 167.

15 | ouise Breslau de I'impressionnisme aux années folles. op. cit.
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Tout au long de sa vie, Louise Catherine Breslau a su sub-
venir a ses besoins grace a son travail, ce qui lui a permis
d’acquérir son indépendance financiere. Sa carriere a été cou-
ronnée de succes, par de nombreux prix et par I'acquisition de
ses ceuvres par des acheteurs fortunés, membres de l'aristocra-
tie, ainsi que par I'Etat francais et la Confédération suisse.
Méme sans une vraie reconnaissance de son pays, elle a tou-
jours participé aux expositions en tant qu’artiste suisse.

Malheureusement aprés sa mort — alors qu’elle avait pour-
tant une renommeée internationale — Louise Catherine Breslau
tombe dans I'oubli, comme la plupart de ses consceurs, malgré
plusieurs expositions a titre posthume en vue d’'une reconnais-
sance officielle de son travail. La premiere a lieu un an aprés son
déces, en 1928 a I'Ecole des beaux-arts de Paris, réunissant cent
nonante cing de ses ceuvres. Puis en 1929, le Musee d'art et
d’histoire de Geneve présente cinquante de ses tableaux. Il faut
ensuite plus de septante ans avant qu’une nouvelle rétrospective
de son travail voie le jour en 2001, du 13 octobre au 20 janvier
2002 : Louise Breslau : De lI'impressionnisme aux années folles,
au Musee cantonal des beaux-arts de Lausanne. Cette rétrospec-
tive est suivie en 2006, par celle du Musée des beaux-arts de Di-
jon, avec une exposition intitulée dans I'intimité du portrait.

Quant a Madeleine Zillhardt, apres plus de quarante an-
nées passées a ses cotés, elle a hérité du domaine de Louise Ca-
therine. En 1930, elle a légué soixante-six ceuvres de cette der-
niere au Musée des beaux-arts de Dijon. Puis en 1932, Made-
leine a écrit un livre de souvenirs intitulé « Louise Breslau et ses
amis »16,

16 Zillhardt, Madeleine. Réf en fin de chapitre.
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XXe SIECLE

Anna Mary ROBERTSON
dite Grandma Moses

1860 — 1961

Orandma Moses

C’est le 7 septembre 1860 a Greenwich dans I'état de New-
York, que nait Anna Mary Robertson. Son pére Russel King Ro-
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bertson est fermier et dirige une usine de lin avec sa femme Ma-
ry Shannahan.

Ses cing fréres aident aux travaux de la ferme, ainsi qu’a
I'usine, pendant qu’Anna Mary et ses quatre sceurs s’occupent
aux taches quotidiennes de la maison. En 1872, a I'dge de douze
ans Anna Mary quitte I'exploitation de ses parents afin d’aider
aux taches domestiques dans des fermes voisines. Une des fa-
milles chez qui elle travaille, la considérant comme une de leurs
enfants, lui offre la possibilité de suivre une scolarité. Les mois
d’école sont alors limités a trois en été et trois en hiver. Ce qui
lui permet d’apprendre a lire et a écrire.

Anna Mary a vingt-sept ans, en 1887, quand elle se marie,
le 9 novembre, avec un jeune fermier du nom de Thomas Sal-
mon Moses (1862-1927). Le couple trouve un emploi d’'inten-
dant dans un ranch en Caroline du Sud. Son mari d’origine Su-
diste, pense que la reconstruction de I'Etat, aprés la guerre de
Sécession, est une opportunité pour eux. En partance pour le
Sud le couple n’ira pas plus loin que Staunton en Virginie. Anna
Mary tombe amoureuse de la belle vallée du Shenandoah. Mal-
gré la vie difficile dans cette région froide et montagneuse, c’est
la que Thomas et Anna Mary décident de louer une ferme. Afin
de participer activement a la vie de celle-ci, Anna Mary investit
ses économies dans I'achat d’une vache, ce qui lui permet de fa-
briquer et de vendre du beurre afin de compléter ainsi les reve-
nus de la famille. Pendant toutes ces annees de vie commune,
Anna Mary donne naissance a dix enfants, dont cing seulement
arriveront a I’age adulte.

La famille a fait son chemin et a gagné suffisamment
d’argent pour acheter sa propre ferme. Anna Mary souhaite pas-
ser le reste de sa vie en Virginie, mais Thomas a le mal du pays.
C’est en 1905 que ce dernier persuade Anna Mary de retourner
vivre dans le nord des Etats-Unis. Le couple part s’établir a Ea-
gle Bridge dans le comté de New York, non loin de I'endroit ou
est née Anna Mary. L4, ils achétent une nouvelle ferme qu’ils
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nomment « Mount Nebo », en référence a la montagne ou dis-
paru Moise. C’est dés 1920, qu’Anna Mary qui a déja soixante
ans, commence a peindre occasionnellement pour les membres
de sa famille et pour ses amis. Sept ans plus tard, quand son
mari décede subitement d'un arrét cardiaque a seulement
soixante-cing ans, c’est leur plus jeune fils qui reprend la ferme
avec sa femme.

En 1932, Anna Mary, se rend a Bennington dans le Ver-
mont, afin de s’occuper de sa fille Anna, atteinte de la tubercu-
lose. Cette derniére lui montre alors une carte postale et met sa
mere au défi d’en faire une reproduction en broderie. C’est a
partir de la, qu’Anna Mary commence a faire de la broderie,
qgu’elle va dénommer « laine peignée ». Mais rapidement Anna
Mary doit arréter ce nouveau passe-temps, débuté sur le tard a
plus de septante ans, car elle a de I'arthrite aux mains et elle ne
peut plus réaliser un travail d’aiguille. C’est a cette époque que
sa sceur Celestia lui suggére de s’orienter vers la peinture. En-
fant, Anna Mary avait été attirée par la peinture, mais par
manque de temps au cours de sa vie active, elle n'avait pas pu
développer son sens artistique. Seule la décoration des
chambres familiales lui avait permis d’exprimer sa creativité.

A ses débuts Anna Mary tire parti de la peinture gu’utili-
sent les peintres en batiment, puis se tourne vers la peinture a
I’huile sur de la toile. C’est a partir de ce moment-la, qu’elle se
lance, sans le savoir, dans une nouvelle carriere. Bientdt Anna
Mary se retrouve avec une production importante de toiles et
présente quelques-uns de ses tableaux a la foire agricole de
Cambridge, au milieu de ses fruits confits et de ses confitures.
Elle dira avec ironie : « j'ai recu un prix pour mes fruits confits
et mes confitures, mais pas pour mes tableaux. »

En 1935, trois ans apres le déces de sa fille Anna, Anna Ma-
ry retourne vivre a Eagle Bridge, auprés de son plus jeune fils
Hug, de sa femme et de leurs enfants. Aux alentours de 1936,
Caroline Thomas, la femme du pharmacien de la petite ville de
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Hoosick Falls, organise dans I'officine une exposition pour les
femmes artisanes de la région ce qui permet a Anna Mary,
d’exposer ses toiles.

Deux ans plus tard lors d’'un séjour a Hoosick Falls, pen-
dant la période de Paques 1938, un ingénieur et amateur d’art
new yorkais du nom de Louis J. Caldor, remarque les peintures
d’Anna Mary dans la devanture de la pharmacie au milieu
d’objets en tous genres. Il demande a les voir de plus prés et
achéte la totalité des tableaux exposes ! Leur prix ? Entre trois
et cing dollars... Du méme coup il obtient le nom de l'artiste, ce
qui lui permet de la rencontrer, dans la ferme familiale. Caldor,
resté pour prendre le the, affirme qu’il va rendre Anna Mary cé-
lebre. Tout le monde pense alors qu’il n’a pas toute sa raison.

De retour a New York Caldor commence a démarcher les
galeries d’art et les musées. Méme, s’il y en a qui admirent le
travail d’Anna Mary et qui pourraient étre intéressés, tous se re-
tractent en apprenant I'age de celle-ci : septante-huit ans a ce
moment-la... Aucun n’osent ni investir ni se lancer dans la réali-
sation d’une exposition de peur de ne pouvoir bénéficier d’un
retour sur leur investissement. En 1939, en vain découragé
apres toutes ces tentatives infructueuses, Louis J. Caldor décide
d’arréter ses recherches. C’est alors, que le commissaire d’expo-
sition Sidney Janis accepte de sélectionner trois toiles, afin de
les présenter lors du vernissage d’'une exposition intitulée « Ar-
tistes peintres contemporains inconnus », qui doit avoir lieu du
18 octobre au 18 novembre au Musée d’'art moderne a New
York. L’exposition n’est pas ouverte au grand public et cette par-
ticipation n’entraine aucune répercussion immédiate.

Un an plus tard, Louis J. Caldor propose ses toiles a la Ga-
lerie Saint-Etienne a New York. Ce nouveau lieu d’exposition
vient d’étre ouvert par un émigré viennois du nom d’Otto Kallir
(? -1978) specialisé dans les maitres autrichiens modernes tels
gu’Egon Schiele, Gustav Klimt, ou encore Oskar Kokoschka. Dé-
fenseur du modernisme, Kallir est intéressé par le travail des
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peintres autodidactes, justement Pablo Picasso (1881-1973) en
avait lancé la tendance avec le peintre Henri Rousseau (1844-
1910). Picasso estimait que le travail de ces artistes était plus
pur et plus original que celui des peintres ayant recus une for-
mation.

Kallir prend alors le risque d’exposer Anna Mary du 9 au
31 octobre 1940, ce qui permet a cette derniére de faire ses dé-
buts — a quatre-vingt ans — a la Galerie Saint Etienne. Otto Kal-
lir estime que son nom, totalement inconnu, risque de ne pas at-
tirer I'attention voulue. Il nomme donc I'exposition « Qu’est-ce
gu’une fermiere peint ? ». Le succes reste mitigé... Ce n’est que
quelques temps plus tard qu’'un journaliste du Herald Tribune
de New York, interviewant des amis a Eagle Bridge, va populari-
ser le surnom de « Grandma Moses », dans un article.

Le succes tant attendu survient lors du festival annuel or-
ganisé pour Thanksgiving en novembre 1940, dans le magasin
Gimbels de New York. Anna Mary y expose ses tableaux, ce qui
lui permet d’étre remarquee et d’étre invitée a se rendre a New
York. C’est accompagnée de son amie Caroline Thomas, vétue
d’un chapeau noir et d’'une petite robe noire agrémentée d’'un
col en dentelle blanche, gu’Anna Mary prononce un discours sur
le theme de ses confitures et de ses fruits confits. Elle y réalise
un immense coup publicitaire et ouvre ainsi la légende de
« Grandma Moses ». Elle devient ainsi une célébrité locale !

Cette nouvelle notoriété lui ouvre les portes d’expositions
dans le nord de I'Etat et par la méme occasion, elle commence a
étre assiégée chez elle par des vacanciers en quéte de souvenirs
artistiques ! En 1941, Anna Mary recoit de I'Etat de New York,
sa premiere récompense le prix du Syracuse Museum of Fine
Arts (aujourd’hui I'Everson Museum of Art) pour son tableau
Old Oaken Bucket.

Face a cette nouvelle célébrité, Anna Mary pense pouvoir
gerer seule son succes et se refuse, pendant plusieurs années, a
signer un contrat avec Otto Kallir. Finalement, en 1944, frustrée
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par le réle touristique de son activité — certain de ses clients ont
également de la peine a la payer — elle revoit sa position et ac-
cepte de se faire représenter en exclusivité par la Galerie Saint
Etienne, ainsi que par le British American Art Center, dont le
directeur Ala Story est I'un de ses fervents clients. Pendant les
dix ans qui vont suivre, ces derniers montent de nombreuses
expositions a travers tout le pays, ainsi qu’en Europe.

Du 13 au 18 novembre 1945, Anna Mary participe a
I’Exposition internationale de la femme « Vie de la femme en
temps de paix », qui se tient au Madison Square Garden a New
York. C’est en 1946, qu'Otto Kallir écrit la premiere monogra-
phie d’Anna Mary, intitulée « Grandma Moses : American Pri-
mitive ». A la méme période, I’American Art Center lance une li-
cence pour I'édition de cartes de Noél. Ces deux projets sont un
tel succes, que I'année suivante le livre est réédité et les cartes
sont éditées par Hallmark.

A la fin 1948, la Galerie Saint Etienne organise une expo-
sition a New York sous le nom « Grandma Moses : dix ans ». En
février de I'année suivante, Anna Mary perd son plus jeune fils
Hug. Par la suite, elle se rend a Washington afin de recevoir le
Prix national du club des femmes de la presse. Celui-ci lui est
décerné, pour son accomplissement exceptionnel dans l'art, des
mains du Président Harry S. Truman (1884-1972). En paralléle,
elle fait une exposition dans la capitale, a la Galerie Phillips du
8 mai au 9 juin.

Sa notoriété grandissante, le cinéaste Jerome Hill (1905-
1972) réalise en 1950, un documentaire sur sa vie, avec une nar-
ration du poete Archibald MacLeish (1892-1982). Le film est
nomme aux Academy Award. De juin a décembre, le service des
informations US organise une grande tournée d’expositions a
travers I'Europe. Celle-ci passe par Vienne, Munich, Salzburg,
Berne, La Hague et Paris.

