F- Ly 1“ Christine Huguenin

FEMMES ARTISTES PEINTRES
A TRAVERS LES SIECLES

Tome 2 : 19¢ et 20¢ siecle

2014

édité par les Bourlapapey,
bibliotheque numérique romande
www.ebooks-bnr.com



http://www.ebooks-bnr.com/

Table des matieres

D G | (o] I = 3
Kitty LANGE KIELLAND 1843 —1914......... 3
Laura Theresa ALMA-TADEMA 1852 —
1000 . 17
Louise Catherine BRESLAU 1856 — 1927 .. 26

XXESIECLE oot eeee e, 62
Anna Mary ROBERTSON dite Grandma
Moses 1860 — 1961 .......coveevieiiiiiiiieiieaen, 62
Romaine BROOKS 1874 —1970.................. 77
Sonia DELAUNAY 1885 —1979 ................ 102
Georgia OKEEFFE 1887 —1986............... 129

Table des Hlustrations. .......cccoveevviiiieeenenn, 162

Ce livre NUMENIQUE ......oovvvveeeeeeeeeeeeeeeeeeeeeee 165



XIXe SIECLE

Kitty LANGE KIELLAND

1843 — 1914

Le 8 octobre 1843, dans la petite ville portuaire
de Stavanger 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 commercants de la ville. Ce dernier
apres avoir éte consul de Norvege au Portugal,
reprendra I'entreprise familiale. Par la suite son
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pere vendra sa sociéte, Jacob Kielland and Son,
ce qui lui permettra de vivre de ses rentes, et
mettra Kitty a I'abri du besoin pour le restant de
savie.

Kitty grandit au milieu d’une fratrie de huit en-
fants, composeée de cing garcons et de trois filles.
Sa famille, d’'un milieu aisé, montre un grand in-
térét pour l'art, la musique et la littérature.
Dailleurs, I'un de ses freres cadets, Alexander
Kielland (1849-1906), deviendra l'un des plus
grands auteurs de la littérature norvégienne.
Kitty entretiendra avec lui des liens tres proches.

Kitty n'a que dix-neuf ans, en 1862, quand sa
mere decede prematurément. Son pere, tres reli-
gieux, se remarie. Sa nouvelle femme a une con-
ception stricte de la religion, ce qui vaut une édu-
cation trés rigide aux enfants Kielland. A cette
epoque, la sociétée norvégienne n’accepte pas
d’autre voie pour les femmes que celle de femme
au foyer. Kitty ne peut integrer une éecole d'art, ce
qui I'oblige a suivre une formation privée de des-
sin et de peinture au sein du cercle familial, no-
tamment avec son pere artiste amateur. Alors
gu’elle a tout juste vingt ans, Kitty se blesse au
genou. Elle sera obligée d'utiliser un fauteuil rou-



lant 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 étu-
dier 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 professionnelle. Non sans
mal : en 1873, elle se rend a Karlsruhe ou elle est
d’abord bloquée par la misogynie de I'époque :
I’Académie des beaux-arts n’accepte pas les
femmes. Gude décide alors de lui donner des
cours privés dans son atelier. Pendant deux ans il
lui fait decouvrir les bases du réalisme, style
gu’elle n’abandonnera jamais. Elle travaille dur
et fait de rapides progres. Son professeur aura
une influence durable sur son travail futur.

Apres deux ans de formation, Kitty quitte Karl-
sruhe pour rejoindre un groupe de jeunes artistes
norvégiens qui travaillent a Munich. Ces derniers
vont apporter une contribution importante au ré-
alisme norvegien. En font partie entre autre : la
peintre impressionniste Harriet Baker (1845-
1932) avec qui Kitty partage un appartement,
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Hans Heyerdahl (1857-1913) et Erik Werenskiol
(1855-1938). Pendant son séjour munichois,
Kitty étudie la peinture d’inspiration francaise
avec l'artiste allemand Hermann Baisch (1846-
1894), ainsi qu’avec le peintre norvégien Eilif Pe-
terssen (1852-1928), qui par la suite eépousera sa
cousine Magda. Kitty peint de grandes toiles re-
presentant de vastes paysages sombres balayeés
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 co-
tiere du sud de la Norvege. Kitty va ainsi devenir
la premiere femme a executer des scenes de pay-
sage. Sa peinture va mettre en valeur une repre-
sentation caractéristique de I'étendue infinie des
landes, jusque-la ignorées, et traduire la beauté
de celles-ci, dans un style moderne et realiste.

A partir de cette époque Kitty va passer régu-
lierement ses etés a Jaeren afin de pratiquer la
peinture en plein air. Elle y trouve ses sujets pré-
férés : des paysages monotones a perte de vue,
des tourbieres sombres qui s'étendent a
I'intérieur des terres, derriére des dunes de sable
qui font front a la mer et dont les effets atmos-
phériques changent les cieux immenses. Elle va
développer ces paysages a I'infini, tout au long de
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sa carriere. 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
guitte Munich et part pour Paris. Kitty la suit au
début de l'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 devenu le centre intellectuel et
artistigue des émigrés norvégiens ou l'on re-
trouve une partie de ceux de la colonie de Mu-
nich. Elles seront rejointes par les peintres:
Christian Krogh (1852-1925) et Fritz Thaulow
(1847-1928), Kitty va également se lier d’amitié
avec les ecrivains norvegiens Jonas Lie (1833-
1908) et Arne Garborg (1851-1924).
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Kitty a trente-six ans quand elle suit les cours
du peintre paysagiste Léon Germain Pelouse
(1838-1891) qui va également influencer son par-
cours. Pelouse vit dans le village de Cernay-la-
Ville dans les Yvelines. Il est le chef de file de
I'Ecole de Cernay qui rassemble des peintres pay-
sagistes sur le site de la haute vallée de Che-
vreuse, vallon étroit dont le fond est marecageux
par endroit. Les pentes escarpées ou coule un
torrent sont couvertes de rochers et d’arbres. Au
printemps 1879, Kitty participe pour la premiere
fois au Salon de peinture et de sculpture a Paris
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 réa-
lise ses premieres toiles représentant les tour-
bieres.

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

Dés les années 1880, Kitty se sent concernée
par la condition féminine, les différences gar-
cons-filles dans I'éducation ainsi que par le
manque de liberté qu’ont les femmes dans le ma-
riage, ce qui va la pousser au militantisme. Des
1884 en parallele a son art Kitty, continue a
s'intéeresser aux droits de la femme en participant
activement aux débats publics, ce qui lui vaut
d’étre percue comme une personne brusque et
grossiere. Par ses actions elle devient la co-
fondatrice de I’Association des femmes norve-
giennes.

Kitty passe I'été de I'annee suivante avec Har-
riet a Bosvik, dans les environs de la petite ville
cotiere de Risor. Elle y peint After the Sunset. Le
tableau représente un vieux manoir qui se reflete
sur la surface de I'eau apres le coucher du soleil.
Sa peinture est devenue plus stylisée, simplifiée.
Cette toile est achetée par la Kristiania Art Socie-
ty, ce qui contribue a faire connaitre son travail.
Au cours de cette méme année, elle se heurte a
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I'idéologie des théologiens norvéegiens Johan
Christian Heuch (1838-1904) et Michael Faerden
Johan (1836-1912). Tres conservateurs, ceux-ci
pensent que lI'affranchissement de la femme des-
sert la société et que cette libération va a
I’encontre du christianisme.

En 1886, Kitty passe I'été a la ferme Fleskum,
dans les environs de Baerum en Norvege, aupres
d’un collectif d’amis artistes norvégiens dont font
partie les peintres: Christian Skredsvig (1854-
1924), Gerhard Munthe (1849-1929), Eilif Peters-
sen, Harriet Backer et Erik Werenskiold. C’est la
gue Kitty revisite, au travers de son tableau
Summer night — dans un contexte norvegien —
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I’'ambiance véhiculée par le peintre francais
Pierre Puvis de Chavannes (1824-1898) dans son
ceuvre Le bois sacreé cher aux Arts et aux Muses,
presentée au Salon de Paris en 1884. Elle y repré-
sente une surface d’eau ou se reflete un ciel éclai-
ré par une douce lumiére nocturne, les nuits d’été
scandinaves etant tres particuliéres. Par ses nou-
velles réalisations, elle va influencer I'évolution
de la peinture du néoromantisme norvegien dans
les années 1890, ce qui est considéré comme un
symbole de I'esprit humain et de la nature. Pen-
dant I'année, elle fait également une exposition a
GoOteborg en Suede, puis en 1888, elle expose ses
creations a Copenhague.




Au printemps 1889, Kitty participe a la qua-
trieme Exposition universelle de Paris et obtient,
a quarante-six ans une médaille d’argent pour
son tableau Apres la pluie. Ce dernier est achete
par le gouvernement francais.

Apres dix ans passées dans la capitale francaise,
Kitty quitte Paris pour rentrer vivre définiti-
vement a Kristiania. Cette méme année, avec
Harriet, les deux amies sont nommeées membres
d’honneur de l'association des étudiants norve-
giens de la ville. Des l'année suivante, sous
I'influence du peintre danois Jens Ferdinand Wil-
lumsen (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 syn-
thétique, aux couleurs puissantes. Elle fait plu-
sieurs séjours dans I'atelier de Willumsen a partir
de 1896, afin de donner une nouvelle direction a
son art.

Dés lors, c’est en 1899 que Kitty fait sa premiere
exposition personnelle a la Galerie Blomqvist a
Kristiania. Deux autres suivront 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 apres sa premiere participation, Kitty expose
lors de la cinquieme Exposition universelle de
Paris en 1900, deux tableaux repréesentant Jo-
tunheimen d’ou est originaire Willumsen. Dans
sa derniere période picturale, des scenes de fleurs
et des vues de montagnes vont prévaloir dans son
travail. Elle peint Paysage du soir, a Stokkavan-
net. Le 26 novembre 1905, le tableau est offert en
cadeau d’anniversaire a la reine Maude de Nor-
vege (1869-1938).

Cette méme anneéee, sous la pression d'un
groupe de femmes particulierement actives dont
font partie entre autre Kitty Lange Kielland, Har-
riet Backer et Asta Norregaard (1853-1933),
I’Académie norvegienne des beaux-arts de Kris-
tiania ouvre ses portes aux femmes. A partir de
1906, apres un échec puis une dépression, Kitty
Lange Kielland passe son dernier éte 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 médaille d’or du mérite du
Roi « Kongens fortjenstmedalje », distinction
creée cette méme année par le roi Haakon VII
(1872-1957) afin de récompenser les merites des
arts, des sciences et de I'industrie.
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Sa santé mentale se détériore de plus en plus a
partir de 1912. Atteinte de demence sénile, Kitty
Lange Kielland est hospitalisée dans un asile pri-
vé d’East Aker, a Kristiania — Oslo des 1925. Elle
décede le 1¢" 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 réle important dans le développement du
réalisme norvégien de par sa propre création ar-
tistique. Elle est la premiere femme a représenter
la beauté des paysages monotones et austeres des
tourbieres de la région de Jaeren au sud-ouest de
la Norvege, reflets de nostalgie et de tendresse
envers son pays natal. Ceux-ci devinrent ses su-
jets de prédilection, gu’elle peignait par de larges
coups de pinceau, simplifiant au fil des ans son
langage pictural qu’elle rendit ainsi de plus en
plus succinct.

Par son ouverture d’esprit Kitty Lange Kielland
participa également avec enthousiasme aux dé-
bats publics sur les arts et lutta pour les droits
des femmes dans le monde de I'art.
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La Norvege, a édité en 1981 un timbre qui re-
produit son tableau Tourbiere a Jaeren, peint en
1882.




Sources
INnternet :

http://en.wikipedia.org/wiki/Kitty Lange Kiell
and

http://no.wikipedia.org/wiki/Kitty Kielland

http://www.artsmia.org/mirror-of-nature/the-
artists.cfm?Ing=0&artist=kielland
http://nbl.snl.no/Kitty L _Kielland

http.//www.geni.com/people/Christine-Kitty-
Kielland/6000000009774746654

https://www.flickr.com/photos/32357038@N08
/7632438204/

http://freepages.genealogy.rootsweb.ancestry.co
m/~kielland/slekt/per00063.htm

Livre :

Farthing, Stephen. Les 1001 tableaux qu'il faut
avoir vu dans sa vie, Paris, Editions Flamma-
rion, 2007.

Musées

The National Gallery of Art, Architecture and De-
sign — Oslo Norvege.

—16 —


http://en.wikipedia.org/wiki/Kitty_Lange_Kielland
http://en.wikipedia.org/wiki/Kitty_Lange_Kielland
http://no.wikipedia.org/wiki/Kitty_Kielland
http://www.artsmia.org/mirror-of-nature/the-artists.cfm?lng=0&artist=kielland
http://www.artsmia.org/mirror-of-nature/the-artists.cfm?lng=0&artist=kielland
http://nbl.snl.no/Kitty_L_Kielland
http://www.geni.com/people/Christine-Kitty-Kielland/6000000009774746654
http://www.geni.com/people/Christine-Kitty-Kielland/6000000009774746654
https://www.flickr.com/photos/32357038@N08/7632438204/
https://www.flickr.com/photos/32357038@N08/7632438204/
http://freepages.genealogy.rootsweb.ancestry.com/%7Ekielland/slekt/per00063.htm
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Laura Theresa ALMA-TADEMA

1852 — 1909

ok — 3

(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 méde-
cin homéopathe londonien George Napoleon

Epps (1815-1874) membre de l'ordre royal des
chirurgiens depuis 1845 et de Charlotte Bacon
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(1813-1890). Laura a deux sceur qui vont égale-
ment étudier la peinture. Sa sceur ainée, Ellen
dite Nellie (1850-1929) étudiera avec le peintre
Ford Madox Brown (1821-1893) et éepousera le
poete anglais Edmund Gosse (1849-1928). La se-
conde 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 l'école du British Museum sous
I’égide du peintre et poete William Bell Scott
(1811-1822) ainsi qu’avec le peintre préraphaé-
liste William Cave Thomas (1820-c. 1884), tout
en s’entrainant a la copie de tableaux 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 préraphaélites. Le mou-
vement est né au Royaume Uni en 1848 et durera
jusqu’en 1857 environ. Il a été fonde 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 prédéecesseurs de
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Raphaél. lls voulaient revenir a une peinture plus
proche de la nature remettant en avant le rea-
lisme, le sens du détail et les couleurs vives.

Au cours de I'éte 1869, Laura fait la connais-
sance dans la maison de Ford Madox Brown du
peintre britannique d'origine néerlandaise La-
wrence Alma-Tadema (1836-1912). Le coup de
foudre est reciprogue méme si Laura n’a que dix-
sept ans et Lawrence trente-trois. Ce dernier est
veuf, sa femme Marie-Pauline Gressin de Boisgi-
rard, 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 arrivee en septembre, il reprend contact avec
Laura qui devient alors son éleve. Sous son in-
fluence, celle-ci va développer sa propre tech-
nigue dans le rendu des textures et la facon de
traiter les surfaces.

Malgré leur différence d’age, Lawrence demande
Laura en mariage. Son pere d’abord fortement
opposé, fini par accepter le fait, tout en posant
une condition a cette union : attendre qu’ils se
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connaissent mieux. C’est finalement quelques
mois plus tard en juillet 1871, qu’a lieu le mariage
entre Laura et Lawrence. Apres son mariage,
Laura assied sa notoriéte de peintre en représen-
tant principalement des scenes 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
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dans les différentes galeries de Londres ainsi qu’a
la Royal Academy of Arts. Celle-ci a été fondée le
10 decembre 1768 par le roi Georges Il afin de
promouvoir les arts et le design en Grande-
Bretagne. Puis au courant de I'année 1875 son ta-
bleau Birds Cage est présenté a la Royal Acade-
my de Londres. La méme année le sculpteur
francais Aimé-Jules Dalou (1838-1902) reéalise
son buste en terre cuite — actuellement conserve
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 detache de I’Academie
royale. Laura participe également a I’'exposition
de la Royal Academy avec son ceuvre Blue Stock-
INng ainsi qu’a la troisieme exposition Universelle
de Paris en 1878. Elle est une des seules artistes
anglaises a étre invitée. Le jury la récompense
par une médaille d’argent.