A I'occasion de ses nonante ans en 1950, I'Albany Institute
of History and Art de I'Etat de New York, monte une exposition
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commeémorative de son ceuvre nommée « Grandma Moses »,
gui a lieu du 7 septembre au 15 octobre. La presse nationale par-
ticipe a la célébration de I'événement. En mars de I'année sui-
vante, Anna Mary recoit un doctorat honorifique du Moore Col-
lege of Art and Design de Philadelphie. Fondé en 1848, par la
philanthrope Sarah Worthington Peter (1800-1877) il est le
premier et le seul college d’arts visuels pour les femmes aux
Etats-Unis. Il a été créé afin de permettre aux femmes d’attein-
dre leur autonomie, par I'indépendance financiere, en leur of-
frant une qualité d’étude orientée vers la carriere et I'éducation.

Au moment de son déménagement dans une nouvelle
ferme, c’est sa fille Winona Fisher qui vient s’'installer avec elle.
A partir de 1952, I'age de la communication naissant, le public a
acces a un grand nombre de produits dérivés de son travail, tels
gue des cartes postales, des affiches, des livres, des reproduc-
tions sur assiettes en porcelaine etc... Anna Mary publie égale-
ment son autobiographie « My Life’s history ». A nonante-trois
ans, en tant qu’icone nationale, Anna Mary fait la une du Time
magazine. Deux ans plus tard, c’est la télévision en couleur qui
s'intéresse a son travail et diffuse son art et sa voix a travers les
Etats-Unis, dans une interview faite par le journaliste Edward
R. Murrow (1908-1965) au cours de son émission See it Now.

Afin de commeémorer ses cent ans en 1960, le célébre pho-
tographe Cornell Capa (1918-2008) est dépéché par Life Maga-
zine, pour en faire sa une. Le gouverneur de I'Etat de New York,
instaure un « Grandma Moses Day ».

Un an apres, Anna Mary Robertson Moses dite Grandma
Moses, décede a cent-un ans le 13 décembre 1961, a Hoosick
Falls. Sa mort fait la une de toutes les nouvelles aux Etats-Unis.

Autodidacte a part entiere, Anna Mary Robertson Moses a
commencé a peindre alors qu’elle avait plus de septante ans.



Son histoire extraordinaire est celle d’'une femme modeste qui
par hobby c’est lancée tard dans la peinture et, est parvenue a la
richesse en exercant son art jusqu’a plus de cent ans.

Tout au long de sa carriéere, elle a simplement reproduit ce
gu’elle voyait au fil des saisons dans sa vallée de I’'Hoosick. Dé-
crivant des scenes simples d’'un genre naif aux couleurs vives.
Représentant des situations de la vie quotidienne rurale, des
scénes familiales, qui montrent une certaine joie de vivre en
omettant de représenter tout ce qui constitue la vie moderne,
tels que les lignes téléphoniques, les tracteurs et autres signes
rappelant la modernité.

Excellent exemple de vertu, Anna Mary Robertson Moses a
su vanter celles de I'nonnéteté et du travail acharné, qui ont
contribué a la grandeur de ’Ameérique. Les médias américains
en ont fait une icbne face aux dures réalités de I'’époque de la
Guerre froide. Ceux-ci ne se sont jamais lassés de répéter que
I’histoire de « Grandma Moses » était un conte de fées, permet-
tant au public de se plonger dans un conte « réeel » qui semblait
démontrer, que selon le proverbe : « il n'est jamais trop tard ».

Sa longévite et son extraordinaire santé, lui ont permis de
creer plus de mille cing cents ceuvres d’art en trente et un ans
d’activité. Le Musée Bennington dans le Vermont, détient la
plus grande collection publique des peintures d’Anna Mary Ro-
bertson Moses de tous les Etats-Unis, ainsi que des « brode-
ries », des fournitures d’art et sa table de travail inclinée qu’elle
utilisait comme chevalet.

En 1969, la poste U.S. a édité un timbre en son honneur,
représentant un de ses tableaux. Puis en novembre 2006, son
tableau intitulé Sugaring off, daté de 1943 a atteint la cote de
1,2 million de dollars lors d’une vente aux encheres.
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Romaine BROOKS

1874 — 1970

Beatrice Romaine Goddard est née a Rome le 1¢r mai 1874,
lors d’'un des nombreux voyages de sa mere en Europe. La petite
fille fait partie d’'une riche famille américaine. Son pere est le
major Henry Goddard et sa meéere Ella Mary Waterman, est la
fille d’'un multimillionnaire Américain du nom d’lsaac S. Wa-

terman Jr.

Beatrice est la plus jeune des trois enfants du couple, dont
un garcon, Saint-Mar, et une fille, Marie Aimée. Peu apres sa
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naissance le couple divorce. Son pére abandonne alors sa fa-
mille. Beatrice est élevée par sa mere, mentalement instable et
violente, qui abuse d’elle émotionnellement, tout en ayant une
adoration pour son fils.

A environ six ans, Beatrice commence & s'intéresser au des-
sin, mais sa creéativité devient un motif de punition pour sa
mere, qui voit en elle le talent que n’a pas son fils. Elle fait alors
tout pour empécher les efforts de Béatrice a développer son ta-
lent, ce qui oblige la petite fille a se cacher afin de pouvoir don-
ner libre cours a sa créativité.

Selon ses mémoires, quand Beatrice eu sept ans, sa mere la
met en pension dans une famille pauvre de New York, dont la
femme est blanchisseuse. Au bout d’un certain temps, sa mere
ne verse plus les pensions convenues, ce qui oblige Beatrice a al-
ler vendre des journaux dans la rue, afin d’aider financierement
la famille chez qui elle vit. Cette derniére continue a prendre
soin de Beatrice, mais fini par tomber dans la pauvreté. Ce n’est
gu’a I'age de douze ans en 1886, que Beatrice est autorisée a re-
joindre sa mere, son frere et sa sceur en Europe.

Par la suite, Beatrice est envoyée dans le New Jersey a St.
Mary’s Hall, dans un pensionnat épiscopal, puis en Italie dans
I’école d’'un couvent. Son talent pour le dessin est remarqué par
ses professeurs et, pour sa plus grande fierté, elle est appelée a
cooperer a I'enseignement du dessin. Pendant ce temps sa mere
continue a voyager a travers I'Europe, avec ses deux autres en-
fants. Son fils, sujet a des comportements perturbateurs et vio-
lents, est d’autant plus difficile a contréler que ces voyages le
stressent beaucoup.

En 1891, Beatrice est inscrite dans une école privée a Ge-
neve en Suisse, ou elle suit les cours de Mademoiselle Bertin,
qui va également I’encourager a pratiquer son art. A la fin de ses
études en 1895 — Beatrice a vingt-deux ans — elle réussit a con-
vaincre sa mere de la laisser partir pour Paris. D’abord en proie
a une grande colere, sa meére fini par accepter et lui alloue une



maigre pension de trois cents francs. Ce modeste revenu permet
a Beatrice de louer une chambre dans le quartier des Ternes et,
aussi souvent qu’elle le peut, de se nourrir de café et de lait.
Ayant enfin gagné sa liberté, Beatrice s’inscrit alors dans une
école spécialisée dans I'opérette a Neuilly, ou elle suit les cours
de Monsieur et Madame Bidout. Bien qu’elle soit trés assidue et
motivée par I'’étude du chant, c’est finalement vers sa véritable
vocation la peinture qu’elle se tourne.

Elle a vingt-quatre ans en 1898, quand elle décide de partir
pour Rome ou elle loue une chambre Via Sistina dans le centre
de la ville. Elle y fréquente les étudiants étrangers, qui se re-
trouvent aux cafés Flora ou Greco. Afin de se perfectionner dans
son art, elle prend des cours a la Scuola Nazionale pendant la
journée et, le soir, elle suit des cours au Circolo Artistico. Seule
femme de sa classe, elle endure le harcelement de certains
éleves a son égard. L'expérience est difficile pour une jeune fille
étrangere, dans une société qui n'admet pas qu’'une femme
puisse sortir non accompagnée avant d’étre mariée.

Forte de son apprentissage romain, Beatrice part pour Ca-
pri en 1899. Elle loue, dans la partie pauvre de I'lle, une chapelle
abandonnée, afin d’'installer son atelier, vivant dans le dénue-
ment le plus total. Beatrice fait alors la connaissance d'un
groupe d’artistes écrivains ameéricains et anglais expatriés, dont
fait partie John Ellingham Brooks (1863-1929) pianiste, bi-
sexuel, en situation financiere précaire. Ce dernier est connu
pour avoir été I'amant du dramaturge William Somerset Maug-
ham (1874-1930). Elle décrira plus tard cette période de sa vie
comme faisant partie de ses plus beaux moments.

Lors de son sejour sur I'ile, Beatrice est encouragée dans
son travail par l'industriel et collectionneur d’art américain
Charles Lang Freer (1854-1919) qui est un passionné du peintre
Impressionniste américain James Abbott McNeil Whistler
(1834-1903). Lang Freer incite Beatrice a quitter I'ltalie afin de
poursuivre sa formation a Paris. Grace a la vente d’'un tableau,



Beatrice suit les conseils de Lang Freer et retourne a Paris. La,
elle s'inscrit a I’Académie de peinture Colarossi, située au 10 rue
de la Grande-Chaumiere dans le 6¢me arrondissement. Fondée
par le sculpteur italien Filippo Colarossi, I'école accepte les
femmes et les autorise a peindre d’aprés modeles masculins
nus. L'académie constitue également une alternative a I'Ecole
des beaux-arts, qui a ouvert ses portes aux femmes en 1897,
mais celle-ci est devenue trop conservatrice dans son enseigne-
ment pour certains artistes.

Au début de I'année 1900, Beatrice contracte une pneumo-
nie et passe le printemps puis I'été en convalescence en Gruyeére,
dans les montagnes suisses. En début d’année suivante, elle
rentre a Paris, pour enfin, retourner a Capri. C'est alors, que son
frére Saint-Mar décéde. Beatrice rentre aux Etats-Unis afin de
s’occuper de sa mere diabétique. Mais celle-ci disparait moins
d’un an apres. Suite au decés de sa mere, Beatrice hérite a sa
grande surprise — avec sa sceur — de la fortune de son grand-
pere maternel. Cet argent, va lui assurer une aisance financiéere
pour le reste de sa vie et lui ouvrir les portes d’'une nouvelle vie,
a travers les salons mondains et intellectuels de I'Europe.

A son retour a Capri, le 3 juin 1903, Beatrice fait un ma-
riage de convenance avec son ami John Ellington Brooks. Le
couple se querelle presque immédiatement aprés le mariage,
surtout lorsque Beatrice décide de couper ses cheveux courts et
de porter des vétements d’homme lors d’'une marche en Angle-
terre. Ellington Brooks refuse d’étre vu en public avec elle habil-
Iee de la sorte. Aprés trois mois de mariage, le couple passe un
accord qui leur permet de ne pas divorcer, afin de pouvoir béne-
ficier d’'une couverture sociale, tout en menant une vie séparee.
En échange Beatrice alloue a son mari une rente mensuelle. Peu
de temps apres, en 1904, Beatrice part seule s’installer a
Londres. Elle y loue un studio a Chelsea, pres de Tite Street ou
avait travaillé James Abbott McNeil Whistler. Elle décide aussi
de changer de nom et prend celui de Romaine Brooks.
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Des lors Romaine commence a montrer son travail. Elle
fréquente les peintres impressionnistes anglais tels que Charles
Conder (1868-1909), Walter Sickert (1860-1942) ainsi que le
gallois Augustus John (1878-1961). Insatisfaite de son travail et
en particulier de l'utilisation des couleurs vives, telles qu’utili-
sées dans ses premiéres peintures, Romaine se rend en Cor-
nouailles, dans la ville balnéaire de St Ives. Celle-ci est réputée
pour son climat doux et sa lumiére exceptionnelle. Elle y loue
un petit studio et commence a étudier les dégradés de gris. C’est
a partir de la que presque tous ses tableaux vont étre dominés
par une nouvelle palette de couleurs. Elle va se limiter aux ca-
maieux de gris, de blanc et de noir, parfois aussi I'ocre ou la
terre d’'ombre — brun naturel de pigment d’argile — viendront
renforcer sa palette. Romaine se spécialise alors dans l'art du
portrait et reste a I'écart de toutes les tendances artistiques du
moment telles que le fauvisme ou le cubisme. Elle préfére se
tourner vers le mouvement symboliste, représenté notamment
par Whistler.

Romaine et John Ellington Brooks finissent par divorcer au
cours de I'année 1904. En échange de sa liberté, cette derniere
va continuer a lui verser une pension jusqu’'a la fin de sa vie en
1929. Un an plus tard Romaine fait la connaissance de la mé-
céne americaine Winnareta Singer, princesse Edmond de Poli-
gnac (1865-1943) dite « Winnie », avec qui elle va entretenir
une relation amoureuse. De retour a Paris, Romaine prend un
appartement sur I'avenue du Trocadéro, dans le quartier tres a
la mode du 16¢me arrondissement. Elle fréquente alors I'élite des
cercles sociaux, en faisant le portrait de femmes de la haute so-
ciété. Dans le méme temps, la journée, Romaine cétoie l'atelier
privé de Carolus-Duran (1837-1917) situé rive gauche. Ce der-
nier est alors un peintre dit « mondain », et ses cours sont fré-
guentés essentiellement par de jeunes artistes anglophones.
Entre 1907 et 1910, Romaine prend comme amant l'auteur et
poéte britannique Lord Alfred Douglas (1870-1945) surnommé
« Bosie », ancien amant d’Oscar Wilde.