C’est en 1879, que Laura pose pour le sculpteur
italien Giovanni Battista Amendola (1848-1887)
qui la représente par une statuette assise ainsi
gue pour un portrait du peintre francais Jules
Bastien Lepage. Elle-méme, produit occasionnel-
lement des illustrations pour The English Illus-



trated Magazine, mensuel qui a paru de 1883 a
1913. De nombreux écrivains y ont participeés tels
gue 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 dénommee Battledore and Shuttle-
cock. Trois ans plus tard, a quarante-quatre ans,
elle recoit du gouvernement allemand une me-
daille d’'or pour son tableau Satisfaite qui est
acheté par I'empereur Guillaume Il (1859-1941)
pour la collection particuliere de l'impératrice
Augusta-Victoria (1858-1921).

Laura, renommeée pour son charme est une ho-
tesse tres populaire. Le couple recoit lors de soi-
rées musicales dans leur demeure de Townshend
House a Tichfield Terrasse dans Regent’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 La-
wrence est lié. Apres la destruction partielle et
accidentelle de leur demeure par I'explosion
d’'une barge sur le canal, le couple démeénage a
Grove-end Road dans la maison jadis occupée
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
medaille 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 15 aodt 1909 a Hindhead dans le Sur-
rey, au sud-ouest de Londres. Elle a seulement
cinquante-sept ans. Elle est inhumeée au cime-
tiere de Londres aux cotés de son pere.

ik
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D’une beauté remarquable, hotesse recherchée
et appréciée, femme peintre de grand talent que
la renommeée de son mari éclipsa, elle posa
d’ailleurs a de nombreuses reprises pour ce der-
nier. En tant que mentor Lawrence Alma-
Tadema influenca grandement le style de sa
femme, méme si celle-ci sut se démarquer en dé-
veloppant sa propre touche. Elle maitrisait par-
faitement la lumiere, ses couleurs sont cha-
toyantes, son coup de pinceau est subtilement
travaillé, ce qui lui a permis de réaliser des com-
positions aux résultats des plus séduisants. Laura
Theresa Alma-Tadema numérotait et signait
toutes ses toiles, ce qui a permis de recenser une
centaine d’ceuvres a ce jour. En 1910, une exposi-
tion commémorative a eu lieu a la Fine Art Socie-
ty a Londres.

Sources
Internet :

http://androom.home.xs4all.nl/biography/p012
310.htm

http.//www.artrenewal.org/pages/artist.php?arti
stid=1185

— 24—


http://androom.home.xs4all.nl/biography/p012310.htm
http://androom.home.xs4all.nl/biography/p012310.htm
http://www.artrenewal.org/pages/artist.php?artistid=1185
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http.//www.artcyclopedia.com/artists/alma-
tadema_ laura.html

http://fr.wikipedia.org/wiki/Laura_Theresa Al
ma-Tadema

Biographie
Baldwin Ross, Robert. Lady Alma-Tadema me-

morial exhibition 1910, London, Editor Fine
Art Society, 1910.

Ventes aux encheres

http://www.christies.com/

http://www.sothebys.com/

http://www.artnet.com/artists/laura+theresa-
alma-tadema/past-auction-results

Musées

Rijksmuseum, Amsterdam, Pays Bas

Rijksmuseum Mesdag, La Hague, Pays-Bas

Rusel-Cotes Art Gallery, Bournemouth, UK

National Portrait Gallery, London, UK

Currier Museum of Art, Manchester — NH, UK

Harvard University Art Museum, Harvard — MA,
USA

Brooklyn Museum, New York — NY, USA

Folger Shakespeare Library, Washington — WA,
USA
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Louise Catherine BRESLAU

1856 — 1927

i e =

Dans l'appartement de ses parents a Munich
nait, le 6 décembre 1856, Maria Luise Katharina
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Breslau. La petite fille passe son enfance a Zurich
en Suisse, entre sa mere Katherina, baronne von
Brandenstein et son pere Bernhard Heinrich Bre-
slau. Ce dernier est un privat-docent en obsté-
trique et gynecologie, reconnu a la faculté de mé-
decine de Munich. Deux ans apres sa naissance,
son péere accepte une chaire de professeur ainsi
gu'un poste de meédecin-chef au service obste-
trique et gynecologique de I'Université de Zurich.
Elevée dans une famille bourgeoise et prospére,
Maria Luise est I'ainée de quatre filles, dont deux
jumelles Marie-Henriette et Emma-Maria (1859 -
?) et enfin Bernhardine (1867-7?) qui naitra
guelques mois apres le déces de leur pere.

Enfant asthmatique — alors qu’elle doit garder
la chambre — Maria Luise se tourne vers la lec-
ture et le dessin. Des cours privés vont lui étre
donnés par un jeune professeur de dessin. Par la
suite ses parents I'envoient dans un couvent pres
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 artistiques se réve-
lent. Elle dessine tout ce gu’elle voit, pour passer
le temps.

Maria Luise n'a que dix ans en 1866, quand son
pere décede soudainement le 31 décembre, a I'age
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de trente-sept ans, d’'une infection staphylococ-
cique 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 portrai-
tiste suisse Eduard Pfyffer (1836-1899), son école
est alors considérée comme la meilleure de Zu-
rich. C’est la qu’elle fait la connaissance en 1876
d’Ottilie W. Reederstein (1859-1937) — elle-méme
future peintre — avec qui elle va se lier d’amitie.

A cette méme époque, Maria Luise réalise que
si elle veut pouvoir progresser dans son art et
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s’assumer professionnellement, il lui faut quitter
la Suisse pour Paris, ou elle pourra fréquenter
une academie ouverte aux femmes. Sa famille dé-
sapprouve ce projet et s'oppose a ce qu’elle pra-
tique un métier et encore moins celui d’artiste, ce
gui n'est pas respectable pour une femme ! Fina-
lement, sa mere consent a la laisser partir a con-
dition qu’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 capi-
tale francaise. Elle a vingt ans. Les deux femmes
s’établissent quelques temps dans une pension a
Passy, dans le 16¢me arrondissement. Maria Luise
choisit alors comme lieu d’étude I’Académie Ju-
lian, une école privée de peinture et de sculpture
fondée neuf ans plus tot en 1867 par le peintre
francais Rodolphe Julian (1839-1907). L’Acadé-
mie se situe au Passage des Panoramas dans le
2¢me grrondissement.

L’Académie Julian, a la particularité d’accueil-
lir 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 d’entrée a
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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 égale-
ment, mais en contrepartie les professeurs sont
ceux des beaux-arts. L’atelier réservé aux femmes
est situé sous les verrieres du toit. Maria Luise di-
ra de ses débuts a I’Académie: « Jarrivais a
peine a payer les lecons, les toiles, les couleurs,
et je vivais en dépensant le moins possible. »:

A I'Académie, Maria Luise suit les différents
cours proposés, dont ceux du peintre Tony Ro-
bert-Fleury (1837-1911) qui est professeur en
titre. Le matin, de huit heures a midi, est consa-
cre au dessin et I’étude des tétes ; I'apres-midi de
treize a dix-sept heures, a I'art du nu d’apres mo-
dele vivant puis souvent de vingt a vingt-deux
heures, a I'étude de I'anatomie. Maria Luise re-
tient rapidement l'attention des autres éleves,
ainsi gque celle de ses professeurs. « Le nom de
Breslau sera dans la bouche de beaucoup » dit
Rodolphe Julian.

Maria Luise commence méme a eéveiller une
certaine jalousie chez certaines de ses camarades

t Louise Breslau, de I'impressionnisme aux annees
folles, Edition Skira, Paris, Seuil, 2001.
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de classe, dont la peintre russe Marie Bashkirt-
seff (1858-1884). Cette derniere écrira dans son
journal intime:= en date du 15 novembre 1877 :
« C'est cette canaille de Breslau qui m'inquiete.
Elle est admirablement organiseée, et je vous as-
sure gu’elle percera et pas mal du tout », ou en-
core en date du 31 mai 1878 : « Je suis jalouse de
Breslau, elle ne dessine pas du tout comme une
femme... »s Lors de son passage a I'académie, elle
se créee également des amitiés avec d’autres
femmes peintres, entre autres, la francaise Jenny
Zillhardt (1857-1939) la suissesse Sophie Schaep-
pi (1852-1921) ou encore la peintre irlandaise Sa-
rah H. Purser (1848-1943). Cette derniere sera sa
confidente tout au long de sa vie. Les deux
femmes entretiendront une longue correspon-
dance, lettres qui formeront un recueil, « Lettres
a Sarah Purser 1867-1871 »4,

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

s Bashkirtseff, Marie. op. cit. (lien : note précédente)

2 Breslau Louise. Lettre a Sarah Purser (1884-1926),
Ms. 10,201 (3), National Library of Irland, Dublin. Ir-
lande.
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Pendant I'année 1877, Maria Luise voyage a
travers I'Europe, dont I’Angleterre, I'ltalie, I'Al-
lemagne et la Hollande. A son retour a Paris, elle
emménage dans une mansarde, avenue de la
Grande-Armée 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’Aca-
démie Julian apres deux ans passe a etudier. 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 sculpture de Paris. Elle propose
un portrait de Maria Feller, Tout passe. Elle se
retrouve ainsi étre la seule etudiante femme de
I’Académie Julian a étre acceptée a participer au
salon cette année la. Cette manifestation artis-
tique permet aux artistes agrées par I’Académie
des beaux-arts d’exposer leurs ceuvres, ce qui
cree beaucoup de tension entre eux.

A I'occasion du Salon de 1879, la critique d'art
suisse Emilie HUni publie dans la Neue Zlrcher
Zeitung : « Louise Breslau fait une premiere ap-
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parition avec un travail si remarqguable qu'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 17¢me arrondissement.
Elle partage trois petites chambres en mezzanine
avec ses amies Sophie Schaeppi et Maria Feller.
Les jeunes gens créent ainsi une des nombreuses
petites communautés qui vont se developper
dans les années 1910. Cette solution leur permet
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»s. 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 Ma-
ria Luise recoit sa premiere commande rémuné-
rée en 1880, le portrait de M9 Viard, qu’elle fait
parvenir au Salon de Paris avec Le Rappel du
cordonnier.

s Lien : Turnus
_33_


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

Les académies fermant en été, Maria Luise pro-
fite du fait que 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 Finistere est devenu la destination privilégiee
des peintres. La peinture en plein air leur permet
de trouver des modeles parmi la population lo-
cale et de pouvoir s’exercer ainsi a moindre frais.
Maria Luise y fait la connaissance du peintre
Jules Breton (1872-1940) qui va s’intéresser a
son travail. Elle cotoie ainsi les peintres Jean-
Louis Forain (1852-1931), Henri Fantin-Latour
(1836-1904) et le sculpteur Auguste Rodin (1840-
1917) qui vont également guider son évolution.

Maria Luise a vingt-cing ans l'année suivante
guand elle réalise Anais et Portrait des amies
dans son propre atelier au 33, rue du Faubourg
Saint-Honoré. L'ceuvre la représente entouree de
ses deux amies Maria Feller et Sophie Schaeppi.
C’est lors du Salon des artistes francais, qui suc-
cede au Salon de peinture et de sculpture de Pa-
ris, gu'elle presente cette derniere création. Ses
ceuvres sont considérées comme avant-gardistes
pour lI'époque, par leur style impressionniste.
Elles lui valent une mention honorable, ce qui lui
permet de sortir de I'anonymat et lui procure de
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nouvelles commandes de portraits, alors ses seuls
revenus. La méme anneée, elle participe au Salon
de Bruxelles. Peu de temps apres, Maria Luise
décide de changer son prénom en « Louise Ca-
therine ».

Deés lors, Louise Catherine va participer régu-
lierement au Salon de Paris ou elle va recevoir de
nombreuses médailles. Grace a cette reconnais-
sance, le marchand d’art et galeriste Louis Marti-
net s’'interesse a elle et lui offre une rente men-
suelle de trois cents francs en retour de sa pro-
duction. Elle accepte le marché et expose chez lui
pendant un an. Cette collaboration lui ouvre les
portes des salons mondains et lui amene de nou-
veaux commanditaires. Elle y rencontre : Emile
Zola, Edmond de Goncourt ou encore Alphonse
Daudet. Ce dernier lui achéte plusieurs toiles
gu’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 libéeraux, fonde en 1880, au 49
rue Vivienne. Celles-ci sont réservées aux artistes
femmes depuis 1882. La plupart des repréesen-
tantes font partie de I’Association de I'union des
femmes peintre et sculpteurs. En 1882, Louise
Catherine prend part a I'exposition de la Royal
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Academy of Arts de Londres, avec son tableau
Portrait des amies. Cette méme année, lors du
Salon de Paris, par I'entremise de Jean-Louis Fo-
rain, elle fait la connaissance d’Edgar Degas
(1834-1917) venu la complimenter pour son por-
trait 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 plu-
sieurs reprises son admiration pour son talent et
pour I’intelligence de son travail.

L’ Annee d apres Louise Catherine expose Por-
trait des amies lors de la premiere Exposition na-
tionale 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
pere n'est autre que Fernand de Rodays, proprié-
taire du journal le Figaro. Le tableau recoit une
bonne critique, alors qu’elle I'a peint en seule-
ment quatorze jours, a la demande de Fernand de
Rodays.

Gréce a son succes lors des salons parisiens et a
la bienveillance des critiques, Louise Catherine
devient une portraitiste renommeée et obtient de
nombreuses commandes de familles aisées pari-
siennes. Ce qui I'améene a développer sa propre
technique de pastel. Elle emploie un medium qui
lui permet d’utiliser des coloris recherches et cree
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’accéder a des ef-
fets proprement picturaux.

Cette année-la, 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 musees. Apres le départ de son amie Ma-
ria qui a rompu avec elle afin d’épouser Henri Le
Crosnier — avec qui elle aura un enfant — et celui
de Sophie Shaeppi, Louise Catherine se sent
seule dans 'appartement de la rue des Ternes et
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traverse une grave crise existentielle. Elle écrit a
Sarah Purser: «Vous savez gue toujours je ne
suis pas riche et que mon année 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 jai
marché a reculons. C'est drdle (...) je vis telle-
ment dans la solitude, que je me tourne autour
de moi, méme tout aussi bien que la lune qui na-
vigue toute seule dans lI'espace.»s

6 Louise Breslau de lI'impressionnisme aux années
folles. op. cit.



Au début de l'année 1885, Louise Catherine
doute de sa vocation artistique, ce qui la décide a
retourner brievement étudier a I’Académie Julian
entre avril et mai. C'est la, qu’elle fait la connais-
sance lI'année suivante d’'une autre jeune femme,
Madeleine Zillhardt (? — 1932) sceur de sa cama-
rade d’atelier Jenny Zillhardt. Un jour, au mo-
ment de franchir la porte de I'atelier, Madeleine a
cette vision : « ... les meches rebelles de ses che-
veux noirs et frisés voltigeaient autour d’'un
front puissant et volontaire, sous lequel étaient
enchassés des yeux verdatres, largement
entr'ouverts, au regard percant et fixe comme
celui de certains oiseaux sauvages... » A la de-
mande de Madeleine, Louise Catherine exécute
son portrait. Un lien tres fort va se tisser entre les
deux femmes. Madeleine va devenir sa muse, son
modele, 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 possedent, il faut citer
une femme, Louise Breslau, dont les toiles ne

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



rappellent aucune école, aucune tendance con-
sacrée, et qui peint bien avec sa propre volonté
et son fier talent d'observation et de détermina-
tion. »s

En 1886, Louise Catherine loue un nouvel ate-
lier au 27 bis, rue de Bayen dans le 17¢me arron-
dissement. Degas fréquente regulierement ce
nouveau lieu, accompagneé de Jean-Louis Forain
ou du sculpteur Albert Bartholomé (1848-1928).
Ses amis I'emmenent déjeuner Avenue Mac-
Mahon chez Santarsiero, un petit restaurant ita-
lien ou de grandes discussions ont lieues autour
de l'art. Pendant I'annee, c’est par I'intermédiaire
de Jules Breton, que Louise Catherine fait la con-
naissance 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 sexuel-
les. C’est a la fin 1886, que Louise Catherine dé-
cide de vivre définitivement avec Madeleine.

s Bonnet, Marie-Jo. Deux amies : essai sur le couple
de femme dans l'art. Voir références en fin de chapitre.

— 40—



Louise Catherine a trente-deux ans I'année sui-
vante quand elle réalise une nouvelle ceuvre
Contre-jour, gu’elle dedie a l'amitié féminine.
Elle se représente seule avec Madeleine, mon-
trant ainsi une nouvelle image de la femme, vi-
vant avec son amie, dans leur intimité. Au début
du mois de mai 1889, Louise Catherine participe
a la quatrieme Exposition universelle de Paris,
dans la section suisse. Faisant partie des « hors
concours », elle ne peut plus en étre exclue. Elle
presente plusieurs de ses ceuvres dont Contre-
jour. Son travail est retenu pour une médaille
d’or de premiere classe, elle devient ainsi la pre-
miére femme étrangere a en étre honorée. Cette
récompense assied sa réputation d’artiste officiel-
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lement reconnue. Elle remporte également un
grand succes aupres du public et de la critique.
Le Musée des beaux-arts de Lausanne, acquiert
I'ceuvre grace a l'intervention de Raoul Ruffy
(1854-1919) alors Conseiller federal.

Au debut de l'année 1890, Louise Catherine
guitte son atelier de la rue Bayen, afin de
s'installer au-dessus de son appartement 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 por-
traits d’enfants et de jeunes filles remportent un
vif succes aupres d'une clientele fortunée. Elle
acquiert la réputation d’étre la meilleure portrai-
tiste, réputation dépassant les frontieres pari-
siennes. En cours d’année, elle fait la connais-
sance 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 annee-Ia, suite a la scission entre certains
artistes et le Salon officiel — géré par la Société
des artistes francais, dont le jury est trop influen-
cé par I'Etat qui décide de l'acceptation ou non
des ceuvres — la Société nationale des beaux-arts
de Paris est fondée, abolissant du méme coup les
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récompenses. Lors de sa création, au milieu de
cent quatre-vingt-quatre sociétaires, Louise Ca-
therine en devient le deuxieme membre féminin
avec la peintre aquarelliste Madeleine Lemaire
(1845-1928) et seule suisse avec le peintre Eu-
gene Burnand (1850-1921). Le premier Salon a
lieu au Palais du Champs de Mars, sous la prési-
dence du peintre et sculpteur Ernest Meissonnier
(1815-1891).

Le 1*"mai a Berne, a lieu la premiere Exposi-
tion nationale Suisse des beaux-arts. Cette der-
niere n'accepte que des artistes suisses ou vivants
sur le sol helvéetique. Louise Catherine y participe
avec deux huiles sur toile : La Lande en fleur et
Contre-jour. Cette derniere ceuvre remporte un
tel succes gu’elle est proposée a I'achat par le jury
de la Commission federale des beaux-arts. Une
synthese 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 fedéral : « Le mérite
des ceuvres de cette artiste tres encensee a Paris
n'est autre que de nous exposer en toute clarté
I'immoralité régnant ces temps sur les rives de la
Seine en matiere de peinture (...) Mademoiselle
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Breslau est de toute évidence une fanatique de la
“nouvelle mode” qui s’évertue a frapper les prin-
cipes de l'art en plein visage (...) Il N’y a pas de
composition (...) L'application de la couleur, le
coloris, la combinaison des couleur est tout sim-
plement abominable et donne le sentiment qu'un
sentiment de putréfaction est a I'ceuvre dans le
groupe ou dans la chambre mal aéerée (...) Je re-
connais tout a fait que l'artiste a du talent, mais
je me déclare fermement opposé a l'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’anneée,
I'Etat francais lui achéte pour la premiére fois
une de ses ceuvres Jeunes filles dans un inteé-
rieur, peinte en 1890, pour la décoration du mi-
nistere de I'Intérieur. De plus en plus demandée
pour l'exécution de portraits d'enfants ou de
jeunes filles, Louise Catherine, est bien cons-
ciente quant a la sécurité matérielle que lui pro-

o Louise Breslau de lI'impressionnisme aux années
folles. op. cit.
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cure cette production. Elle écrit: « Je fais tou-
jours des portraits d’enfants — seul gagne-pain
(...). »» Devenue une virtuose du pastel, sa tech-
nique de prédilection, elle n'abandonnera jamais
ses recherches personnelles afin d’améliorer
celle-ci.

C'est a la fin de I'année 1892, que Louise Cathe-
rine loue un jardin a Neuilly, qu’elle utilise pour
la réalisation de sujet en plein air, dont Gamines,
ce qui lui permet egalement de profiter d’étudier
la lumiere naturelle. Lors du Salon de 1893 apres
examens, son ceuvre Gamines est recommandée
par Pierre Puvis de Chavannes (1824-1898) —
alors preésident de la Sociéte nationale des beaux-
arts — afin que I'Etat francais I'acquiére. Ce der-
nier l'achete selon un arrété ministériel du
24 juin 1893. Quand l'année suivante, éclate
I’affaire Dreyfus, qui va diviser la France en deux
camps pendant plus de dix ans, Louise Catherine
se range du coté du capitaine et se coupe ainsi de
certains de ses amis, dont Degas, la romanciere
Gyp — comtesse de Martel (1849-1932) — ou en-
core de Jean-Louis Forain.

10 Louise Breslau de I'impressionnisme aux années
folles. op. cit.
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C’est lors de I'Exposition nationale suisse, qui
se tient a Geneve de mai a octobre 1896, que la
Confédération Helvétique lui achete finalement
son tableau Contre-jour, pour le déposer au Mu-
sée des beaux-arts de Berne. Des lors Louise Ca-
therine se lance dans un nouveau genre, celui de
la nature morte. Par I'expérience d’'une nouvelle
technique qu’elle prise pour sa luminosité, celle
de la détrempe ou tempera, par lesquels les pig-
ments peuvent étre entre autre liés par une émul-
sion naturelle de jaune d’ceuf.

Le 24 avril 1897, Louise Catherine participe a
I’Exposition de la sociétée nationale des beaux-
arts, qui se tient au Champ-de-Mars. Sous
I'influence de Fernand de Rodays et de Madame
Hippolyte Taine, I'Etat francais lui achéte Groupe
de petites filles, un pastel gu’elle a peint I'année
precédente. Par la suite, Louise Catherine parti-
cipe a la deuxieme exposition de la Société 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 Bieler (1863-1948) en tant que
« Commissaire fédéral » pour I'Exposition uni-
verselle de 1900, organisée dans la capitale fran-
caise. Elle y recevra pour la seconde fois une
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nouvelle médaille d’or de premiere classe, en ex-
posant quatre tableaux a I’huile et quatre pastels.

Cest en 1901 que la République francaise la
nomme au grade de Chevalier dans I'ordre natio-
nal de la Légion d’honneur. Louise Catherine de-
vient ainsi la troisieme femme a en étre honoree
et la premiere artiste non francaise a recevoir
cette distinction, apres les peintres Rosa Bonheur
(1822-1899) et Virginie Demont-Breton (1859-
1935). Lors du Salon annuel, elle présente pour la
premiere fois des lithographies, au milieu de ta-
bleaux a I'huile et au pastel.

La reconnaissance que lui marque I'Etat fran-
cais, et l'indifférence que lui témoigne son pays,
décide Louise Catherine a organiser en automne
a Bale et a Zurich, une « Exposition collective des
artistes suisses a Paris ». Elle convainc: Félix
Vallotton (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 sa-
luent I'exposition, Louise Catherine, est décue
par I'accueil du public zurichois et dira : « Le seul
endroit ou je n'ai guere rencontré de reconfort,
c'est a Zurich, ma patrie ! La, sauf quelques bons
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amis fideles et absolument dévoués, jamais on
ne m'a comprise, jamais on ne m'a aimee! Or,
VOUS Croyez que ce n'est pas amer, de se voir mé-
connue dans son pays? D'avoir tant travaillé,
tant trimé, depuis vingt-cing ans, davoir, a
force de peine, conquis la difficile notoriété pari-
sienne, 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
confortable budget municipal, qu’'on put consa-
crer a m'acheter de la peinture ! »u

Louise Catherine a quarante-six ans, quand elle
presente au Salon douze ceuvres, dont L’Enfant
songeur. Cette derniére 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 fu-
tur 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’Inker-
mann. Elle y fait construire a I'arriere un atelier,

1 Louise Breslau de l'impressionnisme aux années
folles. op. cit.
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avec des matériaux récupérés dans leur ancien
appartement.

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 Phili-
bert 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 reputation est confirmée, elle est en mesure
d’accepter ou non des commandes et de pouvoir
Imposer ses idees, quant aux vétements, bijoux
gue portent ses modeles. Les parisiens mondains
se targuent méme d’étre passé par l'atelier de
Mademoiselle Breslau, sur le retour dominical du
bois de Boulogne. Puis en 1904, c’est le mar-
chand d’art Georges Petit (1856-1920) I'un des
principaux concurrents de Paul Durand-Ruel
(1831-1922) qui lui monte sa premiere exposition
personnelle du 11 au 30 avril. L’exposition est
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composée de cent ceuvres, a I'’huile, au pastel, des
dessins et des déetrempes. Un catalogue est edité
avec, en prologue, un texte signé par Arséne
Alexandre. La manifestation remporte un beau
succes.

C'est en commentant sa premiere exposition
personnelle aupres d’un critique d’art, que Louise
Catherine exprime clairement sa volonté d’étre
jugée pour ses seules capacites artistiques, a
I’égal d’'un homme. « L’'art ne connait pas de
sexe, (...). Je trouve absurde qu'on fasse des ex-
positions des femmes artistes et n'ai jamais, qu'a
mon corps défendant, participé a I'une ou l'autre
d’entre elles. »:

Dix-huit ans apres avoir exécute le portrait de
Carries, par décret du 1¢rjuillet 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 etrangere achetee par la ville.
Puis lors d'une exposition au Kunsthalle de Bale
en 1905, le Musée des beaux-arts de la ville ac-
quiert L'lmage dans la glace, portrait d’Annette
(Esterling, peint en 1904,

12 Louise Breslau de I'impressionnisme aux années
folles. op. cit.
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Deux ans plus tard, Louise Catherine realise La
Vie pensive, un nouveau tableau de grande en-
vergure, du couple qu’elle forme avec Madeleine.
Les deux femmes sont repréesentées dans leur in-
térieur, assises autour d'une table, unies entre
elles par leur lévrier blanc Douschka. L’ceuvre est
présentée lors du Salon de 1908. Puis, Louise Ca-
therine la fait parvenir a la IX¢ Exposition natio-
nale suisse des beaux-arts a Bale. Le tableau est
acheté par la Suisse pour le Musée des beaux-arts
de Lausanne, suite a l'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 pastel, ainsi que des natures mortes.
La critique est unanime sur l'analyse qu’elle fait
de ses modeles et avec quel talent, elle reproduit
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 de-
meéenager dans une rue avoisinante, au 121 rue
Borghese, dans une maison entourée d’'un jardin,
dans laquelle Louise Catherine fait construire son
nouvel atelier. C'est a Lausanne a la Galerie du
Commerce, dirigée par le frere de Félix Vallotton,



gu’'a lieu au printemps 1914, sa premiere et seule
exposition qui lui soit dédiée de son vivant en
Suisse.

Au début de la Premiere Guerre Mondiale, Louise
Catherine et Madeleine décident de rester vivre
dans leur maison de la banlieue parisienne. Fin
aodt, poussees 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 Henne-
queville, au environ de Trouville. La, elles pren-
nent provisoirement leurs quartiers a I'HOtel
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 ri-
goureux Louise Catherine va devoir s’arréter de
peindre.

Bien que de nationalité suisse, Louise Cathe-
rine reste fidele a la France. Elle execute des 1915
de nombreux portraits de soldats et d’'infirmieres
francais en route pour le front, afin de les offrir a
leurs familles. Cette année-la, le Salon officiel est
annulé. Elle décide alors de participer a une ex-



position 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 debut des an-
nées 20. Une seule de ses ceuvres a été recensée.
Elle se retire de la vie publique 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 santé se fragilise de plus en plus.
Malgré tout, en 1919, Louise Catherine participe
au mois de mai au premier Salon d’aprés-guerre,
gui est exceptionnellement mis sur pied conjoin-
tement par la Societé des artistes francais et la
Société nationale des beaux-arts. Puis en aodt,
elle participe a Bale a la XIV¢ Exposition natio-
nale suisse des beaux-arts.

L’année suivante Heélene, 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
réveil ou lors de sa toilette. En ao(t, Louise Ca-
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therine fait une cure thermale a Bad Ems en Al-
lemagne, 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 nouvelle enseigne situéee
sur le boulevard Malesherbes monte une exposi-
tion qui lui est entierement consacrée. Elle com-
porte une vingtaine d’ceuvres, dont un grand
nombre fait partie de sa production des années
1880. L’exposition est un succes. De nombreux
articles elogieux sont publies, dans la Revue de
I’'art ancien et moderne, la Renaissance de l'art
francais ou encore dans la Neue Zlrcher Zei-
tung. Dans le courant de I'année, Louise Cathe-
rine exécute son dernier autoportrait, L'Artiste et
son modele. Il la représente assise, munie de ses
pinceaux, la palette a la main, entourée de son
modele preferé. De santé toujours plus fragile,
elle continue a accepter les commandes qui af-
fluent autant de France que de Suisse. En paral-
lele, elle s"adonne a la nature morte, qui devient
son sujet de prédilection. Dans I'année, le poete
et critiqgue d'art Gustave Kahn (1859-1936) et
I’historien d’art Léonce Bénédicte (1856-1925)
alors conservateur du Musée du Luxembourg in-
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terviennent en sa faveur aupres du ministere des
Beaux-arts, afin que son ceuvre Chez soi, peinte
en 1885, soit achetée pour les collections natio-
nales francaises.

Quatre ans plus tard, du 11 au 13 mars 1925,
Louise Catherine est invitée par I'Union des
femmes francaises a faire une allocution devant
des femmes artistes. Son discourt s’intitule « Les
difficultés de la carriere — La France protectrice
des artistes ». Puis de mai a juillet, elle participe
a la XVieme Exposition nationale suisse des
beaux-arts au Kunsthaus de Zirich. Apres de
longues démarches acharnées, aupres des collec-
tionneurs privés, la Galerie Durand-Ruel pré-
sente a son tour, l'année suivante du 2 au
16 mars, une rétrospective de soixante de ses
ceuvres réalisées entre 1880 et 1926. L’inaugura-
tion se fait en présence du ministre francgais Du-
nant et du directeur des beaux-arts Paul Léeon
(1874-1962). Pour l'occasion, un catalogue est
édité avec une préface du critique d’art Arsene
Alexandre.

La maladie prenant le dessus, de plus en plus
epuisee, Louise Catherine est contrainte de s’ar-
réter de travailler. Elle entame une derniere na-
ture morte de jacinthes, qui restera inacheveée.



C’est a la suite d’'une opeération, dans la clinique
du fils de son amie Gyp, gu’elle décede quelques
jours plus tard, le 12 mai 1927. Elle a alors sep-
tante et un ans. Selon ses veeux, elle est enterrée
a coté de sa mere — dans le caveau familial,
gu’elle avait elle-méme dessiné — a Baden dans le
canton d’Argovie en Suisse.