C’est a partir de 1910 que Romaine commence a peindre
des tableaux de grandes dimensions, surtout des nus. Son pre-
mier nu féminin se nomme La Jacquette rouge. Son ceuvre re-
présente une femme debout de profil devant un paravent, avec
comme seul vétement une jaquette rouge. Ce dernier est suivi
par Les Azalées blanches, représentant une femme nue, langou-
reusement couchée sur un sofa.

A trente-six ans, Romaine fait sa premiére exposition per-
sonnelle a Paris du 2 au 18 mai 1910, a la galerie du collection-
neur et marchand d’art Paul Durand-Ruel (1831-1922). L’expo-
sition propose treize de ses ceuvres, qui toutes mettent en scene
des femmes ou des jeunes filles nues, ainsi que deux études de
nus. Le choix est provocateur pour une femme a cette époque et
tend a rendre publique son identité de lesbienne. Cette exposi-
tion lui permet d’établir sa réputation en tant qu’artiste. Les avis
positifs ne tarissent pas. Le quotidien parisien Le Figaro parle
de réveélation, d’originalité et de charme. Le poete et dandy Ro-
bert de Montesquiou (1855-1921) un de ses plus fervents admi-
rateurs, la surnomme « la voleuse d’ame », parce qu’elle arrive
selon lui a révéler I'ame de ses modeles a travers ses toiles.

En cours d’année, Romaine retrouve chez Il'illustrateur
Leonetto Capiello (1875-1942) le poéete et homme politique ita-
lien Grabriele d’Annunzio (1863-1938) dont elle a fait la con-
naissance a Florence un an auparavant. Romaine voit en lui un
artiste martyr, car il a da s’exiler en France afin d’échapper a ses
créanciers, ainsi qu’a ses nombreuses maitresses. Romaine loue
alors une villa a Arcachon, ou elle invite d’Annunzio a passer
I’été. L’escapade romantique est interrompue par l'arrivée de la
comtesse Natalia Goloubev — ex-maitresse de d’Annunzio — une
russe exaltée munie d’un révolver : péripétie restée sans gravité.
Une relation forte et torturée va lier Romaine et d’Annunzio
jusqu’a la mort de ce dernier, le 1¢r mars 1938.

L’année suivante, la succursale londonienne de la Galerie
Goupil, dont le siége se trouve a Paris, réalise une exposition de



ses ceuvres en reprenant I'exposition de 1910, complétée par de
nouveaux tableaux. A cette méme époque, Romaine tombe
amoureuse de la danseuse russe des ballets de Serguei de Diag-
hilev, Ida Rubinstein (1885-1960). Cette derniére est profon-
dément amoureuse de Romaine et souhaite acheter une maison
dans la campagne francaise, afin de pouvoir vivre avec elle. Mais
ce mode de vie n’'intéresse pas Romaine. Bien que les deux
femmes se séparent en 1914, Romaine Brooks va continuer a
peindre lda Rubinstein, la comparant a une beauté fragile et a
un idéal féminin, comme dans son tableau La Vénus triste,
peint en 1917, représentation visuelle de la perte de leur liaison.

C'est en 1912, quelques mois avant la réalisation de son
portrait de Jean Cocteau, Le Balcon, que Romaine réalise celui
de d’Annunzio Poete en exil. Celui-ci le représente dos a I'océan
— le Musée du Luxembourg va l'acquérir en 1914. En avril de
I’'année qui suit, Romaine envoie deux de ses ceuvres La Ja-
guette rouge et Le Balcon en Italie, a la Premiere exposition na-
tionale d’art de la « Sécession romaine ».

Aux prémices de la premiere Guerre Mondiale, Romaine
peint La Croix de la France. Le tableau montre une infirmiere
de la Croix-Rouge, symbole de la France en guerre. L’ceuvre est
exposée en 1915, a la Galerie Georges Bernheim a Paris, dans le
cadre d’'une prestation que Romaine et d’Annunzio ont organi-
ses afin de recolter des fonds pour la Croix-Rouge. Pour
I’occasion, une brochure spéciale est éditée, comportant une re-
production du tableau, agrémentée d’'un poéme de d’Annunzio.

Cette méme année, a Paris, Romaine fait la connaissance
de la femme de lettre américaine Natalie Clifford Barney (1876-
1972) que I'on surnomme « L’Amazone ». Cette derniére tiendra
un salon littéraire trés courut de 1919 a 1968, dans sa maison du
20 rue Jacob, dans le quartier Latin, qui rassemblera tous les
vendredis aprés-midi le Paris artistique et intellectuel. A cette
époque, Natalie Clifford Barney entretient déja, depuis 1909,
une relation intime avec I'écrivaine et aristocrate francaise Eli-
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sabeth de Gramont duchesse de Clermont-Tonnerre (1875-
1954), relation qui va perdurer jusqu’a la mort de cette derniere
en 1954. Natalie aime par-dessus tout les femmes, ce qui
I’'amene a avoir de nombreuses relations amoureuses, que Ro-
maine va tolérer tant que celles-ci ne deviennent pas trop sé-
rieuses, mais peut se montrer jalouse si toutefois la relation le
devient. Romaine ne souhaite pas vivre avec Natalie car elle
n'aime pas le milieu dans lequel celle-ci évolue. Elle ne se sent
pleinement elle-méme que quand elle est seule.

En 1916, d’Annunzio lui trouve un atelier a Venise dans les
Zattere. Elle y réalise son deuxieme portrait du poéte Il Coman-
dante. Libre de toutes attaches conjugales et en résonnance aux
infidélités de Natalie Barney, Romaine entretient également de
nombreuses relations amoureuses. En 1919, c’est a Capri qu’elle
fait la connaissance de la pianiste italienne Renata Borgatti
(1894-1964). Elle execute son portrait en 1920 Renata au piano
qui la représente en un personnage androgyne jouant du piano.
Puis d’octobre a novembre, elle participe avec son ceuvre Le
Balcon a I’'Exposition d’artistes de I’école américaine, qui a lieu
au Musée du Luxembourg a Paris. C’est au printemps suivant
d’avril a mai, que Romaine prend part au Salon de la Société na-
tionale des Beaux-arts qui se tient au Grand-Palais a Paris. Elle
présente : Renata au piano et La Chevre blanche, portrait de la
comedienne Elsie de Wolfe (1865-1950).

Chaque année, Romaine passe plusieurs mois a voyager en
Italie ou a travers I'Europe, loin de Natalie. Elle est de plus en
plus décue par la haute société parisienne et par I'atmosphere
gui regne dans le milieu mondain. Elle trouve leur conversation
terne et a le sentiment que les gens chuchotent a son sujet. Lors
d’'un séjour a Capri en 1920, la trés excentrique mécene, la mar-
quise Luisa Casati (1881-1957) commande son portrait a Ro-
maine. Celle-ci commence par refuser. Puis, a court d’argu-
ments devant son insistance, Romaine affirme ne peindre plus
que des nus. L’excentrique Luisa Casati n'y voit pas d'in-
convénient. Alors Romaine cede a son désir et exécute son por-
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trait en pied, corps longiligne nu a demi drapé dans une cape
noire. En cours d’année Romaine représente également Natalie
Barney dans un célébre portrait, L’Amazone. Elle la symbolise
dans des vétements féminins, face a elle un cheval en porce-
laine, faisant ainsi référence a une guerriére amazone et au culte
de Sappho.

De 1920 a 1924, la plus grande partie de ses sujets sont des
femmes appartenant, en général, au cercle social de Natalie
Barney. Certaines de ses ceuvres représentent des femmes qui
ont adoptés certains aspects de I’habit masculin, tel le portrait
représentant la peintre Hannah Gluckstein (1895-1978) dite
Gluck, Peter, une jeune anglaise. Alors qu’en 1903, Romaine
Brooks avait choqué son mari lorsqu’elle s’était coupée les che-
veux, le look de la garconne des années 20 est devenu un phe-
nomeéne de mode discuté dans les magazines.

Pour les femmes comme : Romaine Brooks, Gluck ou en-
core la sculptrice britannique Una Troubridge (1887-1963) c’est
une facon d’utiliser une variante de la mode, sans passer pour
un homme, mais indiquant avec subtilité leur préférence
sexuelle. Code que seules quelques privilégiées savent décryp-
ter. Pour les non initiées, ce sont simplement des femmes qui
suivent la mode. L’'un de ses autoportraits le plus connu, daté de
1923, la montre arborant une chemise blanche amidonnée,
agrémentée d’une cravate de soie noire, dans un long manteau
noir cintré — qu’elle a fait confectionner a cette occasion — coif-
fée d’'un chapeau haut de forme.

En octobre 1920, Romaine a quarante-six ans, la France la
nomme chevalier de la Légion d’honneur en reconnaissance
pour ses efforts et pour sa collecte de fonds pendant la premiére
guerre mondiale. Deux ans plus tard, elle participe au Salon de
la Société nationale des beaux-arts du 13 avril au 30 juin en pré-
sentant L'Amazone. Puis au printemps 1923, Romaine se joint
au Salon des indépendants a Paris avec La Chasseresse, ainsi
gu’avec un autoportrait. Pendant I'année 1924, Romaine réalise
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le portrait de Lady Troubridge. Celle-ci vient de quitter son mari
pour la romanciere Radclyffe Hall (1880-1943) qui, en 1928, al-
lait devenir l'auteur du célebre roman sur le lesbianisme Le
Puits de solitude. Una pose dans un habit d’homme, avec une
coupe de cheveux a la garconne et un monocle sur I'eil droit.
Faisant ainsi référence a un bar lesbien a la mode a Montmartre
« Le Monaocle ».

A cinquante ans, sa carriére a atteint son zénith. Romaine
fait trois expositions personnelles successives, la premiere a Pa-
ris du 20 mars au 3 avril 1924, a la Galerie Jean Charpentier au
76 rue du Faubourg Saint-Honoré. La seconde du 2 au 20 juin a
I’Alpine Club Gallery de Londres, puis du 20 novembre au
31 décembre a la Galerie Wildenstein a New York. Cette der-
niére est organisée sous le patronage de la baronne Emile
d’Erlanger (1866-1939). Afin de se reposer, Romaine et Nathalie
se rendent a Grimaud dans le sud de la France, lieu que fre-
guentent leurs compatriotes. Elles y retrouvent également Co-
lette (1873-1945) venue en voisine.

A la fin de I'année suivante, elle participe du 22 décembre
1925 au 26 janvier 1926, a une exposition collective a I’'Art Insti-
tute of Chicago. Alors que ses expositions remportent un grand
succes, apres 1925, Romaine ne va plus produire que quelques
tableaux. En juin 1927, Natalie Barney a une nouvelle aventure
avec la niece de I'ecrivain Oscar Wilde, Dolly Wilde (1895-1941).
La relation amoureuse que Natalie entretien avec Dolly va durer
trois ans, avant que Romaine ne lance un ultimatum a Natalie
menacant de la quitter, si elle ne met pas un terme a cette idylle.
Leur histoire ne prendra réellement fin qu’a la mort de Dolly en
1941.

Pendant I'année 1928, Romaine et Natalie font construire
une villa dans le sud de la France, a Beauvallon dans le dépar-
tement de la Drome. Elles lui donnent le nom de « La Villa Trait
d’Union ». La maison est construite de facon a ce que les deux
amies aient chacune une aile séparée, reliées entre elles par la



salle a manger, afin de préserver I'indépendance de chacune.
Pendant la belle saison, les deux compagnes réunissent autour
d’elles une société amicale et intellectuelle, fréquentée par des
écrivains tels que Colette, Gertrude Stein (1874-1946)
I’'ameéricaine Alice B. Toklas (1877-1967) ou encore Dolly Wilde.

A la demande de Nathalie Barney, Romaine participe avec
deux illustrations au seul livre écrit par Natalie The One Who Is
Legion ; or AD’s After-Life. Son roman est publié en 1930 en
anglais, a Londres, a seulement quatre cents cinquante exem-
plaires. Par la suite, Romaine fait également une exposition a la
Galerie Jean Charpentier a Paris. Elle y présente, entre autre,
La Chevre blanche. Puis en octobre, elle participe a I'Exposition
d’artistes de I'école américaine. Au début des années 30, Ro-
maine, hantée par ses souvenirs d’enfance, est amenée a faire
un travail au crayon et a lI'’encre : lignes uniques entrelacées,
semblant représenter la dépendance et ses problemes de sépa-
ration. Au printemps 1931, elle présente a Paris du 15 au 31 mai,
cent un de ses dessins a la Galerie Théodore Briant.

Des le premier mois de I'année 1935, Romaine expose a
I’Art Club de Chicago, une série d’environ cinquante de ses des-
sins. Elle profite de voyager aux Etats Unis, puis loue un appar-
tement au Carnegie Hall de New York. Elle y exécute les por-
traits du romancier et photographe Carl Van Vechten (1880-
1964) et en 1937 celui de I'écrivaine et dramaturge Muriel Dra-
per (1886-1952). Le 11 mai 1938, Romaine quitte alors New
York, pour rentrer en Europe.