Louise Catherine Breslau a passé les quinze
premieres années de sa vie parisienne, sans
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grandes ressources, loin de sa famille, sans appui,
dans une extréme misere et une grande preécarité.
Elle va devoir faire les plus grands sacrifices et
vivre de privations, afin de pouvoir assouvir ses
ambitions professionnelles mais aussi, simple-
ment, 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 sdr et vif, elle maitrisait également
parfaitement la lumiere, ainsi que sa palette de
couleur. Dans ses mémoires 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 davant-garde fut profondément
troublée par un art qui lui semblait la négation
de ce qu’elle avait toute sa vie aime et admire.»:s

Selon [I'historienne d’art Marie-Jo Bonnet:x,
Louise Catherine Breslau a été la seule femme
peintre de sa génération a oser transgresser le ta-
bou de l'autoreprésentation de I'amitié féminine,

13 Clio revues
14 Marie-Jo Bonnet, op. cit. p. 167.
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http://clio.revues.org/646

montrant des femmes indépendantes qui menent
une « vie libre et travailleuse ». D’'un grand rea-
lisme face au parcours a mener par une femme,
Louise Catherine Breslau désapprouvera I'ouver-
ture 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. »:s

Tout au long de sa vie, Louise Catherine Bre-
slau a su subvenir a ses besoins grace a son tra-
vail, ce qui lui a permis d’acquérir son indépen-
dance financiere. Sa carriere a été couronnée de
succes, par de nombreux prix et par I'acquisition
de ses ceuvres par des acheteurs fortunés,
membres de laristocratie, ainsi que par I'Etat
francais et la Confédéeration suisse. Méme sans
une vraie reconnaissance de son pays, elle a tou-
jours participé aux expositions en tant qu’artiste
suisse.

Malheureusement apres sa mort — alors qu’elle
avait pourtant une renommeée internationale —
Louise Catherine Breslau tombe dans [l'oubli,
comme la plupart de ses consceurs, malgre plu-

15 Louise Breslau de lI'impressionnisme aux années
folles. op. cit.
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sieurs expositions a titre posthume en vue d’'une
reconnaissance officielle de son travail. La pre-
miére a lieu un an apres son déces, en 1928 a
I'Ecole des beaux-arts de Paris, réunissant cent
nonante cing de ses ceuvres. Puis en 1929, le Mu-
sée d’art et d’histoire de Geneve présente cin-
guante 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 I'im-
pressionnisme aux années folles, au Musée can-
tonal des beaux-arts de Lausanne. Cette rétros-
pective est suivie en 2006, par celle du Musée des
beaux-arts de Dijon, avec une exposition intitulée
dans l'intimité du portrait.

Quant a Madeleine Zillhardt, apres plus de
guarante années passees a ses cotes, elle a hérité
du domaine de Louise Catherine. En 1930, elle a
legué soixante-six ceuvres de cette derniere au
Musée des beaux-arts de Dijon. Puis en 1932,
Madeleine a écrit un livre de souvenirs intitulé
« Louise Breslau et ses amis »s,

16 Zillhardt, Madeleine. Réf en fin de chapitre.
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Anna Mary ROBERTSON
dite Grandma Moses

1860 — 1961
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Cest le 7 septembre 1860 a Greenwich dans
I’état de New-York, que nait Anna Mary Robert-
son. Son pere Russel King Robertson est fermier
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et dirige une usine de lin avec sa femme Mary
Shannahan.

Ses cing freres aident aux travaux de la ferme,
ainsi qu’a l'usine, pendant qu’Anna Mary et ses
guatre sceurs s’occupent aux taches quotidiennes
de la maison. En 1872, a I'age de douze ans Anna
Mary quitte I'exploitation de ses parents afin
d’aider aux taches domestiques dans des fermes
voisines. Une des familles 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 ecrire.

Anna Mary a vingt-sept ans, en 1887, quand
elle se marie, le 9 novembre, avec un jeune fer-
mier du nom de Thomas Salmon Moses (1862-
1927). Le couple trouve un emploi d’intendant
dans un ranch en Caroline du Sud. Son mari
d’origine Sudiste, pense que la reconstruction de
I'Etat, aprés la guerre de Sécession, est une op-
portunité pour eux. En partance pour le Sud le
couple n’ira pas plus loin que Staunton en Virgi-
nie. Anna Mary tombe amoureuse de la belle val-
lée du Shenandoah. Malgré 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 fabri-
guer et de vendre du beurre afin de compléter
ainsi les revenus de la famille. Pendant toutes ces
années de vie commune, Anna Mary donne nais-
sance a dix enfants, dont cing seulement arrive-
ront a I’age adulte.

La famille a fait son chemin et a gagne suffi-
samment d’argent pour acheter sa propre ferme.
Anna Mary souhaite passer 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 re-
tourner vivre dans le nord des Etats-Unis. Le
couple part s’établir a Eagle Bridge dans le comté
de New York, non loin de I’endroit ou est née An-
na Mary. La, ils achetent une nouvelle ferme
gu’ils nomment « Mount Nebo », en référence a
la montagne ou disparu Moise. C’est des 1920,
gu’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,
guand son mari decede subitement d'un arrét
cardiaque a seulement soixante-cing ans, c’est
leur plus jeune fils qui reprend la ferme avec sa
femme.
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En 1932, Anna Mary, se rend a Bennington
dans le Vermont, afin de s’occuper de sa fille An-
na, atteinte de la tuberculose. Cette derniere lui
montre alors une carte postale et met sa mere au
déefi d’en faire une reproduction en broderie.
C’est a partir de la, quAnna Mary commence a
faire de la broderie, gu’elle va dénommer « laine
peignée ». Mais rapidement Anna Mary doit arré-
ter ce nouveau passe-temps, débute sur le tard a
plus de septante ans, car elle a de l'arthrite aux
mains et elle ne peut plus réaliser un travalil
d’aiguille. C’est a cette époque que sa sceur Celes-
tia lui suggere de s’orienter vers la peinture. En-
fant, Anna Mary avait été attirée par la peinture,
mais par mangque de temps au cours de sa vie ac-
tive, elle n'avait pas pu développer son sens artis-
tique. Seule la décoration des chambres fami-
liales lui avait permis d’exprimer sa creativité.

A ses débuts Anna Mary tire parti de la pein-
ture qu’utilisent 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. Bientot
Anna Mary se retrouve avec une production im-
portante de toiles et présente quelques-uns de ses
tableaux a la foire agricole de Cambridge, au mi-
lieu de ses fruits confits et de ses confitures. Elle
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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 An-
na, Anna Mary retourne vivre a Eagle Bridge, au-
pres 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 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, pendant la période de Paques 1938, un in-
genieur 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 mi-
lieu d’objets en tous genres. Il demande a les voir
de plus pres et achete la totalité des tableaux ex-
posés ! Leur prix? Entre trois et cing dollars...
Du méme coup il obtient le nom de l'artiste, ce
qgui lui permet de la rencontrer, dans la ferme
familiale. Caldor, resté pour prendre le thé, af-
firme qu’il va rendre Anna Mary celebre. Tout le
monde pense alors gu’il n'a pas toute sa raison.
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De retour a New York Caldor commence a de-
marcher les galeries d’art et les muséees. Méme,
s'il y en a qui admirent le travail d’Anna Mary et
gui pourraient étre intéresses, tous se rétractent
en apprenant I'age de celle-ci : septante-huit ans
a ce moment-la... Aucun n’osent ni investir ni se
lancer dans la réalisation 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. Cal-
dor décide d'arréter ses recherches. C'est alors,
gue le commissaire d’exposition Sidney Janis ac-
cepte de sélectionner trois toiles, afin de les pre-
senter lors du vernissage d'une exposition intitu-
lée « Artistes peintres contemporains inconnus »,
qui doit avoir lieu du 18 octobre au 18 novembre
au Musée d’art moderne a New York. L’expo-
sition n’est pas ouverte au grand public et cette
participation n’entraine aucune répercussion
Immeédiate.

Un an plus tard, Louis J. Caldor propose ses
toiles a la Galerie Saint-Etienne a New York. Ce
nouveau lieu d’exposition vient d’étre ouvert par
un emigre viennois du nom d'Otto Kallir (? -
1978) specialisé dans les maitres autrichiens mo-
dernes tels qu’Egon Schiele, Gustav Klimt, ou en-
core Oskar Kokoschka. Deéfenseur du moder-
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nisme, Kallir est intéressé par le travail des
peintres autodidactes, justement Pablo Picasso
(1881-1973) en avait lance la tendance avec le
peintre Henri Rousseau (1844-1910). Picasso es-
timait que le travail de ces artistes était plus pur
et plus original que celui des peintres ayant recus
une formation.

Kallir prend alors le risque d’exposer Anna Ma-
ry du 9 au 31 octobre 1940, ce qui permet a cette
derniere de faire ses debuts — a quatre-vingt ans
— a la Galerie Saint Etienne. Otto Kallir estime
gue son nom, totalement inconnu, risque de ne
pas attirer l'attention voulue. Il nomme donc
I’'exposition « Qu’'est-ce qu'une fermiere peint ? ».
Le succes reste mitigé... Ce n’est que quelques
temps plus tard qu’un journaliste du Herald Tri-
bune de New York, interviewant des amis a Eagle
Bridge, va populariser le surnom de « Grandma
Moses », dans un article.

Le succes tant attendu survient lors du festival
annuel organisé pour Thanksgiving en novembre
1940, dans le magasin Gimbels de New York. An-
na Mary y expose ses tableaux, ce qui lui permet
d’étre remarquée et d'étre invitée a se rendre a
New York. C'est accompagnée de son amie Caro-
line Thomas, vétue d'un chapeau noir et d’'une



petite robe noire agrementée 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 recompense 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 gérer seule son succes et se refuse,
pendant plusieurs annees, a signer un contrat
avec Otto Kallir. Finalement, en 1944, frustrée
par le rdle touristique de son activité — certain de
ses clients ont également de la peine a la payer —
elle revoit sa position et accepte de se faire repre-
senter 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
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derniers montent de nombreuses expositions a
travers tout le pays, ainsi qu’en Europe.

Du 13 au 18 novembre 1945, Anna Mary parti-
cipe 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, intitulee « Grandma Moses :
American Primitive ». A la méme période, I’Ame-
rican Art Center lance une licence pour I'édition
de cartes de Noél. Ces deux projets sont un tel
succes, que I'année suivante le livre est reédité et
les cartes sont éditées par Hallmark.

A la fin 1948, la Galerie Saint Etienne organise
une exposition a New York sous le nom « Grand-
ma Moses : dix ans ». En février de I'année sui-
vante, Anna Mary perd son plus jeune fils Hug.
Par la suite, elle se rend a Washington afin de re-
cevoir le Prix national du club des femmes de la
presse. Celui-ci lui est décerne, pour son accom-
plissement exceptionnel dans I'art, des mains du
Président Harry S. Truman (1884-1972). En pa-
rallele, 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) realise en 1950, un documen-
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taire sur sa vie, avec une narration du poete Ar-
chibald MacLeish (1892-1982). Le film est nom-
me 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 l'occasion de ses nonante ans en 1950,
I'Albany Institute of History and Art de I'Etat de
New York, monte une exposition commeémorative
de son ceuvre nommée « Grandma Moses », qui a
lieu du 7 septembre au 15 octobre. La presse na-
tionale participe a la célébration de I'évenement.
En mars de I'année suivante, Anna Mary recoit
un doctorat honorifique du Moore College of Art
and Design de Philadelphie. Fonde en 1848, par
la philanthrope Sarah Worthington Peter (1800-
1877) il est le premier et le seul college d’arts vi-
suels pour les femmes aux Etats-Unis. Il a été
creé afin de permettre aux femmes d’atteindre
leur autonomie, par l'indépendance financiere,
en leur offrant une qualité d’étude orientée vers
la carriere et I'’éducation.

Au moment de son deménagement dans une
nouvelle ferme, c’est sa fille Winona Fisher qui
vient s’installer avec elle. A partir de 1952, I'age
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de la communication naissant, le public a acces a
un grand nombre de produits dérives de son tra-
vail, tels que des cartes postales, des affiches, des
livres, des reproductions sur assiettes en porce-
laine etc... Anna Mary publie également 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 jour-
naliste Edward R. Murrow (1908-1965) au cours
de son émission See it Now.

Afin de commeémorer ses cent ans en 1960, le
célebre photographe Cornell Capa (1918-2008)
est dépécheé par Life Magazine, pour en faire sa
une. Le gouverneur de I'Etat de New York, ins-
taure 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 Robert-
son Moses a commencé a peindre alors qu’elle
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avait plus de septante ans. Son histoire extraor-
dinaire 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 carriere, elle a simplement
reproduit ce qu’elle voyait au fil des saisons dans
sa vallée de I'Hoosick. Décrivant des scenes
simples d’'un genre naif aux couleurs vives. Re-
presentant des situations de la vie quotidienne
rurale, des scenes familiales, qui montrent une
certaine joie de vivre en omettant de représenter
tout ce qui constitue la vie moderne, tels que les
lignes teléphoniques, les tracteurs et autres
signes rappelant la modernité.

Excellent exemple de vertu, Anna Mary Ro-
bertson Moses a su vanter celles de ’lhonnéteté et
du travail acharné, qui ont contribué a la gran-
deur de '’Amérique. Les médias américains en
ont fait une icone face aux dures réalités de
I’époque de la Guerre froide. Ceux-ci ne se sont
jJamais lassés de repéter que [Ihistoire de
« Grandma Moses » éetait un conte de fées, per-
mettant au public de se plonger dans un conte
«réel» qui semblait démontrer, que selon le
proverbe : « il n'est jamais trop tard ».
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Sa longévité et son extraordinaire santé, lui ont
permis de créer plus de mille cing cents ceuvres
d’art en trente et un ans dactivité. Le Musée
Bennington dans le Vermont, detient la plus
grande collection publique des peintures d’Anna
Mary Robertson Moses de tous les Etats-Unis,
ainsi que des « broderies », des fournitures d’art
et sa table de travail inclinée qu’elle utilisait
comme chevalet.

En 1969, la poste U.S. a edité un timbre en son
honneur, représentant un de ses tableaux. Puis
en novembre 2006, son tableau intitulé Sugaring
off, date 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 néee a Rome le
1er mai 1874, lors d’'un des nombreux voyages de
sa mere en Europe. La petite fille fait partie d’'une
riche famille américaine. Son péere est le major
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Henry Goddard et sa mere Ella Mary Waterman,
est la fille d’'un multimillionnaire Américain du
nom d’lsaac S. Waterman Jr.

Beatrice est la plus jeune des trois enfants du
couple, dont un garcon, Saint-Mar, et une fille,
Marie Aimée. Peu apres sa naissance le couple
divorce. Son pere abandonne alors sa famille.
Beatrice est élevee par sa mere, mentalement ins-
table et violente, qui abuse d’elle émotionnelle-
ment, tout en ayant une adoration pour son fils.

A environ six ans, Beatrice commence a
s'intéresser au dessin, mais sa créativité 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 deve-
lopper son talent, ce qui oblige la petite fille a se
cacher afin de pouvoir donner libre cours a sa
creativité.

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 blanchis-
seuse. Au bout d’'un certain temps, sa mere ne
verse plus les pensions convenues, ce qui oblige
Beatrice a aller vendre des journaux dans la rue,
afin d’aider financierement la famille chez qui
elle vit. Cette derniere continue a prendre soin de
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Beatrice, mais fini par tomber dans la pauvreteé.
Ce n’est gu’a I'age de douze ans en 1886, que Bea-
trice est autorisée a rejoindre 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 lItalie dans I'école d'un cou-
vent. Son talent pour le dessin est remarqué par
ses professeurs et, pour sa plus grande fierté, elle
est appelée a coopérer a I'’enseignement du des-
sin. Pendant ce temps sa mere continue a voyager
a travers I'Europe, avec ses deux autres enfants.
Son fils, sujet a des comportements perturba-
teurs et violents, est d’autant plus difficile a con-
troler que ces voyages le stressent beaucoup.

En 1891, Beatrice est inscrite dans une école
privee a Geneve en Suisse, ou elle suit les cours
de Mademoiselle Bertin, qui va également I'en-
courager a pratiquer son art. A la fin de ses
etudes en 1895 — Beatrice a vingt-deux ans — elle
réussit a convaincre sa mere de la laisser partir
pour Paris. D’abord en proie a une grande colere,
sa mere 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
guartier des Ternes et, aussi souvent gu'elle le
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peut, de se nourrir de café et de lait. Ayant enfin
gagné sa liberté, Beatrice s’inscrit alors dans une
école spécialisée dans lI'opeéerette a Neuilly, ou elle
suit les cours de Monsieur et Madame Bidout.
Bien gu’elle soit tres assidue et motivee par
I’étude du chant, c’est finalement vers sa véri-
table vocation la peinture qu’elle se tourne.

Elle a vingt-quatre ans en 1898, quand elle dé-
cide de partir pour Rome ou elle loue une
chambre Via Sistina dans le centre de la ville. Elle
y fréguente les étudiants étrangers, qui se retrou-
vent aux cafés Flora ou Greco. Afin de se perfec-
tionner dans son art, elle prend des cours a la
Scuola Nazionale pendant la journee et, le soir,
elle suit des cours au Circolo Artistico. Seule
femme de sa classe, elle endure le harcélement de
certains éleves a son égard. L’expérience est diffi-
cile pour une jeune fille étrangere, dans une so-
ciété qui n'admet pas qu’'une femme puisse sortir
non accompagnée avant d’étre mariéee.

Forte de son apprentissage romain, Beatrice
part pour Capri en 1899. Elle loue, dans la partie
pauvre de I'Mle, une chapelle abandonnée, afin
d’installer son atelier, vivant dans le dénuement
le plus total. Beatrice fait alors la connaissance
d’un groupe d’artistes écrivains américains et an-
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glais expatriés, dont fait partie John Ellingham
Brooks (1863-1929) pianiste, bisexuel, en situa-
tion financiere précaire. Ce dernier est connu
pour avoir eté I'amant du dramaturge William
Somerset Maugham (1874-1930). Elle décrira
plus tard cette période de sa vie comme faisant
partie de ses plus beaux moments.

Lors de son séjour sur I'Tle, Beatrice est encoura-
gee dans son travail par I'industriel et collection-
neur d’art américain Charles Lang Freer (1854-
1919) qui est un passionné du peintre impres-
sionniste ameéricain James Abbott McNeil Whis-
tler (1834-1903). Lang Freer incite Beatrice a
quitter I'ltalie afin de poursuivre sa formation a
Paris. Gréace 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 ita-
lien Filippo Colarossi, I'école accepte les femmes
et les autorise a peindre d’apres modeles mascu-
lins nus. L’académie constitue également une al-
ternative a I'Ecole des beaux-arts, qui a ouvert ses
portes aux femmes en 1897, mais celle-ci est de-
venue trop conservatrice dans son enseignement
pour certains artistes.
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Au debut de I'année 1900, Beatrice contracte
une pneumonie et passe le printemps puis I'été
en convalescence en Gruyere, dans les montagnes
suisses. En début d’année suivante, elle rentre a
Paris, pour enfin, retourner a Capri. C’est alors,
gue son frere Saint-Mar décede. Beatrice rentre
aux Etats-Unis afin de s’occuper de sa meére dia-
bétique. Mais celle-ci disparait moins d'un an
apres. Suite au déces de sa mere, Beatrice hérite a
sa grande surprise — avec sa sceur — de la fortune
de son grand-pere maternel. Cet argent, va lui as-
surer une aisance financiere 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 & Capri, le 3 juin 1903, Beatrice
fait un mariage de convenance avec son ami John
Ellington Brooks. Le couple se querelle presque
Immediatement apres le mariage, surtout lorsque
Beatrice décide de couper ses cheveux courts et
de porter des vétements d’homme lors d'une
marche en Angleterre. Ellington Brooks refuse
d’étre vu en public avec elle habillée de la sorte.
Apres trois mois de mariage, le couple passe un
accord qui leur permet de ne pas divorcer, afin de
pouvoir bénéficier d’'une couverture sociale, tout
en menant une vie séparée. En échange Beatrice
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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 Chel-
sea, pres de Tite Street ou avait travaillée James
Abbott McNeil Whistler. Elle décide aussi de
changer de nom et prend celui de Romaine
Brooks.

Des lors Romaine commence a montrer son
travail. Elle fréquente les peintres impression-
nistes 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’utilisees dans ses pre-
miéres peintures, Romaine se rend en Cor-
nouailles, dans la ville balnéaire de St Ives. Celle-
ci est réputée pour son climat doux et sa lumiere
exceptionnelle. Elle y loue un petit studio et
commence a etudier les degradés de gris. C'est a
partir de la que presque tous ses tableaux vont
étre dominés par une nouvelle palette de cou-
leurs. Elle va se limiter aux camaieux 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 spé-
cialise alors dans I'art du portrait et reste a I’écart
de toutes les tendances artistiques du moment



telles que le fauvisme ou le cubisme. Elle préfere
se tourner vers le mouvement symboliste, repré-
senté notamment par Whistler.

Romaine et John Ellington Brooks finissent
par divorcer au cours de l'année 1904. En
échange de sa liberté, cette derniere va continuer
a lui verser une pension jusgu’a la fin de sa vie en
1929. Un an plus tard Romaine fait la connais-
sance de la mécene américaine Winnareta Singer,
princesse Edmond de Polignac (1865-1943) dite
« Winnie », avec qui elle va entretenir une rela-
tion amoureuse. De retour a Paris, Romaine
prend un appartement sur I'avenue du Trocadé-
ro, dans le quartier trés a la mode du 16°™e arron-
dissement. Elle fréequente alors I'élite des cercles
sociaux, en faisant le portrait de femmes de la
haute société. Dans le méme temps, la journée,
Romaine cotoie I'atelier privé de Carolus-Duran
(1837-1917) situe rive gauche. Ce dernier 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 poete britannique Lord
Alfred Douglas (1870-1945) surnommé « Bosie »,
ancien amant d’Oscar Wilde.
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C’est a partir de 1910 gue Romaine commence
a peindre des tableaux de grandes dimensions,
surtout des nus. Son premier nu féminin se
nomme La Jacquette rouge. Son ceuvre repré-
sente une femme debout de profil devant un pa-
ravent, avec comme seul vétement une jaguette
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 ex-
position personnelle a Paris du 2 au 18 mai 1910,
a la galerie du collectionneur et marchand d’art
Paul Durand-Ruel (1831-1922). L’exposition pro-
pose treize de ses ceuvres, qui toutes mettent en
scene des femmes ou des jeunes filles nues, ainsi
gue 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
gu’artiste. Les avis positifs ne tarissent pas. Le
guotidien parisien Le Figaro parle de réeveélation,
d’originalité et de charme. Le poete et dandy Ro-
bert de Montesquiou (1855-1921) un de ses plus
fervents admirateurs, la surnomme « la voleuse
d’ame », parce qu’elle arrive selon lui a révéler
I’ame de ses modeles a travers ses toiles.
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En cours d’année, Romaine retrouve chez
I'illustrateur Leonetto Capiello (1875-1942) le
poete et homme politique italien 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
gu'a ses nombreuses maitresses. Romaine loue
alors une villa a Arcachon, ou elle invite d’An-
nunzio 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 : peripétie res-
tée sans gravite. Une relation forte et torturée va
lier Romaine et d’Annunzio jusqu’a la mort de ce
dernier, le 1" mars 1938.

L’année suivante, la succursale londonienne de
la Galerie Goupil, dont le siege se trouve a Paris,
réalise une exposition de ses ceuvres en repre-
nant I'exposition de 1910, complétée par de nou-
veaux tableaux. A cette méme époque, Romaine
tombe amoureuse de la danseuse russe des bal-
lets de Serguei de Diaghilev, Ida Rubinstein
(1885-1960). Cette derniere est profondement
amoureuse de Romaine et souhaite acheter une
maison dans la campagne francaise, afin de pou-
voir vivre avec elle. Mais ce mode de vie n’in-



téresse pas Romaine. Bien que les deux femmes
se separent en 1914, Romaine Brooks va conti-
nuer a peindre Ida Rubinstein, la comparant a
une beaute fragile et a un idéal féminin, comme
dans son tableau La Vénus triste, peint en 1917,
représentation visuelle de la perte de leur liaison.

Cest en 1912, quelgues mois avant la réalisa-
tion de son portrait de Jean Cocteau, Le Balcon,
gue Romaine realise 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 Jaquette rouge et Le Balcon en
Italie, a la Premiere exposition nationale d'art de
la « Secession romaine ».

Aux premices de la premiere Guerre Mondiale,
Romaine peint La Croix de la France. Le tableau
montre une infirmiere de la Croix-Rouge, sym-
bole 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 organisés afin de récolter des
fonds pour la Croix-Rouge. Pour I'occasion, une
brochure spéciale est editée, comportant une re-
production du tableau, agrémentée d’'un poeme
de d’Annunzio.
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Cette méme année, a Paris, Romaine fait la
connaissance de la femme de lettre ameéricaine
Natalie Clifford Barney (1876-1972) que I'on sur-
nomme « L’Amazone ». Cette derniere tiendra un
salon littéraire trés courut de 1919 a 1968, dans
sa maison du 20 rue Jacob, dans le quartier La-
tin, qui rassemblera tous les vendredis apres-
midi le Paris artistique et intellectuel. A cette
epoque, Natalie Clifford Barney entretient deja,
depuis 1909, une relation intime avec I'écrivaine
et aristocrate francaise Elisabeth de Gramont du-
chesse de Clermont-Tonnerre (1875-1954), rela-
tion qui va perdurer jusqu’a la mort de cette der-
niere en 1954. Natalie aime par-dessus tout les
femmes, ce qui 'améne a avoir de nombreuses
relations amoureuses, que Romaine 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 plei-
nement elle-méme que quand elle est seule.

En 1916, d’Annunzio lui trouve un atelier a Ve-
nise dans les Zattere. Elle y réalise son deuxieme
portrait du poéete Il Comandante. Libre de toutes
attaches conjugales et en résonnance aux infidéli-
tés de Natalie Barney, Romaine entretient égale-



ment 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 pia-
no 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'ecole américaine, qui a lieu au Mu-
seée du Luxembourg a Paris. C’est au printemps
suivant d’avril a mai, que Romaine prend part au
Salon de la Société nationale des Beaux-arts qui
se tient au Grand-Palais a Paris. Elle présente :
Renata au piano et La Chevre blanche, portrait
de la comédienne Elsie de Wolfe (1865-1950).

Chaque année, Romaine passe plusieurs mois a
voyager en ltalie ou a travers I’'Europe, loin de
Natalie. Elle est de plus en plus décue par la
haute société parisienne et par I'atmosphere qui
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 treés excentrigue meécene, la marquise
Luisa Casati (1881-1957) commande son portrait
a Romaine. Celle-ci commence par refuser. Puis,
a court d’arguments devant son insistance, Ro-
maine affirme ne peindre plus que des nus.
L’excentrique Luisa Casati n'y voit pas d’incon-



vénient. Alors Romaine cede a son desir et exé-
cute son portrait en pied, corps longiligne nu a
demi drapé dans une cape noire. En cours
d’année Romaine représente également Natalie
Barney dans un célebre portrait, L'Amazone. Elle
la symbolise dans des vétements féminins, face a
elle un cheval en porcelaine, faisant ainsi refe-
rence a une guerriere amazone et au culte de
Sappho.

De 1920 a 1924, la plus grande partie de ses su-
jets 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 an-
glaise. Alors qu’en 1903, Romaine Brooks avait
choqué son mari lorsqu’elle s'était coupée les
cheveux, le look de la garconne des annees 20 est
devenu un phénomene de mode discuté dans les
magazines.

Pour les femmes comme : Romaine Brooks,
Gluck ou encore 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 préfe-



rence sexuelle. Code que seules quelques privilé-
giées savent décrypter. 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, agrementée d’'une cravate de
soie noire, dans un long manteau noir cintré —
gu'elle a fait confectionner a cette occasion —
coiffée 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 premiere
guerre mondiale. Deux ans plus tard, elle parti-
cipe au Salon de la Société nationale des beaux-
arts du 13avril au 30juin en présentant
L’Amazone. Puis au printemps 1923, Romaine se
joint au Salon des indépendants a Paris avec La
Chasseresse, ainsi qu’avec un autoportrait. Pen-
dant I'année 1924, Romaine realise le portrait de
Lady Troubridge. Celle-ci vient de quitter son
mari pour la romanciere Radclyffe Hall (1880-
1943) qui, en 1928, allait devenir I'auteur du cé-
lebre roman sur le lesbianisme Le Puits de soli-
tude. Una pose dans un habit d’homme, avec une
coupe de cheveux a la garconne et un monocle
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sur I'eeil droit. Faisant ainsi référence a un bar
lesbien a la mode a Montmartre « Le Monocle ».

A cinquante ans, sa carriére a atteint son zé-
nith. Romaine fait trois expositions personnelles
successives, la premiere a Paris 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 derniere est orga-
nisée sous le patronage de la baronne Emile
d’Erlanger (1866-1939). Afin de se reposer, Ro-
maine et Nathalie se rendent a Grimaud dans le
sud de la France, lieu que fréquentent leurs com-
patriotes. Elles y retrouvent également Colette
(1873-1945) venue en voisine.

A la fin de 'année suivante, elle participe du
22 décembre 1925 au 26 janvier 1926, a une ex-
position collective a I’Art Institute of Chicago.
Alors que ses expositions remportent un grand
succes, apres 1925, Romaine ne va plus produire
gue quelgues tableaux. En juin 1927, Natalie
Barney a une nouvelle aventure avec la niece de
I’écrivain Oscar Wilde, Dolly Wilde (1895-1941).
La relation amoureuse que Natalie entretien avec
Dolly va durer trois ans, avant qgue Romaine ne
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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 département de la Drome.
Elles lui donnent le nom de «La Villa Trait
d’Union ». La maison est construite de facon a ce
gue les deux amies aient chacune une aile sépa-
rée, reliées entre elles par la salle a manger, afin
de préserver I'indépendance de chacune. Pendant
la belle saison, les deux compagnes reunissent
autour d’elles une société amicale et intellec-
tuelle, fréquentée par des écrivains tels que Co-
lette, Gertrude Stein (1874-1946) I'américaine
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 Af-
ter-Life. Son roman est publié en 1930 en an-
glais, a Londres, a seulement quatre cents cin-
guante exemplaires. Par la suite, Romaine fait
également une exposition a la Galerie Jean Char-
pentier 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, Romaine, hantee par ses
souvenirs d’enfance, est ameneée a faire un travail
au crayon et a l'encre: lignes uniques entrela-
cées, semblant représenter la dépendance et ses
problemes de séparation. Au printemps 1931, elle
presente a Paris du 15 au 31 mai, cent un de ses
dessins a la Galerie Théeodore Briant.

Deés le premier mois de I'année 1935, Romaine
expose a I'Art Club de Chicago, une série
d’environ cinquante de ses dessins. Elle profite
de voyager aux Etats Unis, puis loue un apparte-
ment au Carnegie Hall de New York. Elle y exe-
cute les portraits du romancier et photographe
Carl Van Vechten (1880-1964) et en 1937 celui de
I’écrivaine et dramaturge Muriel Draper (1886-
1952). Le 11 mai 1938, Romaine quitte alors New
York, pour rentrer en Europe.