A I'occasion de I'exposition anniversaire du cinquantenaire
de la Tour Eiffel qui se tient au Palais de Chaillot, de juin a juil-
let 1939, Romaine présente le portrait de Jean-Cocteau. Aux
prémices de la seconde Guerre Mondiale, elle s’'installe a Beau-
vallon avec Natalie. Bombardée par l'aviation allemande, leur
maison est incendiée et détruite en 1940. Romaine se retire
alors en Italie. Elle est rejointe a Florence par Natalie. Les deux
femmes s’installent dans la « Villa Sant’Agnese », que posséde
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Romaine, Via San Leonardo. Romaine ayant «la conviction
d’étre a I'abri dans une Italie neutre ». A plus de soixante ans,
les deux femmes sont enfin réunies, sans toutes les favorites de
Natalie. Dans une retraite forcée et modeste, elles vont goQter a
une plénitude sentimentale que rien ne va venir troubler et
avoir le privilege de pouvoir traverser cette terrible époque
agréablement. Elles y séjourneront jusqu’en 1946.

Apreés la guerre, Romaine refuse de rentrer a Paris avec Na-
talie, prétextant vouloir revenir a la peinture et a sa vie de
peintre. Mais elle abandonne son art et perd tout intérét a la
promotion de son travail. C’est Natalie qui va alors s’occuper de
la promouvoir en organisant des expositions. Au cours de
I'année, les deux femmes se rendent aux Etats-Unis, et ne ren-
trent en France qu’en 1949. Romaine se retire alors pres de Fie-
sole dans la province de Florence, ou elle achete une petite mai-
son la « Villa Gaia ». Elle va y sejourner jusqu’en 1967.

Dans le milieu des années 50, Romaine séjourne également
a Nice rue des Ponchettes, paralléle au quai des Etats-Unis. Na-
talie Barney continue a lui rendre visite en hiver, dans cet ap-
partement dont elle apprécie le confort. Alors que leur amour
dure depuis plus de trente-cing ans, Romaine se coupe de plus
en plus du monde extérieur et devient petit a petit paranoiaque,
craignant qu’on ne la vole ou que son chauffeur ne I'empoison-
ne.

Nathalie qui a quatre-vingt-deux ans en 1958, rencontre sa
derniere passion, une femme mariée, mere de famille de cin-
guante-huit ans. Cette derniére liaison va durer quatorze ans,
dont sept ans dans la clandestinité du mari. Romaine fait a nou-
veau contre mauvaise fortune bon coeur et essaye de supporter
cette nouvelle aventure.

En 1961, étonnamment, Romaine reprend le pinceau, a
quatre-vingt-sept ans. Elle execute le portrait d'Umberto Stroz-
zi, descendant d’une célébre famille de la Renaissance italienne.
En 1967, Romaine vient passer un mois rue Jacob, chez Natha-



lie, en alternance avec la favorite. Mais, deux ans plus tard, le
3 mai 1969, aprés cinquante-quatre ans passé ensemble, a no-
nante-cing ans, Romaine met un terme définitif a sa liaison avec
Nathalie — la favorite n’est pas étrangere a cette décision. Ro-
maine cesse alors toute communication avec Natalie Barney,
laissant ses lettres sans réponses et se refuse a la voir.

L’année suivante, Romaine Brooks décéde a Nice le
7 decembre 1970, a I'age de nonante-six ans. Elle est enterrée a
Paris au cimetiére de Passy. Deux ans plus tard Natalie Barney
décéde a son tour a Paris, a I'age avancé de nonante-six ans.
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Romaine Brooks a réussi a rester a I'écart de toutes les ten-
dances artistigues du moment. Entre la fin d’'un siécle et un
nouveau qui a vu tant de nouveaux mouvements artistiques
prendre forme, Romaine Brooks a su se faire une place dans un
monde trés masculin, grace en partie a Natalie Barney, qui lui a
ouvert les portes de son salon mondain.

Dans ses portraits Romaine Brooks cherche a rendre avec
une grande précision le caractere de ses modeles qui se déta-
chent généralement sur des fonds neutres, sortis d’'une palette
sobre et austere de gris ou de noirs, ce qui n’était pas toujours a
I’'avantage de ceux-ci. Une femme de la haute société le lui au-
rait fait remarquer en lui disant : « Vous ne m’'avez pas embel-
lie », ce a quoi Romaine Brooks lui aurait répondu : « Non, je
vous ai anoblie. »

Toute sa vie elle fut dans une lutte perpétuelle pour se libé-
rer de son enfance malheureuse. Romaine Brooks reussit assez
bien dans cette recherche de son identité jusqu’a ce que, dans
les années 1930, ses démons reprennent le dessus. Romaine
Brooks a écrit ses mémoires No pleasant memories pendant
cette période, malheureusement celles-ci n'ont jamais eté edi-
tées. Le manuscrit est conservé actuellement aux Archives of
American Art, du Smithsonian Institut, a Washington D.C.

Durant les années 60, sont travail a été largement oublié.
La renaissance de la peinture figurative, dans les années 80, lui
a apporté un nouvel intérét du genre. Les recherches sur la
sexualité a travers I'art ont conduit a une réévaluation de son
travail. Aujourd’hui, elle est considérée comme un préecurseur
dont les ceuvres dépeignent le travestissement féminin.

En 1971, une exposition rétrospective intitulée : Romaine
Brooks voleuse d’ames a eu lieu a la Collection nationale des
Beaux-arts a Washington, aujourd’hui Musée national d’art
americain. Puis en 2001, le Musée national des femmes dans les
arts a Washington lui a consacré une exposition « Amazon in
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the Drawing Room ». C’était la premiere fois que le museée pre-
sentait son ceuvre dans la perspective du lesbianisme.
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Sonia DELAUNAY

1885 — 1979

Sara llinitcha Stern est née le 14 novembre 1885 a Grad-
zihsk dans la région d’Odessa en Ukraine?’.

17 Dans son autobiographie, Sonia mentionne étre née le
4 novembre 1885. La différence est due au fait, qu’un écart de onze jours
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De ses premiéres annees d’existence, on ne connait pas
grand-chose, sauf que Sonia a un frere cadet et que son pere
travaille comme ouvrier dans une fabriqgue de clous. Sonia est
impressionnée par son courage, son honnéteté et son calme.
Quant a sa mere, elle a la réputation d’étre une raleuse, et Sonia
ne I'apprécie guére : « Mon peére était ouvrier a Gradzihsk, en
Ukraine, il travaillait dans une fabrique de clous. Je tiens de lui
une grande intransigeance, I'horreur de la cupidité et de la
mesquinerie (...) Mon oncle, le frére de ma mere m'avait ouvert
a un milieu de culture (...) mon pére, lui, m'a légué I'honnéteté.
A trois ans, une ligne de vie intérieure était tracée, je ne m'en
suis jamais écartée. »18

En 1888 a I'age de trois ans, Sonia est emmeneée vivre chez
un de ses oncles maternels, a la demande de celui-ci. Henri Terk
est un riche et réputé avocat de Saint-Pétersbourg. Deux ans
plus tard, son oncle I'adopte et lui transmet ainsi le nom de
Terk. La petite fille passe son enfance dans une maison cossue.
Le milieu familial, de tradition juive, est acquis a la musique et a
I’'art. Son oncle possede une belle collection de tableaux. Plu-
sieurs gouvernantes s’occupent de son éducation, et lui ensei-
gnent entre autre les langues étrangeres, dont le francais et
I’'allemand.

Les étés s’écoulent dans la maison de la famille Terk en
Finlande, dont ils sont originaires. De nombreux voyages les
emmenent a travers I’Allemagne, I'ltalie, et la Suisse. lls explo-
rent les musées et les galeries, ce qui permet a Sonia de déve-
lopper son godt pour les arts. En 1901, elle a seize ans et fre-
guente I'école secondaire de Saint-Pétersbourg. Son professeur

existe au XIXe siecle, entre le calendrier de 'Empire russe, qui est basé
sur le calendrier julien et le calendrier grégorien. Delaunay, Sonia. Nous
irons jusqu’au soleil, Paris, Edition Robert Laffont, 1978.

18 Delaunay, Sonia. op. cit.
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d’art I'’encourage car, trouve-t-il, elle a un don pour le dessin. Ce
dernier conseille alors a sa famille de I'envoyer dans une école
en Allemagne : deux ans plus tard, Sonia entre a I’Académie
d’art de Karlsruhe, dans I'atelier de L. Schmidt-Reutter, afin d'y
étudier I'art du dessin.

Lors de ses vacances en Finlande, Sonia découvre un des
livres du critiqgue d’art allemand Julius Meier-Graefe (1867-
1935) consacré a I'impressionnisme : « qui lui donne envie de
vivre au pays ou sont nés les Canotiers et le Bal du moulin de la
Galette d’Auguste Renoir. »19 C’est en 1905, que Sonia décide
d’arréter ses études. Elle part pour Paris, convaincue que le
centre artistique se trouve la-bas. A son arrivée dans la capitale
francaise, elle s’installe dans une pension du quartier Latin,
avec quatre compatriotes russes. Dés lors, elle fréquente I'Aca-
démie de la Palette a Montparnasse, tenue par le peintre Eugene
Carriere (1849-1906). Elle y peint essentiellement des portraits
et des nus, mais s’en écarte rapidement préférant parcourir les
expositions et les musées.

Au Salon d’Automne, cette année-la, on peut découvrir les
ceuvres de Paul Cézanne, Vincent Van Gogh, Paul Gauguin,
Pierre Bonnard, Edouard Vuillard ou encore Henri Matisse. Le
critique d’art Louis Vauxcelles (1870-1943) découvrant une
sculpture d’Albert Marque au milieu des toiles colorées s’excla-
me : « Mais c’est Donatello parmi les fauves », la formule est
lancée, celle-ci se répand et donne l'origine du terme « fau-
visme ». Sonia s’en inspire, et y laisse éclater son goQt des cou-
leurs vives, mais sans pour autant parvenir a un travail satisfai-
sant.

19 Delaunay, Sonia. op. cit.
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Deux ans plus tard, entre 1907 et 1908, Sonia S'initie a la
gravure et prend des cours avec le peintre Joseph B. Grossman
(1889-1979). Celui-ci habite I'fle Saint-Louis. Grossman la pré-
sente au collectionneur allemand Wilhelm Uhde (1874-1947)
qui tient lui-méme une galerie rue Notre-Dame-des-Champs. Le
5 décembre 1908, Sonia et Wilhelm Uhde, de onze ans son ainé,
se marient a Londres lors d’'une cérémonie civile. Cette ma-
noeuvre permet a Sonia de rester a Paris contre l'avis de ses pa-
rents, qui n’aiment pas sa carriere artistique ; quant a Uhde cela
lui permet de couvrir son homosexualité. Dés lors, son mariage
lui ouvre les portes de I'élite artistique de Paris. Sonia fait la
connaissance entre autre de: Pablo Picasso (1883-1973),
d’André Derain (1880-1954) et de Georges Braque (1882-1963).
Dans la méme année, Uhde lui monte une exposition personnel-
le dans sa galerie, mais Sonia n’a pas encore trouvé réellement
son style et continue a imiter les grands maitres.

C’est au début de I'année 1909, dans la galerie de son mari,
gue Sonia fait la connaissance d’'un jeune peintre du nom de
Robert Delaunay (1885-1941). Bientot, Sonia et Robert devien-
nent amants. Sonia tombe enceinte et demande le divorce. Aus-
sitot apres, le jeune couple se marie le 15 novembre 1910 a Paris
et le 18 janvier de I'année suivante, Sonia met au monde un pe-
tit garcon qu’ils prénomment Charles. Sonia et Robert
s’'installent alors au 3 rue des Grands-Augustins, dans le 6eme ar-
rondissement, ou ils aménagent également leur atelier.

La petite histoire veut que Sonia réalise en 1911 sa premiére
ceuvre abstraite en utilisant du textile. Attelée a la confection
d’'un patchwork pour le lit de son fils et marquée par le souvenir
d’un travail accompli par une paysanne russe, Sonia racontera:
« Charles a sa naissance en janvier 1911, a eu un lit Empire. Je
I'ai bordé avec une couverture composeée de bouts de tissus. Les
paysannes russes font comme c¢a. En observant la disposition
des fragments d'étoffes, mes amis s’exclamérent : Mais c'est
cubiste ! » Ce qui va lui permettre d’avoir un nouveau point de
départ pour sa nouvelle esthétique basée sur I'usage spontané
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de la géométrie et de la couleur, hors de toute recherche de
perspective et de réalisme.

Sonia et Robert, sont tous deux fascinés par les recherches
sur la couleur, selon la théorie des relations qu’elles peuvent
avoir entre elles, et suivent les recherches entreprises par le
chimiste francais Eugene Chevreul (1786-1889) qu’il a publiée
en 1839. Robert Delaunay s’en inspire beaucoup pour peindre,
tout comme Delacroix et les Impressionnistes. Sonia, pour sa
part, I'utilise de facon plus instinctive.