A l'occasion de I'exposition anniversaire du
cinquantenaire de la Tour Eiffel qui se tient au
Palais de Chaillot, de juin a juillet 1939, Romaine
presente le portrait de Jean-Cocteau. Aux pré-
mices de la seconde Guerre Mondiale, elle
s'installe a Beauvallon avec Natalie. Bombardeéee
par l'aviation allemande, leur maison est incen-
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diee 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 possede 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
forcee et modeste, elles vont godter a une pléni-
tude sentimentale que rien ne va venir troubler et
avoir le privilege de pouvoir traverser cette ter-
rible époque agréablement. Elles y séjourneront
jusqu’en 1946.

Apres la guerre, Romaine refuse de rentrer a
Paris avec Natalie, prétextant vouloir revenir a la
peinture et a sa vie de peintre. Mais elle aban-
donne 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'anneée, les deux femmes se rendent
aux Etats-Unis, et ne rentrent en France qu’en
1949. Romaine se retire alors pres de Fiesole
dans la province de Florence, ou elle achete une
petite maison la « Villa Gaia ». Elle va y séjourner
jusqu’en 1967.
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Dans le milieu des années 50, Romaine se-
journe également a Nice rue des Ponchettes, pa-
rallele au quai des Etats-Unis. Natalie 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 ex-
térieur et devient petit a petit paranoiaque, crai-
gnant qu'on ne la vole ou que son chauffeur ne
I’empoisonne.

Nathalie qui a quatre-vingt-deux ans en 1958,
rencontre sa derniere passion, une femme ma-
riee, mere de famille de cinquante-huit ans. Cette
derniere liaison va durer quatorze ans, dont sept
ans dans la clandestinité du mari. Romaine fait a
nouveau contre mauvaise fortune bon cceur et es-
saye de supporter cette nouvelle aventure.

En 1961, étonnamment, Romaine reprend le
pinceau, a quatre-vingt-sept ans. Elle exéecute le
portrait d’'Umberto Strozzi, descendant d’'une cé-
lebre famille de la Renaissance italienne. En
1967, Romaine vient passer un mois rue Jacob,
chez Nathalie, en alternance avec la favorite.
Mais, deux ans plus tard, le 3 mai 1969, apres
cinquante-quatre ans passé ensemble, a nonante-
cing ans, Romaine met un terme définitif a sa
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liaison avec Nathalie — la favorite n’est pas étran-
gere a cette décision. Romaine cesse alors toute
communication avec Natalie Barney, laissant ses
lettres sans reponses et se refuse a la voir.

L’année suivante, Romaine Brooks décede a
Nice le 7 décembre 1970, a I'age de nonante-six
ans. Elle est enterrée a Paris au cimetiere de Pas-
sy. Deux ans plus tard Natalie Barney décede 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 tendances artistigues du moment.
Entre la fin d’un siecle et un nouveau qui a vu
tant de nouveaux mouvements artistiques pren-
dre forme, Romaine Brooks a su se faire une
place dans un monde trés masculin, grace en par-
tie 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 détachent généeralement sur
des fonds neutres, sortis d'une palette sobre et
austere de gris ou de noirs, ce qui n’était pas tou-
jours a l'avantage de ceux-ci. Une femme de la
haute société le lui aurait fait remarquer en lui
disant: « Vous ne m'avez pas embellie », ce a
guoi Romaine Brooks lui aurait répondu : « Non,
je vous ai anoblie. »

Toute sa vie elle fut dans une lutte perpeéetuelle
pour se libérer de son enfance malheureuse. Ro-
maine Brooks réussit assez bien dans cette re-
cherche de son identité jusqu’'a ce que, dans les
années 1930, ses demons reprennent le dessus.
Romaine Brooks a écrit ses mémoires No
pleasant memories pendant cette période, mal-
heureusement celles-ci n’ont jamais été éditées.



Le manuscrit est conservé actuellement aux Ar-
chives of American Art, du Smithsonian Institut,
a Washington D.C.

Durant les années 60, sont travail a eté large-
ment oublié. La renaissance de la peinture figura-
tive, dans les années 80, lui a apporté un nouvel
Intérét du genre. Les recherches sur la sexualité a
travers l'art ont conduit a une reévaluation de
son travail. Aujourd’hui, elle est considérée
comme un précurseur dont les ceuvres deépei-
gnent le travestissement féeminin.

En 1971, une exposition rétrospective intitu-
lée : Romaine Brooks voleuse d'ames a eu lieu a
la Collection nationale des Beaux-arts a Washing-
ton, aujourd’hui Musée national d’art américain.
Puis en 2001, le Musée national des femmes dans
les arts a Washington lui a consacré une exposi-
tion « Amazon in the Drawing Room ». C'était la
premiere fois que le musée présentait 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 Gradzihsk dans la région d’'Odessa en
Ukraine:.

7 Dans son autobiographie, Sonia mentionne étre
née le 4 novembre 1885. La différence est due au fait,
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De ses premieres annees d’existence, on ne
connait pas grand-chose, sauf que Sonia a un
frere cadet et que son pere travaille comme ou-
vrier dans une fabrique de clous. Sonia est im-
pressionnée par son courage, son honnétete et
son calme. Quant a sa mere, elle a la réputation
d’étre une raleuse, et Sonia ne l'apprécie guere :
«Mon pere 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 frere de ma mere m’avait ouvert a
un milieu de culture (...) mon pere, lui, m’'a légueé
I'honnéteté. A trois ans, une ligne de vie inté-
rieure était tracée, je ne m’'en suis jamais écar-
tée. »

En 1888 a I'age de trois ans, Sonia est emme-
née vivre chez un de ses oncles maternels, a la
demande de celui-ci. Henri Terk est un riche et

gu’un écart de onze jours existe au XIXe siecle, entre le
calendrier de 'Empire russe, qui est basé sur le calen-
drier julien et le calendrier grégorien. Delaunay, Sonia.
Nous irons jusqu'au soleil, Paris, Edition Robert Laf-
font, 1978.

18 Delaunay, Sonia. op. cit.
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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 l'art.
Son oncle possede une belle collection de ta-
bleaux. Plusieurs gouvernantes s’occupent de son
éducation, et lui enseignent 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. Ils explorent les
musées et les galeries, ce qui permet a Sonia de
développer son golt pour les arts. En 1901, elle a
seize ans et fréquente I'école secondaire de Saint-
Pétersbourg. Son professeur 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 etudier
I’art du dessin.

Lors de ses vacances en Finlande, Sonia dé-
couvre un des livres du critique d’art allemand
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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. »:
Cest 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 compa-
triotes russes. Des lors, elle fréequente I’Académie
de la Palette a Montparnasse, tenue par le peintre
Eugene Carriere (1849-1906). Elle y peint essen-
tiellement des portraits et des nus, mais s’en
ecarte rapidement préférant parcourir les exposi-
tions 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) de-
couvrant une sculpture d’Albert Marque au mi-
lieu des toiles colorées s’exclame : « Mais c'est
Donatello parmi les fauves », la formule est lan-

19 Delaunay, Sonia. op. cit.
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cée, celle-ci se répand et donne I'origine du terme
« fauvisme ». Sonia s’en inspire, et y laisse eclater
son gout des couleurs vives, mais sans pour au-
tant parvenir a un travail satisfaisant.

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'Tle Saint-Louis. Grossman la présente
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 aine, se ma-
rient a Londres lors d’une céréemonie civile. Cette
manceuvre permet a Sonia de rester a Paris
contre l'avis de ses parents, qui n‘aiment pas sa
carriere artistique ; quant a Uhde cela lui permet
de couvrir son homosexualité. Des lors, son ma-
riage 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 Brague (1882-1963).
Dans la méme annéee, Uhde lui monte une exposi-
tion personnelle dans sa galerie, mais Sonia n’a
pas encore trouve réellement son style et conti-
nue a imiter les grands maitres.
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C’est au debut de I'année 1909, dans la galerie
de son mari, que Sonia fait la connaissance d’'un
jeune peintre du nom de Robert Delaunay (1885-
1941). Bientdot, Sonia et Robert deviennent
amants. Sonia tombe enceinte et demande le di-
vorce. Aussitot 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 petit
garcon qu’ils prenomment Charles. Sonia et Ro-
bert s’installent alors au 3 rue des Grands-
Augustins, dans le 6¢m¢ arrondissement, ou ils
amenagent également leur atelier.

La petite histoire veut que Sonia réalise en 1911
sa premiere ceuvre abstraite en utilisant du tex-
tile. 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 lI'ai bordé avec une
couverture composée de bouts de tissus. Les
paysannes russes font comme c¢a. En observant
la disposition des fragments d’étoffes, mes amis
s'exclamerent : Mais c'est cubiste ! » Ce qui va lui
permettre d’avoir un nouveau point de départ
pour sa nouvelle esthéetique basee sur l'usage
spontané de la géeométrie et de la couleur, hors de
toute recherche de perspective et de realisme.
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Sonia et Robert, sont tous deux fascinés par les
recherches sur la couleur, selon la théorie des re-
lations qu’elles peuvent avoir entre elles, et sui-
vent les recherches entreprises par le chimiste
francais Eugene Chevreul (1786-1889) qu’il a pu-
bliee en 1839. Robert Delaunay s’en inspire beau-
coup pour peindre, tout comme Delacroix et les
Impressionnistes. Sonia, pour sa part, l'utilise de
facon plus instinctive.

Des 1912, Sonia et Robert développent en-
semble un nouveau mouvement pictural nommé
I'orphisme. Ce dernier est lié au futurisme et au
cubisme, en plus abstrait, composé par des
formes géometriques et plus colorées. Il semble-
rait que ce soit le poete et éecrivain Guillaume
Apollinaire (1880-1918) qui, le premier, nomme
cette nouvelle recherche artistique d’orphisme,
peut-étre en réeference a son poeme Orphée écrit
en I’hnonneur du musicien et poete de la mytholo-
gie grecque. Apollinaire, voyait un lien entre les
aplats de couleurs vives et contrastées et les har-
monies musicales: « Le cubisme orphique est
I'autre tendance importante de la peinture mo-
derne. »

En disposant plusieurs couches de couleur et
de motifs, Sonia évoque l'action et I'exaltation, a
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I'opposé des compositions 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 produc-
tion 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 pro-
duit un effet de sens spécifique. Le travail de So-
nia s’applique a la peinture mais elle crée égale-
ment des 1913 des tissus, des meubles, des decors
de théatre et des costumes de ballet.

En ce début de siecle, Paris remplace peu a peu
ses réverberes a gaz par des reverberes élec-
triques tres lumineux. Sonia Delaunay peint alors
ces prismes électriques par obsession face a la
nature de la lumiere et, particulierement par la
facon dont celle de ces réverberes 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’nabitude de se rendre tous les jeudis soirs.
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Dans leur appartement parisien, Sonia et Ro-
bert recoivent leurs amis artistes peintres ou
poetes. C'est la d'ailleurs qu’Apollinaire leur pré-
sente le jeune eécrivain d'origine suisse Blaise
Cendrars (1887-1961) avec qui Sonia se lie d’'ami-
tie. L’affinité entre Cendrars et Sonia est celle de
la langue russe, que parle le poéte. Blaise Cen-
drars 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 Delaunay publient La Prose du Trans-
sibérien et de la petite Jehanne de France. Le
poeme de Cendrars est illustré par Sonia, qui de-
vient ainsi la premiere artiste a illustrer des
poemes avec des peintures. L’'ouvrage est realisé
dans un format de livre en accordéon de deux
metres de long. Celui-ci est présenté simultané-
ment 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 que mon poeme est plus
trempé de lumiere que ma vie. »zo

20 Huser, France. La Couleur m’excite, Le Nouvel Ob-
servateur du 9.1.1978, p. 21.
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Cet ouvrage se veut le premier livre simultané.
Il s’agit sans conteste d’'un des plus célebre livre
Illustré du XXe siecle. Mais le terme utilisé « si-
multané », sera accusé de plagiat par Henri-
Martin Barzun (1881-1974) alors directeur de la
revue « Poeme et drame ». Ce dernier se veut
I'inventeur de cette notion en poesie, qu’il définit
a plusieurs reprises dans sa revue et ses ecrits.
Sonia et Cendrars précisent alors dans Paris-
Journal, du 7 octobre 1913 : « Le simultanéisme
de ce livre est dans sa présentation simultanée et
non illustrative. Les contrastes simultanés des
couleurs et le texte forment des profondeurs et
des mouvements qui sont l'inspiration nouvelle.
Maintenant pour gu'il n'y ait pas de malentendu
et quoique vous n'en ayez pas parle, permettez-
moi de vous dire que ce Premier Livre Simultané
est également loin des théories scolaires du pion
Henri-Martin Barzun, qui dogmatiquement, pu-
blie sous couverture d’'indigestes conversations
successives. »2

21 Cenplrars, Miriam. Blaise Cendrars. La Vie, le
Verbe, I'Ecriture (1 éd. 1984), Paris, Denoél, 2006, p.
299.
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Au printemps 1914, Robert et Sonia voyagent
en Espagne. A Madrid, ils sont hébergés chez des
amis. Au début de la premiere Guerre Mondiale,
le couple se trouve a Fontarabie dans le Pays
Basque, pendant que leur fils est encore a Ma-
drid. lls décident alors de ne pas rentrer en
France et de continuer leur périple. Sonia et Ro-
bert s’installent, des I'année suivante, au Portugal
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 Konst-
galleriet. Elle y présente ses peintures de sa pe-
riode portugaise.

La Reévolution russe, ayant mis un terme au
soutien financier que recoit Sonia de sa famille en
Russie, ils leurs faut trouver une autre source de
revenus. En 1917, Sonia et Robert rencontrent a
Madrid le créateur des ballets russes Serguei de
Diaghilev (1872-1929). Ce dernier demande a
Sonia de concevoir les costumes pour sa produc-
tion de Cléopatre a Madrid, ainsi que ceux pour
la création d’Aida, qui doit avoir lieu a Barcelone.
Deux ans plus tard, a Madrid, Sonia crée la déco-
ration d’une boite de nuit « Le Petit casino ». Elle
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fonde cette méme année sa propre société la
« Casa Sonia » afin de présenter pour la vente ses
creations de décoration d’intéerieur et de mode.
Elle ouvre également une succursale a Bilbao et
devient la décoratrice attitrée de l'aristocratie es-
pagnole.

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 re-
tourne a Paris et emmeénage, au 19 boulevard Ma-
lesherbes. A cette époque Sonia crée des véte-
ments, pour ses amis, ainsi que pour une clien-
tele privée. En 1923, elle lance pour un fabri-
guant lyonnais la confection de tissus avec des
formes géometriques, de couleurs vives. Peu de
temps apres, elle monte une nouvelle entreprise
et enregistre sa propre marque. Durant I'année,
Sonia dessine et crée les costumes de la piece de
Tristan Tzara (1896-1963) Le Coeur de gaz. Puis
en 1924, elle concoit le décor pour la carrosserie
de la Bugatti Type 35, en tant que véhicule simul-
tane, gu’'elle assorti a ses robes.

Cest lors de I'Exposition internationale des
arts décoratifs et industriels modernes de Paris
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en 1925, que Sonia et le créateur de mode
Jacques Heim (1899-1967) montent la boutique
« Heim Furs — Sonia Delaunay simultanés », qui
se situe sur le Pont Alexandre Ill. Sonia devient
alors une specialiste en matiere d’art vestimen-
taire et de I'influence de la peinture sur ce der-
nier. Ce qui 'améene deux ans plus tard, a donner
une conférence a la section des Arts plastiques de
la Sorbonne, sur le theme de l'influence de la
peinture sur la mode. Le peintre ameéricain Jas-
per Johns (1930) initiateur du mouvement pop
art au milieu des années 1950 et bien d’autres ar-
tistes s’inspireront du concept des rayures qu’elle
a lanceé elle-méme des 1925.

Lors de la grande crise financiere de 1929, son
activité diminue, ce qui I'oblige a devoir fermer
son entreprise. Sonia Delaunay revient progressi-
vement a la peinture, tout en continuant a tra-
vailler pour quelques commanditaires dont
Jacques Heim, la société Metz & CO a Amster-
dam, ainsi que pour une clientéle privée. Pendant
cette période, Sonia cree les costumes de deux
films, le premier du réalisateur Marcel L'Herbier
(1888-1979) Le Vertige et le second de Reneé Le
Somptier (1884-1950) Le P'tit Parigot. Elle réa-
lise également les décors du film Parce que je
t'aime, d’Hewitt Claypoole Grantham-Hayes.
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Pour la realisation de I’'Exposition internatio-
nale 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
I'avant-garde artistique francaise soit présente. A
la fin de I'année 1934, il confie la decoration de
deux pavillons, « Les Chemins de fer » et « Le
Palais de I'air » a Sonia et Robert Delaunay, a la
condition que ceux-ci fassent travailler cinquante
peintres chdmeurs. Réunis dans un garage de la
porte Champerret, les artistes vont vivre et tra-
vailler en commun. On y retrouve notamment les
peintres : Jean Bertholle (1909-1996), Leéopold
Survage (1879-1968), Roger Bissiere (1886-
1964), Alfred Manessier (1911-1993). L’entre-
prise, gigantesque, présente une peinture de 780
m?2 pour le Palais de I'air et une composition de
1772 m? pour le Palais des chemins de fer, aux-
guels s’ajoutent des bas-reliefs de couleur et un
panneau de 150 m2. Lors de I'Exposition interna-
tionale, Sonia recoit sa premiere médaille.

Deux ans plus tard, Sonia et Robert créent une
derniere ceuvre commune, pour I'exposition
« Les Reéalités nouvelles ». Le terme « Réalités
nouvelles » serait également né sous la plume de
Guillaume Apollinaire en 1912. L’exposition est
concentrée sur l'art abstrait ou non figuratif qui
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réunit tous les artistes « inobjectifs » selon la dé-
finition 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 76 rue du Faubourg Saint-
Honoré, du 15juin au 31 juillet, par I'amateur
d’art Fredo Sides (? -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 réfu-
gient en Auvergne. En grand besoin 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 acquerir une toile de
Robert Delaunay Disques peinte en 1913. Devant
le prix éleve demandé alors, elle avait da se ré-
tracter. Lors de leur rencontre a Grenoble, en po-
sition de force, Peggy Guggenheim refuse les
toiles plus récentes que lui propose Robert en di-
sant : « Trente ans plus tot, il avait été un excel-
lent peintre. Je voulais un tableau de cette pé-
riode car sa derniere facture est discutable. » Ce
n’est que quelques semaines plus tard que Robert
Delaunay revient a elle et lui propose I'ceuvre dé-
sirée a un prix revu a la baisse. Peggy Guggen-
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heim dira dans ses mémoires : « Souvent les ar-
tistes sont plus agréables sans leur femme... »

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

En 1945, Sonia expose avec le groupe Art con-
cret. Le groupe a été créé par le peintre et théori-
cien de l'art néerlandais Theo van Daesburg
(1883-1931). L’artiste hollandais explique :
« Peinture concréete et non abstraite, parce que
rien n'est plus concret, plus réel gu'une ligne,
gu'une couleur, gu'une surface. » Jusqu’a la vo-
lonté de Kandinsky de substituer le terme « con-
cret » a celui « d’abstrait » et d’y reconnaitre une
notion « d’avenir».z

C'est en 1946, qu’a lieu officiellement le pre-
mier Salon des réalités nouvelles, sous I'égide
d’un comité rassemblant des personnalités sans

22 Manifeste de l'art concret
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http://www.espacedelartconcret.fr/index.php?page=histoire

activité artistique. Son catalogue est titré « 1¢" Sa-
lon des réalités nouvelles, art abstrait, concret,
constructivisme, 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 salon participe a la continuité de I'abstraction
apres la seconde guerre mondiale, bien que le
mouvement en sorte tres diminué, dans son im-
pact esthétique et éthique.

Ce n’est gu’en 1947, lors de sa deuxieme édi-
tion, que le Salon des réalités nouvelles prend sa
réelle identite, avec un comité directeur constitué
essentiellement d’artistes, tels que Fredo Sides,
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 se-
cretaire général et membres. Il est décidé que ne
pourront étre membres sociétaires que les ar-
tistes ayant fait preuve durant « trois années suc-
cessives de fidelité dans les arts non figuratifs ».
En 1948, Sonia démissionne de méme que Jean
Arp. Quant au salon, il se tiendra jusqu’en 1956.

23 |_jen : Kad Gallery, Salon des réalités nouvelles
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A partir de 1951, Sonia participe a une nouvelle
association nommée Groupe Espace. Celle-ci est
formée a l'initiative du peintre Félix Del Marle
(1889-1952) et d’André Bloc (1896-1966) fonda-
teur des tres influentes revues [I'Architecture
d’aujourd’hui et Art d’'aujourd’hui. L’Association
permet une synthese des arts, afin de livrer tres
tot un combat lié entre l'art et I'architecture. Puis
en réesonnance 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 que vice-preésidente
avec André Bloc, a I'exposition de I’Art Club de
Paris. Le président est le peintre Fernand Leéger
(1881-1955).

A septante ans, Sonia fait une premiére exposi-
tion personnelle a New York, a la Rose Fried Gal-
lery. Puis pour le Salon de l'auto de 1957 qui se
tient a Paris, elle réalise une porte monumentale,
a la demande du constructeur automobile fran-
cais 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 Musée
d’art moderne de Paris, ainsi gqu'au Centre
Georges-Pompidou, cent-quatorze ceuvres, dont
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cinquante-huit d'elle-méme et quarante-neuf
ceuvres de Robert Delaunay. Un an plus tard, So-
nia Delaunay a septante neuf ans, quand elle de-
vient la premiere femme a avoir de son vivant
une rétrospective au musée du Louvre dans le
Pavillon de Marsan. Seul le peintre Georges
Braque (1882-1963) a également eu cet honneur
en 1963. Trois ans plus tard, Sonia pu-
blie Rythmes & Couleurs, onze gouaches repro-
duites au pochoir, en collaboration avec I'éditeur
Jacques Damase (1930) qui en écrit les textes.

A la fin de I'année 1967, c’est au Musée natio-
nal d’art moderne de Paris de lui consacrer une
rétrospective. Puis au court de I'année suivante, a
I'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 concgoit également un Alphabet avec
des comptines de Jacques Damas. La composi-
tion est réalisée avec les six premieres lettres de
I'alphabet, lithographiées en couleur. Celle-ci
compte vingt-sept gouaches, ainsi qu’'un jeu de
cartes simultane. C’est en résonnance a son tra-
vail que Sonia Delaunay recoit le Grand prix in-
ternational de I'art feminin, au Salon de la femme
gui se tient a Cannes.
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Faly

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

A nonante-quatre ans le 5 décembre 1979, So-
nia Delaunay décede a Paris. Elle est enterrée au
cimetiere de Gambais dans les Yvelines, auprées
de son mari.
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Sonia Delaunay a fait partie de l'avant garde
féministe du XXe siecle, en participant aux prin-
cipaux mouvements artistiques du début du
siecle, tels que : le fauvisme (1905), le cubisme
(1907), I'abstraction (1910), I'orphisme (1912) ou
encore le dadaisme (1916).

Pendant trente-deux ans de vie commune avec
Robert Delaunay, elle a su allier ses réles de
femme, de mere et d’épouse. Le couple partageait
un amour inconditionnel pour I'art. Apollinaire
disait, a leur propos: « En se réveillant, les De-
launay parlent peinture.» Sonia considérait
gu’il n'exagérait pas : « Nous nous sommes aimés
dans l'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 deé-
coratifs 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
Imprimes, des livres d’artistes, des robes de haute
couture dont fait partie la célebre robe créee pour
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I’écrivain anglais Nancy Cunard (1896-1965). Elle
utilisait des materiaux divers, tels que des draps,
du taffetas, du tulle, du coton molletonné, creant
des zones de couleurs vives, douces et pales.

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

Le besoin de création incessante du couple De-
launay a donné une fausse impression a son sens
des affaires, ce qui apparaitra apres la mort de
Robert : ni 'un ni l'autre n'ont su économiser de
I’argent ni faire réeellement carriere. lls n'ont pas
eu plus d’habileté a se vendre et n’ont pas cher-
cheé a le faire. C’est pourquoi apres la mort de son
mari Sonia Delaunay a du se donner beaucoup de
mal afin de faire reconnaitre son ceuvre, en orga-
nisant une retrospective, en 1946, a la galerie
Louis Carreé a Paris.
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Son incroyable talent en fait aujourd’hui I'une
des artistes les plus estimees de I'art moderne. Le
Musée national d'art moderne, le Centre
Georges-Pompidou et la Bibliotheque nationale
de France possedent la majorité de son travail :
deux mille ceuvres y ont déja éte recenseées.

Pour le centenaire de la naissance des deux ar-
tistes une grande rétrospective, Robert & Sonia
Delaunay : Le centenaire, a eu lieu au Musee
d’art moderne de la Ville de Paris, du 14 mai au
8 septembre 1985. C’est en 2004, gu’'un timbre a
été edite 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

sk
4 4

Georgia Toto O’Keeffe est née aux Etats-Unis,
le 15 novembre 1887, dans la ferme laitiere fami-
liale, situee pres de la petite ville de Sun Prairie
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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
deuxieme. Avec elle, la fratrie se compose de cing
filles et de deux garcons

Tres tot, des 1892, — alors gu’elle n’a que cing
ans — et jusqu’en 1900, Georgia suit avec ses
sceurs Ida et Anita des lecons particulieres d’art,
données par une aquarelliste locale du nom de
Sarah Mann. Alors que sa famille part vivre a
Williamsburg en Virginie en 1902, Georgia reste
avec une de ses tantes Leonore Totto, dans le
Wisconsin et frequente la Madison High School
de Madison. Des sa premiere annee en tant que
pensionnaire, elle y recoit un enseignement artis-
tique de sceur Angélique. Ses capacités sont tres
vite repérees 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 que la reconnaissance et l'en-
couragement de ses professeurs pour son interét
pour l'art. Georgia est alors déterminée : elle
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poursuivra dans la voie artistique. A dix-huit ans,
elle décide d’aller vivre a Chicago chez son oncle
et sa tante, Charles et Arletta Totto, afin de pour-
suivre ses etudes a I'Art Institute de la ville. La,
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 rester cloitrée dans sa famille a Wil-
liamsburg pendant plusieurs mois. A I'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 pro-
pose des cours a un prix raisonnable. Georgia y
restera jusgu’en 1908. Elle y suit I'enseignement
du peintre William Merritt Chase (1849-1916)
connu pour étre un grand défenseur de I'impres-
sionnisme. 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 copper
pot. Le prix consiste en une bourse d’étude, qui
va lui permettre de participer a I'école d’été en
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plein air, organisée au Lac George, dans les envi-
rons de New York.

En cours d’année, Georgia découvre a New
York I'exposition de dessins d’Auguste Rodin,
presentée a la Galerie 291. La galerie est tenue
par Alfred Stieglitz (1864-1946) un photographe
de renommeée mondiale qui fait découvrir a
I’Amérique le travail de photographes internatio-
naux et d’artistes modernes comme : Pablo Pi-
casso, 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 di-
rige également la publication d’'une revue « Ca-
mera Works » de 1903 a 1917, pour la promotion
de la photographie.

A l'automne, Georgia est décue par les limites
de la formation traditionnelle : la méthode d’en-
seignement des écoles d’art se fait selon le mo-
dele académique européen. Suite aux difficultés
financieres de sa famille, elle décide d’arréter sa
carriere d’artiste pour entamer un travail d’il-
lustratrice publicitaire a Chicago, dans la réalisa-
tion d’affiches et de logos. Au cours de l'année
1910, Georgia attrape la rougeole. A nouveau, elle
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renonce a son travail et retourne vivre a Wil-
liamsburg chez ses parents. Mais, en 1912, son in-
térét pour l'art est ravive, lors des cours gu’elle
suit a I'Université d’eté de Charlottesville en Vir-
ginie. Ceux-ci sont donnes par le peintre Alon
Bement (1876-1954) enseignant a l'université de
Colombia a New York. La methode de ses cours
suit celle, novatrice, de l'artiste Arthur Wesley
Dow (1857-1922) qui est professeur dans la
méme Université. L’année suivante, Alon Bement
lui propose de travailler avec lui pendant trois
mois, au cours de I'été, comme assistante a I'Uni-
versité de Virginie, ce qu’elle fera jusqu’en 1916.
En parallele, jusqu'en 1914, Georgia enseigne
I’'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 fré-
quente les cours d’Arthur Wesley Dow, qu’il
donne au Teachers College de 'université de Co-
lumbia. Dow, est un précurseur pour I'époque. Il
estime que l'art est I'expression des idées person-
nelles de l'artiste et de ses sentiments. Dow
donne a Georgia une alternative au realisme imi-
tatif, il 'encourage a utiliser les lignes, la couleur
et le « Notan », technique japonaise qui utilise le
jeu des ombres et de la lumiere, le tout en har-
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monie. Arthur Wesley Dow va influencer consi-
dérablement sa pensée et lui permettre de trou-
ver le processus de sa propre création. Pendant
deux ans Georgia va expérimenter cette nouvelle
facon de faire. Elle se remet a peindre, bien déci-
dée a trouver son style.

Dans un méme temps, Georgia adhéere au Na-
tional Woman’s Party, organisation pour les
droits des femmes, dont fait partie son amie et
camarade de classe du Teachers College, Anita
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 l'au-
tomne 1915, Georgia quitte New York et part en-
seigner l'art au College de Columbia en Caroline
du Sud, afin de mettre en pratique les théories de
Dow. C’est dans sa tentative de découvrir un lan-
gage qui exprime ses sentiments et ses idées que
Georgia commence par faire une serie de dessins
abstraits au fusain sur papier. Georgia fait des
lors parvenir en 1916 a son amie Anita Pollitzer
(1894-1975) certains de ses dessins au fusain,
gu’elle a executé a la fin de I'annee précedente.
Son amie les montre au galeriste Alfred Stieglitz.
Sous le charme ce dernier trouve que ce sont les
plus beaux et les plus sinceres dessins qu’il ait vu
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depuis longtemps. Enthousiasmé, Stieglitz sou-
haite les présenter dans sa galerie. C'est a cette
epoque, 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 preécise a Georgia. Celle-ci est d’abord sur-
prise que son travail soit exposé sans son accord,
puis se heurte a Stieglitz sur le choix des dessins
exposes, pour finalement accepter de les laisser.
Dés l'automne et cela jusqu’en 1918, Georgia va
décrocher un poste en tant que chef du départe-
ment des arts au West Texas State Normal Col-
lege, 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
extraordinaires formations de gres et de gypse
blanc, les pentes abruptes, contrastant avec les
verts plateaux. Elle en retirera environ une cin-
guantaine d’aquarelle.

Au printemps suivant Alfred Stieglitz lui orga-
nise a la Galerie 291, des le 3 avril 1917, sa pre-
miere exposition personnelle. Elle est composée
d’aquarelles de paysages désertiques et de nus
féminins stylisés en monochrome. Quelques
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temps apres l'exposition, Stieglitz ferme les
portes de sa galerie, suite a des difficultés finan-
cieres et a I'annonce de la prochaine démolition
de 'immeuble. Pendant le mois d’aolt, Georgia
part en vacances avec sa sceur Claudia, dans le
Colorado. Sur le chemin du retour, les deux
femmes s’arrétent a Santa Fe. Georgia est immé-
diatement impressionnée par I'immensite du ciel
bleu, et par les etendues a la beauté austere du
Nouveau Mexique.