Dés 1912, Sonia et Robert développent ensemble un nou-
veau mouvement pictural nommé I'orphisme. Ce dernier est lié
au futurisme et au cubisme, en plus abstrait, composé par des
formes géomeétriques et plus colorées. Il semblerait que ce soit
le poéte et écrivain Guillaume Apollinaire (1880-1918) qui, le
premier, nomme cette nouvelle recherche artistique d’or-
phisme, peut-étre en réference a son poéme Orphée écrit en
I’'hnonneur du musicien et poéte de la mythologie grecque. Apol-
linaire, voyait un lien entre les aplats de couleurs vives et con-
trastées et les harmonies musicales : « Le cubisme orphique est
I'autre tendance importante de la peinture moderne. »

En disposant plusieurs couches de couleur et de motifs,
Sonia évoque l'action et I'exaltation, a I'opposé des composi-
tions statiques et des tons sobres du cubisme, créant ainsi des
compositions fortement marqueées par I’exigence esthétique. En
substituant le trait par la couleur pour la production de formes,
Sonia et Robert s’opposent ainsi a la peinture traditionnelle qui
choisit la ligne, car elle correspond a la réalité académique et
permet la création d’'un tableau cohérant. En travaillant ainsi
sur la couleur, les combinaisons possibles et leurs effets, Robert
et Sonia ouvrent la voie a une théorie de I'art ou chaque élément
plastique produit un effet de sens spécifique. Le travail de Sonia
s'applique a la peinture mais elle crée egalement dés 1913 des
tissus, des meubles, des décors de théatre et des costumes de
ballet.
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En ce début de siecle, Paris remplace peu a peu ses réever-
béres a gaz par des réverberes électriques trés lumineux. Sonia
Delaunay peint alors ces prismes électriques par obsession face
a la nature de la lumiére et, particulierement par la facon dont
celle de ces réverbéres électriques se déforme en prisme et en
halos en tombant dans la rue. Un chef d’ceuvre en sort, Le Bal
Bullier, une toile de 97 x 390 cm, qui rend hommage a ce lieu
mythique du Quartier-Latin, ou le couple a I'habitude de se
rendre tous les jeudis soirs.

Dans leur appartement parisien, Sonia et Robert recoivent
leurs amis artistes peintres ou poétes. Cest la dailleurs
gu’Apollinaire leur présente le jeune écrivain d’origine suisse
Blaise Cendrars (1887-1961) avec qui Sonia se lie d’amitié.
L’affinité entre Cendrars et Sonia est celle de la langue russe,
gue parle le poéte. Blaise Cendrars fait alors une lecture de son
écrit dans le courant de I'année 1912 a l'atelier des Delaunay,
rue des Grands-Augustins. En fin d'année, Sonia et Robert De-
launay publient La Prose du Transsibérien et de la petite Je-
hanne de France. Le poéme de Cendrars est illustré par Sonia,
qui devient ainsi la premiere artiste a illustrer des poemes avec
des peintures. L’ouvrage est realisé dans un format de livre en
accordeon de deux métres de long. Celui-ci est présenté simul-
tanément a Paris, Londres, New York et Petrograd, ainsi qu’au
premier Salon d’automne de Berlin. Cendrars dira : « Madame
Delaunay a fait un si beau livre de couleur gue mon poeme est
plus trempé de lumiére que ma vie. »20

Cet ouvrage se veut le premier livre simultané. Il s’agit sans
conteste d’un des plus célebre livre illustré du XXe siécle. Mais
le terme utilisé « simultané », sera accuse de plagiat par Henri-
Martin Barzun (1881-1974) alors directeur de la revue « Poéme

20 Huser, France. La Couleur m’excite, Le Nouvel Observateur du
9.1.1978, p. 21.
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et drame ». Ce dernier se veut lI'inventeur de cette notion en
poésie, qu’il définit a plusieurs reprises dans sa revue et ses
écrits. Sonia et Cendrars précisent alors dans Paris-Journal, du
7 octobre 1913 : « Le simultanéisme de ce livre est dans sa preé-
sentation simultanée et non illustrative. Les contrastes simul-
tanés des couleurs et le texte forment des profondeurs et des
mouvements qui sont lI'inspiration nouvelle. Maintenant pour
gu'il n'y ait pas de malentendu et quoigue vous n'en ayez pas
parlé, permettez-moi de vous dire que ce Premier Livre Simul-
tané est également loin des théories scolaires du pion Henri-
Martin Barzun, qui dogmatiquement, publie sous couverture
d’'indigestes conversations successives. »21

Au printemps 1914, Robert et Sonia voyagent en Espagne.
A Madrid, ils sont hébergés chez des amis. Au début de la pre-
miére Guerre Mondiale, le couple se trouve a Fontarabie dans le
Pays Basque, pendant que leur fils est encore a Madrid. lls déci-
dent alors de ne pas rentrer en France et de continuer leur pé-
riple. Sonia et Robert s’installent, dés I'année suivante, au Por-
tugal ou les entrainent les peintres Samuel Halpert (1884-1930)
et Eduardo Viana (1881-1967). Puis, courant 1916, ils retournent
en Espagne restée neutre, a Vigo, ou Sonia ceuvre sur les themes
du flamenco et du tango. Par la suite, Sonia fait une exposition a
Stockholm a la Galerie Nya Konstgalleriet. Elle y présente ses
peintures de sa période portugaise.

La Révolution russe, ayant mis un terme au soutien finan-
cier que recoit Sonia de sa famille en Russie, ils leurs faut trou-
ver une autre source de revenus. En 1917, Sonia et Robert ren-
contrent a Madrid le créateur des ballets russes Serguei de
Diaghilev (1872-1929). Ce dernier demande a Sonia de conce-
voir les costumes pour sa production de Cléopatre a Madrid,

21 Cendrars, Miriam. Blaise Cendrars. La Vie, le Verbe, I'Ecriture
(1ére €d. 1984), Paris, Denocél, 2006, p. 299.
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ainsi que ceux pour la création d’Aida, qui doit avoir lieu a Bar-
celone. Deux ans plus tard, a Madrid, Sonia crée la décoration
d’une boite de nuit « Le Petit casino ». Elle fonde cette méme
année sa propre sociéte la « Casa Sonia » afin de présenter pour
la vente ses créations de décoration d’intérieur et de mode. Elle
ouvre également une succursale a Bilbao et devient la décora-
trice attitrée de I'aristocratie espagnole.

Centre de la scéne de I'art moderne, la Galerie de Sturm a
Berlin leur ouvre ses portes en 1920. Sonia et Robert ont alors la
possibilité d’exposer les toiles de leur période portugaise. Un an
apres leurs problemes financiers résolus, le couple retourne a
Paris et emménage, au 19 boulevard Malesherbes. A cette
épogue Sonia crée des vétements, pour ses amis, ainsi que pour
une clientele privée. En 1923, elle lance pour un fabriquant
lyonnais la confection de tissus avec des formes géométriques,
de couleurs vives. Peu de temps apres, elle monte une nouvelle
entreprise et enregistre sa propre marque. Durant I'année, So-
nia dessine et crée les costumes de la piece de Tristan Tzara
(1896-1963) Le Cceur de gaz. Puis en 1924, elle concoit le décor
pour la carrosserie de la Bugatti Type 35, en tant que véhicule
simultané, qu’elle assorti a ses robes.

C’est lors de I’'Exposition internationale des arts décoratifs
et industriels modernes de Paris en 1925, que Sonia et le créa-
teur de mode Jacques Heim (1899-1967) montent la boutique
« Heim Furs — Sonia Delaunay simultanés », qui se situe sur le
Pont Alexandre Il1l. Sonia devient alors une spécialiste en ma-
tiere d’art vestimentaire et de I'influence de la peinture sur ce
dernier. Ce qui I'amene deux ans plus tard, a donner une confé-
rence a la section des Arts plastiques de la Sorbonne, sur le
theme de l'influence de la peinture sur la mode. Le peintre amé-
ricain Jasper Johns (1930) initiateur du mouvement pop art au
milieu des années 1950 et bien d’autres artistes s’'inspireront du
concept des rayures qu’elle a lancé elle-méme des 1925.
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Lors de la grande crise financiere de 1929, son activité di-
minue, ce qui I'oblige a devoir fermer son entreprise. Sonia De-
launay revient progressivement a la peinture, tout en conti-
nuant a travailler pour quelques commanditaires dont Jacques
Heim, la société Metz & CO a Amsterdam, ainsi que pour une
clientele privée. Pendant cette période, Sonia crée les costumes
de deux films, le premier du réalisateur Marcel L'Herbier
(1888-1979) Le Vertige et le second de René Le Somptier (1884-
1950) Le P'tit Parigot. Elle réalise egalement les décors du film
Parce que je t'aime, d’Hewitt Claypoole Grantham-Hayes.

Pour la réalisation de I’'Exposition internationale des arts et
techniques dans la vie moderne, qui doit se tenir a Paris en
1937, le président francais Léon Blum (1872-1950) souhaite que
l'avant-garde artistique francaise soit présente. A la fin de
I'année 1934, il confie la décoration de deux pavillons, « Les
Chemins de fer » et « Le Palais de I'air » a Sonia et Robert De-
launay, a la condition que ceux-ci fassent travailler cinquante
peintres chémeurs. Réunis dans un garage de la porte Cham-
perret, les artistes vont vivre et travailler en commun. On y re-
trouve notamment les peintres: Jean Bertholle (1909-1996),
Léopold Survage (1879-1968), Roger Bissiere (1886-1964), Al-
fred Manessier (1911-1993). L’entreprise, gigantesque, présente
une peinture de 780 m2 pour le Palais de l'air et une composi-
tion de 1772 m2 pour le Palais des chemins de fer, auxquels
s'ajoutent des bas-reliefs de couleur et un panneau de 150 mz2,
Lors de I'Exposition internationale, Sonia recoit sa premiére
meédaille.

Deux ans plus tard, Sonia et Robert créent une derniéere
ceuvre commune, pour l'exposition « Les Réalités nouvelles ».
Le terme « Réalités nouvelles » serait également né sous la
plume de Guillaume Apollinaire en 1912. L’exposition est con-
centrée sur l'art abstrait ou non figuratif qui réunit tous les ar-
tistes « inobjectifs » selon la définition de Robert Delaunay et
qui selon Sonia: « marquait la fin du racket (sic) des surréa-
listes. » L’exposition est organisée a la Galerie Charpentier, au
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76 rue du Faubourg Saint-Honoré, du 15 juin au 31 juillet, par
I’'amateur d’art Fredo Sidés (? -1953) et le critique d’art Yvanohé
Rambosson (1872-1943).

Dans la tourmente de la deuxieme guerre mondiale, en juin
1940 Sonia et son mari se réfugient en Auvergne. En grand be-
soin d’argent, ils contactent la mécene Peggy Guggenheim
(1898-1979) elle-méme réfugiée a Megeve en Haute-Savoie, en
attendant de pouvoir retourner aux Etats-Unis. Cette derniére
avait a Paris, quelques années auparavant souhaité acquérir une
toile de Robert Delaunay Disques peinte en 1913. Devant le prix
élevé demandé alors, elle avait da se rétracter. Lors de leur ren-
contre a Grenoble, en position de force, Peggy Guggenheim re-
fuse les toiles plus récentes que lui propose Robert en disant :
« Trente ans plus tot, il avait été un excellent peintre. Je vou-
lais un tableau de cette période car sa derniere facture est dis-
cutable. » Ce n’est que quelques semaines plus tard que Robert
Delaunay revient a elle et lui propose I'ceuvre désirée a un prix
revu a la baisse. Peggy Guggenheim dira dans ses mémoires :
« Souvent les artistes sont plus agréables sans leur femme... »

Gravement malade, Robert Delaunay décede d’'un cancer le
25 octobre 1941 a Montpellier. A l'invitation de I'artiste peintre
suisse Sophie Taeuber Arp (1889-1943) et de son mari Jean Arp
(1886-1966), Sonia se retire a Grasse jusgu’a la fin de la guerre.
Cest 14, en compagnie du peintre italien Alberto Magnelli
(1888-1971) que les deux femmes vont réaliser une série de li-
thographies, qui sera publiée en album en 1950.

En 1945, Sonia expose avec le groupe Art concret. Le
groupe a éte créé par le peintre et théoricien de I'art néerlandais
Theo van Dcesburg (1883-1931). L’artiste hollandais explique :
« Peinture concrete et non abstraite, parce que rien n’est plus
concret, plus réel qu'une ligne, qu'une couleur, gu’'une sur-
face. » Jusqu’a la volonté de Kandinsky de substituer le terme
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« concret » a celui « d’abstrait » et d’y reconnaitre une notion
« d'avenir».22

C’est en 1946, qu’a lieu officiellement le premier Salon des
réalités nouvelles, sous I'égide d’'un comité rassemblant des per-
sonnalités sans activité artistique. Son catalogue est titré « 1¢r
Salon des reéalités nouvelles, art abstrait, concret, constructi-
visme, non figuratif, cat exp. Palais des beaux-arts de la Ville
de Paris 19 juillet — 18 aolt 1946 »23, se fixant ainsi pour but de
réunir les représentants de toutes les tendances des arts. Ce sa-
lon participe a la continuité de I'abstraction apres la seconde
guerre mondiale, bien que le mouvement en sorte tres diminué,
dans son impact esthétique et éthique.

Ce n’est qu’en 1947, lors de sa deuxiéme édition, que le Sa-
lon des réalités nouvelles prend sa réelle identité, avec un comi-
té directeur constitué essentiellement d’artistes, tels que Fredo
Sidés, président fondateur, les peintres Auguste Herbin (1882-
1960) et Félix del Marle (1889-1952) comme vice-présidents,
Sonia Delaunay, Jean Arp et Gilbert Besancon, entre autres,
comme secrétaire général et membres. Il est décidé que ne
pourront étre membres sociétaires que les artistes ayant fait
preuve durant « trois années successives de fidélité dans les arts
non figuratifs ». En 1948, Sonia démissionne de méme que Jean
Arp. Quant au salon, il se tiendra jusqu’en 1956.

A partir de 1951, Sonia participe & une nouvelle association
nommee Groupe Espace. Celle-ci est formeée a l'initiative du
peintre Félix Del Marle (1889-1952) et d’André Bloc (1896-
1966) fondateur des tres influentes revues [I'Architecture
d’aujourd’hui et Art d’aujourd’hui. L’Association permet une
synthese des arts, afin de livrer trés tot un combat lié entre I'art

22 Manifeste de I'art concret

23 |jen : Kad Gallery, Salon des réalités nouvelles
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et I'architecture. Puis en résonnance au groupe romain de I'Art
Club, fondé en 1945, par les peintres italiens Joseph Jarema et
Enrico Prampolini (1894-1956) Sonia participe en 1953, en tant
gue vice-présidente avec Andre Bloc, a I'exposition de I'Art Club
de Paris. Le président est le peintre Fernand Léger (1881-1955).

A septante ans, Sonia fait une premiére exposition person-
nelle a New York, a la Rose Fried Gallery. Puis pour le Salon de
I’'auto de 1957 qui se tient a Paris, elle réalise une porte monu-
mentale, a la demande du constructeur automobile francais
Berliet. C'est I'année de ses septante-trois ans, que Sonia est
faite chevalier des arts et des lettres.

En 1963, Sonia et son fils offrent au Musee d’art moderne
de Paris, ainsi qu'au Centre Georges-Pompidou, cent-quatorze
ceuvres, dont cinquante-huit d’elle-méme et quarante-neuf
ceuvres de Robert Delaunay. Un an plus tard, Sonia Delaunay a
septante neuf ans, quand elle devient la premiere femme a avoir
de son vivant une rétrospective au musee du Louvre dans le Pa-
villon de Marsan. Seul le peintre Georges Braque (1882-1963) a
également eu cet honneur en 1963. Trois ans plus tard, Sonia
publie Rythmes & Couleurs, onze gouaches reproduites au po-
choir, en collaboration avec I'éditeur Jacques Damase (1930)
qui en écrit les textes.

A la fin de l'année 1967, c’est au Musée national d’art mo-
derne de Paris de lui consacrer une rétrospective. Puis au court
de I'année suivante, a l'initiative de Jean-Luc Lagardere (1928-
2003) alors chef de la direction chez Matra, Sonia crée le décor
de la carrosserie de la nouvelle Matra M530A. Elle concoit éga-
lement un Alphabet avec des comptines de Jacques Damas. La
composition est realisée avec les six premieres lettres de
I’alphabet, lithographiées en couleur. Celle-ci compte vingt-sept
gouaches, ainsi qu’un jeu de cartes simultané. C’est en réson-
nance a son travail que Sonia Delaunay recoit le Grand prix in-
ternational de I'art féminin, au Salon de la femme qui se tient a
Cannes.

— 81—



Dans les derniéres années de sa vie, Sonia Delaunay est
nommee a nonante ans au grade de Chevalier dans I'ordre na-
tional de la Légion d’honneur. Puis a la fin de I'année, le Musée
national d’art moderne de Paris, lui rend un dernier vibrant
hommage du 20 novembre 1975 au 5 janvier 1976.

A nonante-quatre ans le 5 décembre 1979, Sonia Delaunay
décede a Paris. Elle est enterrée au cimetiére de Gambais dans
les Yvelines, auprés de son mari.

Sonia Delaunay a fait partie de I'avant garde féministe du
XXesiécle, en participant aux principaux mouvements artis-
tiques du début du siecle, tels que : le fauvisme (1905), le cu-
bisme (1907), I'abstraction (1910), I'orphisme (1912) ou encore
le dadaisme (1916).
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Pendant trente-deux ans de vie commune avec Robert De-
launay, elle a su allier ses réles de femme, de mere et d’épouse.
Le couple partageait un amour inconditionnel pour I'art. Apolli-
naire disait, a leur propos: « En se réveillant, les Delaunay
parlent peinture.» Sonia considérait qu’il n’exagerait pas:
« Nous nous sommes aimeés dans I'art comme d’autres couples
se sont unis dans la foi, dans le crime, dans l'alcool, dans
I'ambition politique. La passion de peindre a été notre lien
principal. »

Méme si Sonia Delaunay vécut dans I'ombre de son mari,
elle a su trouver sa place par ses propres créations, ne séparant
jamais les arts décoratifs des beaux-arts. Son travail s’est élargi
a tous les domaines. Elle portait autant d’attention dans ses
toiles que dans la réalisation de tissus imprimeés, des livres
d’artistes, des robes de haute couture dont fait partie la célebre
robe créée pour I'écrivain anglais Nancy Cunard (1896-1965).
Elle utilisait des matériaux divers, tels que des draps, du taffe-
tas, du tulle, du coton molletonné, créant des zones de couleurs
vives, douces et pales.

« Il y a une injustice flagrante entre nous deux : moi j'ai éte
classée dans les arts décoratifs et on n’a pas voulu admettre que
J’étais peintre a part entiére », ainsi commente Sonia Delaunay
le traitement que la critique d’art a réservé a son ceuvre et a celle
de son mari. L'« injustice flagrante » dont elle parle ne reside
pas seulement dans la tendance a ne pas la considérer comme
peintre, mais aussi dans le fait de considérer comme « mi-
neurs » les arts décoratifs.

Le besoin de création incessante du couple Delaunay a
donné une fausse impression a son sens des affaires, ce qui ap-
paraitra apres la mort de Robert : ni I'un ni I'autre n’ont su éco-
nomiser de lI'argent ni faire réellement carriere. lls n’ont pas eu
plus d’habileté a se vendre et n’ont pas cherché a le faire. C'est
pourquoi aprés la mort de son mari Sonia Delaunay a da se
donner beaucoup de mal afin de faire reconnaitre son ceuvre, en



organisant une rétrospective, en 1946, a la galerie Louis Carré a
Paris.

Son incroyable talent en fait aujourd’hui l'une des artistes
les plus estimées de I'art moderne. Le Musée national d’art mo-
derne, le Centre Georges-Pompidou et la Bibliothéque nationale
de France possedent la majorité de son travail : deux mille
ceuvres y ont déja été recenseées.

Pour le centenaire de la naissance des deux artistes une
grande rétrospective, Robert & Sonia Delaunay : Le centenaire,
a eu lieu au Musée d’art moderne de la Ville de Paris, du 14 mai
par les postes francaises et anglaises, afin de commémorer le
centenaire de I'Entente cordiale entre les deux pays, reprenant
une de ses ceuvres, La Coccinelle.
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Georgia O'KEEFFE

1887 — 1986

Georgia Toto O’Keeffe est née aux Etats-Unis, le
15 novembre 1887, dans la ferme laitiere familiale, située pres
de la petite ville de Sun Prairie dans le Wisconsin. Ses parents,
Francis Calyxtus O’Keeffe, d’origine irlandaise et Ida Totto
O’Keeffe ont eu sept enfants, dont Georgia est la deuxiéme. Avec
elle, la fratrie se compose de cinq filles et de deux garcons



Tres tot, des 1892, — alors qu’elle n'a que cing ans — et
jusqu’en 1900, Georgia suit avec ses sceurs Ida et Anita des le-
cons particulieres d’art, données par une aquarelliste locale du
nom de Sarah Mann. Alors que sa famille part vivre a Williams-
burg en Virginie en 1902, Georgia reste avec une de ses tantes
Leonore Totto, dans le Wisconsin et fréquente la Madison High
School de Madison. Dés sa premiére année en tant que pen-
sionnaire, elle y recoit un enseignement artistique de sceur An-
gelique. Ses capacités sont tres vite repérées et encouragées par
ses professeurs, tout au long de ses années d’études.

Ce n’est qu’en 1903, alors que Georgia a quinze ans, qu’elle
rejoint sa famille a Williamsburg et termine sa scolarité comme
pensionnaire a I'Institut épiscopal protestant de Chatham en
Virginie. Elle obtient en juin 1905, son certificat d’étude, ainsi
gue la reconnaissance et I'encouragement de ses professeurs
pour son interét pour lI'art. Georgia est alors determinée : elle
poursuivra dans la voie artistique. A dix-huit ans, elle décide
d’aller vivre a Chicago chez son oncle et sa tante, Charles et Ar-
letta Totto, afin de poursuivre ses études a I’Art Institute de la
ville. L4, elle étudie avec John Canderpcel dont les cours ont un
attrait supplémentaire : il enseigne le nu et le corps humain.

En 1906, Georgia contracte le typhus, ce qui I'oblige a res-
ter cloitrée dans sa famille a Williamsburg pendant plusieurs
mois. A l'automne de I'année suivante, elle se rend a New York,
afin de suivre les cours de I’Art Students League. L’école est la
plus réputée pour I'’époque et propose des cours a un prix rai-
sonnable. Georgia y restera jusqu’en 1908. Elle y suit I'enseigne-
ment du peintre William Merritt Chase (1849-1916) connu pour
étre un grand défenseur de I'impressionnisme. Il éveille en elle
son intérét pour les couleurs denses et les textures. Georgia
maitrise alors rapidement les principes qui constituent la base
du réalisme imitatif des tableaux de maitres. A vingt-et-un ans
Georgia remporte le prix de la Ligue William Merritt Chase,
pour une peinture a I'aquarelle intitulée Dead Rabbit with cop-
per pot. Le prix consiste en une bourse d’étude, qui va lui per-



mettre de participer a I’école d’été en plein air, organisée au Lac
George, dans les environs de New York.

En cours dannée, Georgia découvre a New York
I’'exposition de dessins d’Auguste Rodin, présentée a la Galerie
291. La galerie est tenue par Alfred Stieglitz (1864-1946) un
photographe de renommée mondiale qui fait découvrir a
I’Amérique le travail de photographes internationaux et
d’artistes modernes comme : Pablo Picasso, Henri Matisse ou
encore Paul Cézanne. Stieglitz ouvrira tour a tour de nouveaux
lieux d’exposition a New-York, tels que la Galerie 291 de 1905 a
1917, la Galerie Intime entre 1925 et 1929 et An American Place
de 1929 a 1946. Il dirige également la publication d’une revue
« Camera Works » de 1903 a 1917, pour la promotion de la pho-
tographie.

A l'automne, Georgia est décue par les limites de la forma-
tion traditionnelle : la méthode d’enseignement des écoles d’art
se fait selon le modeéle académique européen. Suite aux difficul-
tés financieres de sa famille, elle décide d’arréter sa carriere
d’artiste pour entamer un travail d’illustratrice publicitaire a
Chicago, dans la realisation d’affiches et de logos. Au cours de
l'année 1910, Georgia attrape la rougeole. A nouveau, elle re-
nonce a son travail et retourne vivre a Williamsburg chez ses
parents. Mais, en 1912, son intérét pour l'art est ravive, lors des
cours qu’elle suit a I'Université d'été de Charlottesville en Virgi-
nie. Ceux-ci sont donnés par le peintre Alon Bement (1876-
1954) enseignant a l'université de Colombia a New York. La mé-
thode de ses cours suit celle, novatrice, de I'artiste Arthur We-
sley Dow (1857-1922) qui est professeur dans la méme Universi-
té. L’année suivante, Alon Bement lui propose de travailler avec
lui pendant trois mois, au cours de I'été, comme assistante a
I’'Université de Virginie, ce qu’elle fera jusqu’en 1916. En paral-
lele, jusqu’en 1914, Georgia enseigne l'art, comme superviseur
de dessin, dans une école publique a Amarillo au Texas.



C’est au printemps 1914, sur les conseils de Bement, que
Georgia retourne a New York et fréquente les cours d’Arthur
Wesley Dow, gu’il donne au Teachers College de I'université de
Columbia. Dow, est un précurseur pour I’époque. Il estime que
I’art est I'expression des idées personnelles de I'artiste et de ses
sentiments. Dow donne a Georgia une alternative au réalisme
imitatif, il I'encourage a utiliser les lignes, la couleur et le « No-
tan », technique japonaise qui utilise le jeu des ombres et de la
lumiere, le tout en harmonie. Arthur Wesley Dow va influencer
considérablement sa pensée et lui permettre de trouver le pro-
cessus de sa propre création. Pendant deux ans Georgia va ex-
périmenter cette nouvelle facon de faire. Elle se remet a
peindre, bien décidée a trouver son style.

Dans un méme temps, Georgia adhére au National Wo-
man'’s Party, organisation pour les droits des femmes, dont fait
partie son amie et camarade de classe du Teachers College, Ani-
ta Pollitzer (1894-1975). Elle siegera au conseil d’administration
lorsqu’Anita prendra la téte de I'organisation en 1945, succédant
a la fondatrice du mouvement, Alice Paul (1885-1977). A
I'automne 1915, Georgia quitte New York et part enseigner l'art
au Collége de Columbia en Caroline du Sud, afin de mettre en
pratique les théories de Dow. C’est dans sa tentative de décou-
vrir un langage qui exprime ses sentiments et ses idées que
Georgia commence par faire une série de dessins abstraits au
fusain sur papier. Georgia fait deés lors parvenir en 1916 a son
amie Anita Pollitzer (1894-1975) certains de ses dessins au fu-
sain, qu’elle a exécuté a la fin de I'année précédente. Son amie
les montre au galeriste Alfred Stieglitz. Sous le charme ce der-
nier trouve que ce sont les plus beaux et les plus sinceres des-
sins qu’il ait vu depuis longtemps. Enthousiasmé, Stieglitz sou-
haite les présenter dans sa galerie. C’est a cette époque, que
Stieglitz commence a correspondre avec Georgia.

En avril 1916, Alfred Stieglitz décide d’exposer dix de ses
dessins, bien gu’il n'ait pas donné de date précise a Georgia.
Celle-ci est d’abord surprise que son travail soit exposé sans son
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accord, puis se heurte a Stieglitz sur le choix des dessins expo-
sés, pour finalement accepter de les laisser. Des I'automne et ce-
la jusqu’en 1918, Georgia va décrocher un poste en tant que chef
du département des arts au West Texas State Normal College, a
Canyon. Ce poste va lui permettre de faire des excursions a Palo
Duro Canyon, le second plus grand canyon des Etats-Unis. Elle
peut ainsi donner des sujets a ses formes, en observant les ex-
traordinaires formations de grés et de gypse blanc, les pentes
abruptes, contrastant avec les verts plateaux. Elle en retirera
environ une cinquantaine d’aquarelle.

Au printemps suivant Alfred Stieglitz lui organise a la Gale-
rie 291, des le 3 avril 1917, sa premiere exposition personnelle.
Elle est composée d’aquarelles de paysages désertiques et de
nus féminins stylisés en monochrome. Quelques temps apres
I’exposition, Stieglitz ferme les portes de sa galerie, suite a des
difficultés financiéres et a 'annonce de la prochaine demolition
de I'immeuble. Pendant le mois d’ao(t, Georgia part en va-
cances avec sa sceur Claudia, dans le Colorado. Sur le chemin du
retour, les deux femmes s’arrétent a Santa Fe. Georgia est im-
mediatement impressionnée par I'immensitée du ciel bleu, et par
les étendues a la beauté austére du Nouveau Mexique.

En 1918, Alfred Stieglitz lui fait une proposition d’aide fi-
nanciere : Georgia abandonne I'enseignement au Texas afin de
s'adonner entierement a la peinture pendant un an a New York.
A son arrivée, elle s'installe dans un petit atelier qui appartient a
la niece de Stieglitz, au 114 East 59th Street. C’est alors que se
produit un coup de foudre physique et mental entre les deux
protagonistes, qui les emmenera dans une relation de presque
trente ans... Alfred Stieglitz est pourtant son ainé de vingt-trois
ans. Il est marié mais décide de quitter sa femme pour partir
vivre avec Georgia. Dans une lettre écrite a sa sceur Stieglitz di-
ra : « Nous avons parlé pratiquement de tout. En une semaine,
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nous avons rattrapé des années. Je ne crois pas avoir jamais
vécu guelque chose de semblable. »24

Stieglitz est obsédé par Georgia. Il en fait sa muse, photo-
graphie son corps et capture avec son objectif toute la complexi-
té de sa personnalité. Cela va durer jusqu’en 1937, au moment
ou il se retire de la photographie. Stieglitz va ainsi prendre, au
début de leur vie commune, pres de trois cents photographies
de Georgia, pour la plupart érotiques. Georgia et Alfred vont
travailler en commun a New York, ainsi que dans la propriété
familiale de ce dernier au Lac George, dans les montagnes de
I’Adirondack. Georgia y transforme une ancienne grange en ate-
lier, gu’elle nomme : « The Shanty ». L’endroit apporte a Stie-
glitz une grande inspiration et Georgia y crée de nombreuses
toiles de la région. Le couple y retournera chaque été jusqgu’en
1929, avant que Georgia ne décide de passer de nombreux étés a
peindre au Nouveau Mexique. Peu apres 1918, Georgia com-
mence a travailler a I'huile, pour se détourner peu a peu de
l'aquarelle. A cette époque, elle signe rarement ses toiles par
O’Keeffe, mais d’'un « OK » au dos de celles-ci.

Gréace au cercle d’amis de Stieglitz, Georgia fréquente de
nombreux artistes de l'avant-garde new-yorkaise, dont les
peintres : Charles Demuth (1883-1935), Marsden Hartley (1877-
1943), John Marin (1870-1953) et les photographes, Arthur
Dove (1880-1946) — dont elle se sent la plus proche — Paul
Strand (1890-1976) ou encore Edward Steichen (1879-1973). En
février 1921, quarante-cing photographies réalisées par Alfred
Stieglitz, dont certaines de Georgia nue sont montrées lors
d’'une exposition rétrospective a la Galerie Anderson, tenue par
le marchand d’art Mitchell Kennerley (1878-1950) sur Park
Avenue a New York. Cette exposition provoque un scandale au-
pres du grand public comme de la critique.

24 Benke, Britta. Georgia O’Keeffe 1887-1986, fleurs dans le désert.



En 1923, Georgia a trente-six ans quand elle fait sa pre-
miéere exposition personnelle a la Galerie Anderson. Elle lui ap-
porte la célébrité a New York. Georgia apparait comme une ar-
tiste libre et audacieuse. L'année suivante, c’est en voyant dans
un tableau d’Henri Fantin-Latour (1836-1904) une fleur minus-
cule, que Georgia va avoir envie de I'agrandir. Pour cela, elle va
tirer parti de la technique de I'agrandissement photographique,
mise au point en 1917, par son ami le photographe Paul Strand.
Son idée et sa méthode avaient alors éveillé I'intérét de Georgia.
A partir de 13, elle va la mettre en pratique pour ses propres
peintures. Georgia commence alors a peindre ses premieres re-
présentations de fleurs en trés grands formats, ce qui lui permet
de rompre avec la nature morte traditionnelle.

« Une fleur est quelque chose de relativement petit. Une
fleur, I'idée de fleur, cela parle a tout le monde. (...) Pourtant
d’une certaine fagcon, personne ne voit, ne voit vraiment, une
fleur — c’est si petit-et puis, on n’a pas le temps, et voir prend du
temps, comme I'amitié prend du temps. (...) Alors je me suis dit,
je vais peindre ce que je vois, ce que la fleur signifie pour moi.
Mais je vais la peindre en grand et les gens seront surpris gu’ils
prendront le temps de la regarder — Méme les New-Yorkais si
occupés prendront le temps de voir ce que je vois dans les
fleurs. »25

Aprés une longue procédure, le divorce des époux Stieglitz
est prononceé le 9 septembre 1924. Alfred demande a Georgia de
I’épouser. Elle n’en voit d’abord pas la nécessité : ils vivent déja
ensemble depuis six ans, et ils ont survécu au scandale. Aprés
une longue hésitation, Georgia finit par céder. Le couple se ma-
rie le 11 decembre a Cliffside Park dans le New Jersey. En avril
1925, Georgia et Alfred emmeénagent au dernier étage de I'Hotel

25 Benke, Britta. Georgia O’Keeffe 1887-1986, fleurs dans le désert,
Cologne, Edition Taschen, 2011.
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Shelton qui a été construit un an auparavant sur Lexington
Avenue. La vue est imprenable sur New York. Georgia, une fois
de plus, commence a peindre ce qu’elle voit : les gratte-ciels du
paysage urbain New Yorkais, selon les saisons et a des heures
différentes. Dans la méme année, ses premieres peintures de
fleurs sont présentées lors de I’'exposition « Seven Americans »
a la Galerie Anderson. Elle obtient immédiatement une recon-
naissance des médias et du public, ce qui lui permet d’atteindre
une réussite financiere et de devenir ainsi une des artistes
peintres les plus connues d’Amérique.

Dés 1926, Alfred Stieglitz monte dans sa nouvelle Galerie
Intime, sur Park Avenue, une exposition des ceuvres de sa
femme. Il I'exposera chaque année, jusqu’'a sa fermeture en
1929. Suite a deux interventions chirurgicales importantes du
sein gu’elle subit entre juin et décembre 1927, c’est au Lac
George, que Georgia passe sa convalescence. Malheureusement
sa relation avec son mari se détériore : Stieglitz a des vues sur
une autre femme, ce qui atteint la santé physique et émotion-
nelle de Georgia. Son mari n’a aucune envie de quitter New
York, ni le Lac George mais Georgia s’ennuie de plus en plus et
commence a sentir le besoin de voyager et de trouver de nou-
velles sources d’inspiration.

En janvier 1929, Alfred Stieglitz monte la derniére exposi-
tion Georgia O'Keeffe, a la Galerie Intime. Le 21 avril, il réalise
la vente de six de ses peintures pour un montant de vingt-cing
mille dollars. Ce printemps-la, Georgia entreprend avec son
amie Rebecca Strand un voyage a Taos au Nouveau Mexique. A
leur arrivée le 27 avril, les deux femmes sont accueillies par
Mabel Dodge Luhan (1879-1962) riche américaine et mécene
des arts, qui leur ouvre sa maison. Depuis la, Georgia part faire
de nombreuses excursions a cheval, afin d’explorer les mon-
tagnes et le désert de la région, ce qui lui permet de retrouver
les grands espaces de son enfance. Ce voyage va a jamais chan-
ger sa vie.



Afin de pouvoir continuer a explorer seule cette merveil-
leuse région, lors de ses visites annuelles au Nouveau Mexique,
Georgia va apprendre a conduire. Elle achéte une Ford modéle
A. Les lecons de conduite sont particulierement difficiles : son
professeur dira d’elle qu’elle est incapable d’apprendre I'art de
la conduite. Finalement sa détermination lui permet d’y arri-
ver : Georgia fait transformer sa Ford pour pouvoir installer ses
toiles a l'arriere et peindre. En juin, une rétrospective de ses
peintures est présentée au Musée de Brooklyn. Puis le Metropo-
litan Museum of Art (MMA) lui achéte une de ses toiles. A la mi-
décembre, Georgia participe a une exposition collective au Mu-
see d’Art Moderne a New York. Au méme moment Alfred Stie-
glitz, ouvre sa nouvelle et derniéere galerie An American Place.
Cette derniére est située dans une chambre — Room 303 — ap-
partenant a Mitchell Kennerley, au 509 Madison Avenue. Ce qui
lui permet en février 1930, d'y exposer vingt-sept ceuvres que
Georgia a peintes au Nouveau Mexique, au Lac George, ainsi
gu'a New York. L’'année dapres, Stieglitz expose des le
27 février de nouvelles ceuvres de Georgia. Trente-trois nou-
velles peintures, dont ses premieres représentations d’os-
sements d’animaux du désert. De retour au Nouveau Mexique,
Georgia loue une petite maison dans le village d’Alcade, afin de
se distancer de la colonie artistique qui s’est créée a Taos. Lors
d’'un de ses voyages, elle peint la mission de Saint-Francois
d’Assise a Taos. Elle représente I'église, en ne montrant qu'un
fragment de celle-ci qui se détache sur le ciel bleu, ce qui donne
a sa toile un ressenti tout différent de ce que d’autres peintres
ont déja fait.

En 1932, Georgia recoit commande d’'un projet pour une
peinture murale a la Radio City Music Hall de New York. Mais
elle se heurte a des oppositions de Stieglitz ainsi qu’a des pro-
blemes techniques. Elle n’arrive pas a terminer le projet et se
voit contrainte de I'abandonner. Elle en fait une dépression et
doit étre hospitalisée au début de I'année suivante. Georgia dé-
cide alors d’arréter de peindre et va se reposer aux Bermudes. A
son retour au Nouveau Mexique, en janvier 1934, elle recom-



mence pourtant a peindre. Pendant ce temps la a New York, Al-
fred Stieglitz expose une sélection de quarante-quatre de ses
peintures, datant de la période 1915 a 1927. Au mois d’aolt
Georgia visite la région de Ghost Ranch, au nord de la ville
d’Abiquiu au Nouveau Mexique. Elle est séduite par la région et
décide immédiatement de venir y vivre. Les falaises bariolées de
Ghost Ranch vont inspirer quelques une de ses peintures les
plus célebres. Ses derniéres creations vont faire I'objet de nou-
velles expositions a la galerie An American Place, I'une en jan-
vier 1935, l'autre en janvier 1936.

A la demande de la femme d’affaire Elizabeth Arden (1878-
1966), Georgia est démarchée de juillet 1936 jusqu’a I'automne,
afin de réaliser une fresque florale pour la décoration d’'un nou-
veau salon de beauté gu’elle souhaite ouvrir & New York. A son
retour au Nouveau Mexique, Georgia développe un intérét tout
particulier pour le site de « Black Place » qui se situe a I'ouest de
Ghost Ranch. Elle va élaborer une longue série de peintures de
cette région reculée et inhabitée. Elle voyage dans la région et
fait du camping avec son amie Maria Chabot (1914-2001). Geor-
gia raconte que, par moments, le vent est si violent qu’elle a du
mal a faire tenir sa toile sur le chevalet et que, quand le soleil
devient trop fort, elle doit se glisser sous sa voiture, afin de
trouver de 'ombre.

Alfred Stieglitz organise en 1937, deux expositions collec-
tives, la premiére en février, I'autre en décembre, afin de céle-
brer I'anniversaire de sa galerie. L’année suivante, Georgia est
approchée par I'agence de publicité NW Ayer & Son, afin de réa-
liser deux tableaux d’ananas pour la Dole Pineapple Company.
L’agence, la premiére des Etats-Unis, a été fondée en 1869 a
Philadelphie. Georgia arrive a Honolulu le 8 février 1939, a bord
du paquebot SS Lurline. Elle passe neuf semaines sur les iles
d’Oahu, Maui, Kauai et Hawaii. Elle peint des fleurs, des pay-
sages et des hamecons traditionnels, mais pas les ananas de-
mandés. Elle finit par en faire la représentation dans son atelier
de New York, d’aprés une plante que lui fait parvenir I'Hawaiian
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Pineapple Company. Pendant I'année, lors de I'Exposition uni-
verselle, elle est citée parmi les douze femmes les plus presti-
gieuses des cinquante derniéres années par le New York World’s
Fair Tomorrow Committee.

En 1940, Georgia arrive a convaincre le propriétaire de
Ghost Ranch de lui vendre une petite partie de sa propriéte, sur
laquelle se trouve une petite maison avec sept acres de terrain,
nommeée Rancho de los Burros. A partir des années 40, le Whit-
ney Museum of American Art a New York parraine un projet vi-
sant a établir le premier catalogue de son travail. En décembre
1942, Georgia et Alfred déménagent au 59, East 54t Street —
derniere demeure a New York d’Alfred Steiglitz. Puis en 1943,
I’Art Institute de Chicago monte la premiére grande rétrospec-
tive de son ceuvre.

C’est en 1945, que Georgia achéte une seconde maison, une
hacienda en adobe, qui se trouve étre en ruine dans Abiquiu, en-
tourée de trois acres de terre. La réenovation de la maison entre-
prise par Maria Chabot, durera jusqu’en 1949. En mai 1946, le
Museum of Modern Art (MOMA) a Manhattan monte sa pre-
miere retrospective dédiée a une artiste peintre encore en vie.
De retour au Nouveau-Mexique, peu de temps apres son arrivée
Georgia apprend que son mari a été victime d’'une thrombose
cérébrale. Elle rentre immédiatement en avion a New York pour
étre aupres de lui. Alfred Stieglitz, décede le 13 juillet 1946, a
guatre-vingt-deux ans. Selon sa demande Georgia enterre ses
cendres au Lac George. « Aujourd’hui, comme jadis, je suis
consciente que nos trente ans de vie commune m’'ont permis
mieux que quicongue de le connaitre — de connaitre ce qui était
chez lui le meilleure et le pire (...) Je pense que si je suis restée
avec lui cest a cause du travail — et, pourtant jai aimeé
I’'homme en lui. »26

26 Benke, Britta. op. cit



Les trois années qui vont suivre, Georgia les passe princi-
palement a New York, afin de régler la succession. Elle décide
alors de regrouper toute la correspondance personnelle et pro-
fessionnelle, les photographies et toute la documentation sur la
vie d’Alfred Stieglitz. En 1948, son ami I'écrivain et photographe
Carl Van Vechten (1880-1964) lui suggere de placer tous ses do-
cuments privés dans les archives de la bibliotheque de
I’'Université de Yale, afin que ceux-ci rejoignent les écrits et do-
cuments d’autres artistes et écrivains, dans la collection de
I’'Université. Les archives sur Alfred Stieglitz sont transférées a
Yale entre 1949 et 1953. Celles ayant appartenus a Georgia se-
ront léguées a l'université en 1992, par la Fondation Georgia
O’Keeffe.

A soixante-deux ans, Georgia quitte définitivement New
York pour passer ses étés a Ghost Ranch et les hivers a Abiquiu.
Leurs magnifiques paysages inspirent son travail depuis déja
une vingtaine d’années. Ses représentations de la région de-
viennent aussi connues que son travail représentant New York.
Elle y montre I'essence méme de la beauté naturelle du nord du
Nouveau Mexique, le désert, ses cieux immenses et richement
colores, la configuration des lieux et les formes naturelles inso-
lites, les églises, les objets de la culture et les ossements
d’animaux, dont elle dira : « les os symbolisent la beauté éter-
nelle du désert. »27 La région est denommee le « O’Keeffe Coun-
try ».

A la fermeture de la Galerie An American Place en 1950, la
pionniére dans l'art moderne et propriétaire de la Galerie
Downtown, située dans Greenwich Village, Edith Halpert
(1900-1970) devient l'agent exclusif de Georgia O’Keeffe. En
1953, a soixante-six ans, Georgia fait son premier voyage en Eu-
rope. Elle parcoure la France et I'Espagne. Puis six ans plus

27 Benke, Britta. op. cit.



tard, elle part faire un tour du monde de plus de trois mois qui
va I'emmener en Extréme et Moyen-Orient, en Asie du Sud et en
Inde. Ces voyages en avion vont lui procurer de nouvelles inspi-
rations et ses deux dernieres séries : des dessins monochromes
au fusain et des séries a I'huile, dans différentes variations de
couleurs, représentant des riviéres vues du ciel et des riviéres
au-dessous des nuages. Il en ressortira également sa plus
grande toile, Ciel au-dessus des nuages, qui mesure 2,50 x 7
metres. Georgia I’exécute en 1964, alors qu’elle a déja septante-
sept ans.

Une grande exposition rétrospective « Quarante ans de son
art », s’ouvre en octobre 1960, au Worcester Art Museum dans
le Massachusetts. Puis en avril 1961, Georgia fait sa derniére ex-
position a la Galerie Downtown a New York ou elle présente ses
peintures et ses dessins les plus récents. Cette année la, a plus
de septante ans, Georgia part faire du camping et descend la ri-
viere Colorado en radeau avec plusieurs de ses vieux amis
gu’elle a rencontré dans les années 40. De cette excursion font
partie les photographes Eliot Porter (1901-1990) et Todd Webb
(1905-2000). Pendant cette expédition, Webb realise des clichés
de Georgia, non plus comme beaucoup de photographes I'on fait
avant lui, la montrant comme une femme solitaire et indépen-
dante au visage sévere. Il capte un nouveau regard qui laisse
suggeérer une certaine sérenité, ce qui revele un nouveau trait de
sa personnalité.

En 1962, Georgia est nommee cinquantieme membre de
I’Académie américaine des arts et des lettres de New York. La
réception a I’Académie est considérée comme la plus haute re-
connaissance artistique aux Etats-Unis. Neuf ans aprés leur
rencontre, Doris Bry qui avait été engagéee en 1946 comme assis-
tante personnelle et professionnelle de Georgia O’Keeffe, a dé-
veloppé, entretemps, une activité de marchande d’art. Elle de-
vient alors en 1965, son agente exclusive. Un an plus tard, Geor-
gia est nommée membre de I’Académie américaine des arts et
des sciences de Cambridge, Massachusetts. En cours d’année,
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elle assiste a Il'inauguration de la rétrospective « Georgia
O’Keeffe » a I'’Amon Carter Museum of Western Art, a Fort
Worth au Texas. L'exposition couvre les années 1915 a 1966.
Puis a I'automne 1970, c’est le Whitney Museum of American
Art, qui monte la premiere rétrospective de son travail a New
York, depuis 1946. Grace a cette exposition, sa carriére publique
est relancée. Un an apreés, atteinte a quatre-vingt-quatre ans de
dégenérescence maculaire, Georgia se voit obligée d’arréter de
peindre a I'huile dés 1972. Elle va pourtant continuer a travailler
au crayon et au fusain, jusqu’en 1984.

Un jeune artiste en céramique du nom de Juan Hamilton
(1945) se présente en 1973 dans son ranch a la recherche d'un
travail. Georgia I'embauche pour I'exécution de petits travaux
d’entretien de sa maison. Hamilton finit par faire un travail a
plein temps et vit avec elle. 1l devient alors son plus proche con-
fident, son compagnon et le régisseur du ranch jusqu’a la mort
de celle-ci. Juan Hamilton enseigne a Georgia le travail de la
terre. Avec son aide, elle crée une série de pots en argile et une
série d’aquarelles.

A quatre-vingt-neuf ans, Georgia se met a I'écriture de son
autobiographie. Un an plus tard en 1977, elle donne son accord
a la réalisation d’un film sur son livre. Dirigé par la réalisatrice
Perry Miller Adato, Portrait of an artist est réalisé pour la télé-
vision americaine. Le film remporte le Directors Guild of Ame-
rica Award. Au cours de lI'année, le president Gerald R. Ford
(1913-2006) décerne a Georgia la Presidential Medal of
Freedom. Cette récompense est la plus haute distinction décer-
née par le président ameéricain a un civil. Elle est attribuée aux
personnes ayant contribué aux intéréts de la nation notamment
dans le domaine culturel. Huit ans plus tard, c’est le président
Ronald Reagan (1911-2004) qui lui décerne la National Medal of
Arts du Congrés americain.

En 1983, a nonante-six ans, Georgia fait un dernier voyage
avec Hamilton au Costa Rica. Sa santé devient de plus en plus
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fragile, ce qui la pousse a déménager a Santa Fe en 1984. Deux
ans plus tard, Georgia O’Keeffe décede le 6 mars 1986 a I'age de
nonante-neuf ans. Selon ses vceux, elle est incinérée et ses
cendres sont dispersées au vent, du haut des montagnes du Cer-
ro Pedernal, dans le nord du Nouveau-Mexique.

Il a fallu plusieurs décennies de femmes avant elle pour
gue Georgia O’Keeffe puisse avoir acces aux formations artis-
tiques dans les écoles et les universités américaines, celles-la
méme qui étaient réservées et dominées jusque-la par les
hommes. Georgia O’Keeffe a, elle-méme, ouvert une breche im-
portante pour les femmes peintres dans la communauté ameri-
caine, ce qui lui a permis de devenir une des plus importantes
icones de la culture américaine. Alfred Stieglitz, lors d’'une expo-
sition, se trouvant a devoir défendre le travail de sa femme, pro-
clama que : « Les femmes sont capables de procréer, disent les
savants. Moi, j'affirme gu’elles sont également capable de créa-
tion sur le plan artistique, et O’'Keeffe le prouve sans discussion
possible. »28

Tres tot, Georgia O’Keeffe a commencé a explorer la cou-
leur et I'abstraction avec une série de dessins et d’aquarelles,
représentant des paysages et des nus féminins stylisés mono-
chromes. Ceux-ci sont aujourd’hui reconnus comme étant les
plus innovants dans I'ensemble de I'art américain de cette pé-
riode. Dans les années 20, poussée par de nouvelles sources
d’inspiration, elle utilise la technique de la photo rapprochée, de
son ami le photographe Paul Strand, qui lui permet la réalisa-
tion de fleurs et de paysages en tres gros plan. Elle realise des
séries de fleurs pour en affiner sans cesse le motif. Le concept

28 Benke, Britta. op. cit.
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évoqgue l'art japonais dans lequel le méme théme est repris par
variation de saison ou de perspective. Afin de parvenir a cette
perfection technique — environ neuf cents de ses ceuvres ont été
recensees — Georgia O’Keeffe utilisait une toile tres fine, ainsi
gu’un apprét destiné a rendre les couches du dessous tres lisses.
Entre 1918 et 1932, Georgia O’Keeffe va exécuter plus de deux
cents toiles de fleurs et, entre 1925 et 1930, plus d’'une trentaine
de toiles représentant les buildings new yorkais. Elle peint non
pas ce qu’elle voit mais ce qu’elle ressent: « On ne peut pas
peindre New York comme elle est mais comme on la sent. »29

En résonnance a une interprétation tres misogyne de son
mari, au sujet de son travail en grand format de certaines fleurs,
Marsden Hartley en tira des conclusions dans un article dans
lequel il traita des aspects particuliers liés au sexe féminin dans
I'art de Georgia O’Keeffe, de telle sorte qu’elle en fut terrible-
ment blessée, et dira: « J'en ai presque pleureé. Il me semblait
gue je ne pourrais plus jamais regarder les gens en face. »30
Georgia O’Keeffe, se tourna alors vers une représentation plus
réaliste afin de dépasser lI'interprétation sexuelle de ses travaux
antérieurs qui avaient éte généralement abstrait mais dont cer-
tains, comme Black Iris en 1926, ont pu évoquer une represen-
tation voilée des organes génitaux féminins. Georgia finit par ne
plus contester la validité des interprétations psychanalytiques
de son art. Elle dira :

« Voila — je vous ai fait prendre le temps de regarder ce que
je voyais et vous, vous avez reporté sur ma fleur vos propre as-
sociations et vous parlez de ma fleur comme si c’était moi qui

29 Benke, Britta. op. cit.

30 Benke, Britta. op. cit.
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pensait et voyait ce que vous pensez et voyez de cette fleur —
toute chose que je ne pense ni ne vois. »31

Dans les années 70, les féministes célébrérent Georgia
O’Keeffe comme eétant l'initiatrice de I'« iconographie fémi-
nine ». Georgia a rejeté leur célébration de son travail et refusa
de coopérer a I'un de leur projet. Bien que féministe et militante
pour I'égalité des sexes, elle refusa d’étre enfermée dans la caté-
gorie d’'un érotisme spécifiqguement féminin,

Aprés son déces, sa famille a contesté I’héritage. Un codi-
cille, datant des années 80, désignait Juan Hamilton légataire
de tous ses biens. L’affaire a eté finalement jugée a I'amiable en
juillet 1987. Une partie importante de son patrimoine a été
donné a la Fondation Georgia O’Keeffe puis au Musée Georgia
O’Keeffe a Santa Fe en 1997. Ces actifs comprennent une grande
partie de ses travaux, photographies, documents d’archives,
ainsi que sa maison d’Abiquiu. Cette méme maison a été dési-
gnée site national historique et est propriété du Musée Georgia
O’Keeffe.
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