En 1918, Alfred Stieglitz lui fait une proposition
d’aide financiére : Georgia abandonne I'enseigne-
ment au Texas afin de s’adonner entierement a la
peinture pendant un an & New York. A son arri-
vée, elle s’'installe dans un petit atelier qui appar-
tient a la niece de Stieglitz, au 114 East 59t
Street. C'est alors que se produit un coup de
foudre physique et mental entre les deux prota-
gonistes, qui les emmenera dans une relation de
presque trente ans... Alfred Stieglitz est pourtant
son ainé de vingt-trois ans. Il est marié mais dé-
cide de quitter sa femme pour partir vivre avec
Georgia. Dans une lettre ecrite a sa sceur Stieglitz
dira: « Nous avons parlé pratiquement de tout.
En une semaine, nous avons rattrapé des an-
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nées. Je ne crois pas avoir jamais vécu quelque
chose de semblable. »24

Stieglitz est obsédé par Georgia. Il en fait sa
muse, photographie son corps et capture avec
son objectif toute la complexité de sa personnali-
té. Cela va durer jusqu’en 1937, au moment ou il
se retire de la photographie. Stieglitz va ainsi
prendre, au debut de leur vie commune, pres de
trois cents photographies de Georgia, pour la
plupart erotiques. Georgia et Alfred vont travail-
ler 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 atelier,
gu’'elle nomme : « The Shanty ». L’'endroit ap-
porte a Stieglitz une grande inspiration et Geor-
gia y crée de nombreuses toiles de la région. Le
couple y retournera chaque été jusqu’en 1929,
avant que Georgia ne décide de passer de nom-
breux étés a peindre au Nouveau Mexique. Peu
apres 1918, Georgia commence a travailler a
I’huile, pour se détourner peu a peu de l'aquarel-
le. A cette époque, elle signe rarement ses toiles

24 Benke, Britta. Georgia O’Keeffe 1887-1986, fleurs
dans le désert.
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par O’Keeffe, mais d'un « OK » au dos de celles-
Ci.

Grace au cercle d’amis de Stieglitz, Georgia
frequente de nombreux artistes de I'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 Ed-
ward Steichen (1879-1973). En février 1921, qua-
rante-cing photographies realisées 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 provogue un scan-
dale aupres du grand public comme de la cri-
tique.

En 1923, Georgia a trente-six ans quand elle
fait sa premiere exposition personnelle a la Gale-
rie Anderson. Elle lui apporte la céelébrité a New
York. Georgia apparait comme une artiste libre et
audacieuse. L’'année suivante, c’est en voyant
dans un tableau d’Henri Fantin-Latour (1836-
1904) une fleur minuscule, que Georgia va avoir
envie de I'agrandir. Pour cela, elle va tirer parti

— 138 —



de la technique de l'agrandissement photogra-
phique, 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 la, elle va la mettre en pratique pour ses
propres peintures. Georgia commence alors a
peindre ses premieres représentations de fleurs
en tres 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 facon,
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 sur-
pris qu'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. »zs

Apres une longue procédure, le divorce des
epoux Stieglitz est prononce le 9 septembre 1924.

25 Benke, Britta. Georgia O’'Keeffe 1887-1986, fleurs
dans le desert, Cologne, Edition Taschen, 2011.
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Alfred demande a Georgia de I'épouser. Elle n’en
voit d’abord pas la nécessité : ils vivent déja en-
semble depuis six ans, et ils ont survécu au scan-
dale. Apres une longue hésitation, Georgia finit
par céder. Le couple se marie le 11 decembre a
Cliffside Park dans le New Jersey. En avril 1925,
Georgia et Alfred emmeénagent au dernier étage
de I’'HOGtel Shelton qui a été construit un an aupa-
ravant sur Lexington Avenue. La vue est impre-
nable sur New York. Georgia, une fois de plus,
commence a peindre ce gu’elle voit : les gratte-
ciels du paysage urbain New Yorkais, selon les
saisons et a des heures différentes. Dans la méme
anneée, ses premieres peintures de fleurs sont
présentées lors de I'exposition « Seven Ameri-
cans » a la Galerie Anderson. Elle obtient imme-
diatement une reconnaissance des meédias 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.

Deés 1926, Alfred Stieglitz monte dans sa nou-
velle Galerie Intime, sur Park Avenue, une expo-
sition des ceuvres de sa femme. Il I'exposera
chaque année, jusqu'a sa fermeture en 1929.
Suite a deux interventions chirurgicales impor-
tantes du sein qu’elle subit entre juin et dé-
cembre 1927, c’est au Lac George, que Georgia
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passe sa convalescence. Malheureusement sa re-
lation avec son mari se détériore : Stieglitz a des
vues sur une autre femme, ce qui atteint la santé
physique et emotionnelle 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 nouvelles sources d’inspiration.

En janvier 1929, Alfred Stieglitz monte la der-
niere exposition 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 ameéricaine et
mecene des arts, qui leur ouvre sa maison. De-
puis la, Georgia part faire de nombreuses excur-
sions a cheval, afin d’explorer les montagnes et le
deésert de la région, ce qui lui permet de retrouver
les grands espaces de son enfance. Ce voyage va a
jamais changer sa vie.

Afin de pouvoir continuer a explorer seule cette
merveilleuse région, lors de ses visites annuelles
au Nouveau Mexique, Georgia va apprendre a
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conduire. Elle achete une Ford modele A. Les le-
cons de conduite sont particulierement difficiles :
son professeur dira d’elle qu’elle est incapable
d’apprendre I'art de la conduite. Finalement sa
déetermination lui permet d’y arriver : Georgia fait
transformer sa Ford pour pouvoir installer ses
toiles a l'arriere et peindre. En juin, une rétros-
pective de ses peintures est présentée au Musée
de Brooklyn. Puis le Metropolitan Museum of Art
(MMA) lui achéte une de ses toiles. A la mi-
décembre, Georgia participe a une exposition col-
lective au Musée d’Art Moderne a New York. Au
méme moment Alfred Stieglitz, ouvre sa nouvelle
et derniere galerie An American Place. Cette der-
niere est située dans une chambre — Room 303 —
appartenant a Mitchell Kennerley, au 509 Madi-
son 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 qu’a
New York. L’année d’apres, Stieglitz expose des le
27 fevrier de nouvelles ceuvres de Georgia.
Trente-trois nouvelles peintures, dont ses pre-
mieres représentations d’'ossements d’animaux
du désert. De retour au Nouveau Mexique, Geor-
gia loue une petite maison dans le village
d’Alcade, afin de se distancer de la colonie artis-
tique qui s’est créée a Taos. Lors d’'un de ses
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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 dé-
tache 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 oppo-
sitions de Stieglitz ainsi qu’a des problémes tech-
niques. 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 décide alors d'arréter
de peindre et va se reposer aux Bermudes. A son
retour au Nouveau Mexique, en janvier 1934, elle
recommence pourtant a peindre. Pendant ce
temps la a New York, Alfred 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 immediate-
ment de venir y vivre. Les falaises bariolées de
Ghost Ranch vont inspirer quelques une de ses
peintures les plus célebres. Ses dernieres creéa-
tions vont faire I'objet de nouvelles expositions a
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la galerie An American Place, I'une en janvier
1935, I'autre en janvier 1936.

A la demande de la femme d'affaire Elizabeth
Arden (1878-1966), Georgia est demarchée de
juillet 1936 jusqu’a l'automne, afin de réaliser
une fresque florale pour la décoration d’un nou-
veau salon de beauté qu’elle souhaite ouvrir a
New York. A son retour au Nouveau Mexique,
Georgia developpe 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). Georgia raconte gue, par moments, le vent
est si violent gu’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 I'ombre.

Alfred Stieglitz organise en 1937, deux exposi-
tions collectives, la premiere en février, 'autre en
décembre, afin de célébrer I'anniversaire de sa
galerie. L’'année suivante, Georgia est approchée
par I'agence de publicité NW Ayer & Son, afin de
réaliser deux tableaux d’ananas pour la Dole Pi-
neapple Company. L’agence, la premiere des
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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 se-
maines sur les fles d’Oahu, Maui, Kauai et Ha-
waii. Elle peint des fleurs, des paysages et des
hamecons traditionnels, mais pas les ananas de-
mandeés. Elle finit par en faire la représentation
dans son atelier de New York, d’apres une plante
que lui fait parvenir I'Hawaiian Pineapple Com-
pany. Pendant I'année, lors de I’Exposition uni-
verselle, elle est citée parmi les douze femmes les
plus prestigieuses des cinquante dernieres an-
nées par le New York World’'s Fair Tomorrow
Committee.

En 1940, Georgia arrive a convaincre le pro-
priétaire de Ghost Ranch de lui vendre une petite
partie de sa propriéte, sur laquelle se trouve une
petite maison avec sept acres de terrain, nommée
Rancho de los Burros. A partir des années 40, le
Whitney Museum of American Art a New York
parraine un projet visant a établir le premier ca-
talogue de son travail. En décembre 1942, Geor-
gia 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
premiere grande rétrospective de son ceuvre.
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C’est en 1945, que Georgia achéete une seconde
maison, une hacienda en adobe, qui se trouve
étre en ruine dans Abiquiu, entourée de trois
acres de terre. La renovation 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 premiére rétrospective dé-
diée a une artiste peintre encore en vie. De retour
au Nouveau-Mexique, peu de temps apres son ar-
rivée Georgia apprend que son mari a éte victime
d’une thrombose cérébrale. Elle rentre immédia-
tement 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 Geor-
gia enterre ses cendres au Lac George. « Au-
jourd’hui, comme jadis, je suis consciente que
nos trente ans de vie commune m’ont permis
mieux que quiconque de le connaitre — de con-
naitre ce qui était chez lui le meilleure et le pire
(...) Je pense gue si je suis restée avec lui c'est a
cause du travail — et, pourtant j'ai aimé I'homme
en lul. »zs

Les trois années qui vont suivre, Georgia les
passe principalement a New York, afin de régler

26 Benke, Britta. op. cit
— 146 —



la succession. Elle décide alors de regrouper
toute la correspondance personnelle et profes-
sionnelle, les photographies et toute la documen-
tation 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 docu-
ments privés dans les archives de la bibliotheque
de I'Université de Yale, afin que ceux-ci rejoi-
gnent les écrits et documents d’autres artistes et
écrivains, dans la collection de I'Université. Les
archives sur Alfred Stieglitz sont transferées a
Yale entre 1949 et 1953. Celles ayant appartenus
a Georgia seront léguées a l'universite en 1992,
par la Fondation Georgia O’Keeffe.

A soixante-deux ans, Georgia quitte définiti-
vement New York pour passer ses etés a Ghost
Ranch et les hivers a Abiquiu. Leurs magnifiques
paysages inspirent son travail depuis déja une
vingtaine d’années. Ses représentations de la ré-
gion deviennent 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 riche-
ment colorés, la configuration des lieux et les
formes naturelles insolites, les églises, les objets
de la culture et les ossements d’animaux, dont
elle dira : « les os symbolisent la beauté eternelle
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du désert.»> La region est dénommeée le
« O’Keeffe Country ».

A la fermeture de la Galerie An American Place
en 1950, la pionniere dans I'art moderne et pro-
priétaire de la Galerie Downtown, située dans
Greenwich Village, Edith Halpert (1900-1970)
devient I'agent exclusif de Georgia O’Keeffe. En
1953, a soixante-six ans, Georgia fait son premier
voyage en Europe. Elle parcoure la France et
I’Espagne. Puis six ans plus 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 inspirations et ses deux
dernieres séries: des dessins monochromes au
fusain et des series a I'huile, dans différentes va-
riations de couleurs, représentant des rivieres
vues du ciel et des rivieres 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 l'exécute en 1964, alors
gu’'elle a déja septante-sept ans.

Une grande exposition rétrospective « Qua-
rante ans de son art », s'ouvre en octobre 1960,

27 Benke, Britta. op. cit.
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au Worcester Art Museum dans le Massachu-
setts. Puis en avril 1961, Georgia fait sa derniere
exposition 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 annéees
40. De cette excursion font partie les photo-
graphes Eliot Porter (1901-1990) et Todd Webb
(1905-2000). Pendant cette expédition, Webb ré-
alise des cliches de Georgia, non plus comme
beaucoup de photographes I'on fait avant lui, la
montrant comme une femme solitaire et indé-
pendante au visage sévere. Il capte un nouveau
regard qui laisse suggerer une certaine serénite,
ce qui révele un nouveau trait de sa personnalité.

En 1962, Georgia est nommée cinquantieme
membre de I’Academie américaine des arts et des
lettres de New York. La réception a I’Academie
est considéeréee comme la plus haute reconnais-
sance artistique aux Etats-Unis. Neuf ans apreés
leur rencontre, Doris Bry qui avait éte engagee en
1946 comme assistante personnelle et profes-
sionnelle de Georgia O’Keeffe, a développé, en-
tretemps, une activité de marchande d’art. Elle
devient alors en 1965, son agente exclusive. Un

—149 —



an plus tard, Georgia est nommeée membre de
I’Académie americaine des arts et des sciences de
Cambridge, Massachusetts. En cours d’année,
elle assiste a l'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 retrospective de son tra-
vail a New York, depuis 1946. Grace a cette expo-
sition, sa carriere publique est relancée. Un an
apres, atteinte a quatre-vingt-quatre ans de de-
genérescence maculaire, Georgia se voit obligée
d’arréter de peindre a I'huile des 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 dun 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. Il devient
alors son plus proche confident, 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 séerie d’aquarelles.
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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 realisation
d’'un film sur son livre. Dirigé par la realisatrice
Perry Miller Adato, Portrait of an artist est réali-
sé pour la teléevision americaine. Le film remporte
le Directors Guild of America Award. Au cours de
I’'année, le président Gerald R. Ford (1913-2006)
décerne a Georgia la Presidential Medal of
Freedom. Cette récompense est la plus haute dis-
tinction décernée par le président ameéricain a un
civil. Elle est attribuée aux personnes ayant con-
tribué aux intéréts de la nation notamment dans
le domaine culturel. Huit ans plus tard, c’est le
président Ronald Reagan (1911-2004) qui lui dé-
cerne la National Medal of Arts du Congres ame-
ricain.

En 1983, a nonante-six ans, Georgia fait un
dernier voyage avec Hamilton au Costa Rica. Sa
santé devient de plus en plus fragile, ce qui la
pousse a deménager a Santa Fe en 1984. Deux
ans plus tard, Georgia O’Keeffe décede le 6 mars
1986 a l'age de nonante-neuf ans. Selon ses
veeux, elle est incinérée et ses cendres sont dis-
persées au vent, du haut des montagnes du Cerro
Pedernal, dans le nord du Nouveau-Mexique.
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Il a fallu plusieurs déecennies de femmes avant
elle pour que Georgia O’Keeffe puisse avoir acces
aux formations artistiques dans les écoles et les
universités ameéricaines, celles-la méme qui
étaient réservées et dominées jusque-la par les
hommes. Georgia O’Keeffe a, elle-méme, ouvert
une breche importante pour les femmes peintres
dans la communauté ameéricaine, ce qui lui a
permis de devenir une des plus importantes
icones de la culture ameéricaine. Alfred Stieglitz,
lors d’'une exposition, se trouvant a devoir dé-
fendre le travail de sa femme, proclama que:
« Les femmes sont capables de procréer, disent
les savants. Moi, jaffirme qu’elles sont egale-
ment capable de création sur le plan artistique,
et O'Keeffe le prouve sans discussion possible. »zs

Tres tot, Georgia O’Keeffe a commencé a explo-
rer la couleur et I'abstraction avec une série de
dessins et d’aquarelles, représentant des pay-
sages et des nus féminins stylisés monochromes.
Ceux-ci sont aujourd’hui reconnus comme éetant
les plus innovants dans I'’ensemble de I'art améri-

28 Benke, Britta. op. cit.
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cain de cette période. Dans les années 20, pous-
sée par de nouvelles sources d’inspiration, elle
utilise la technique de la photo rapprochée, de
son ami le photographe Paul Strand, qui lui per-
met la réalisation de fleurs et de paysages en tres
gros plan. Elle réalise des séries de fleurs pour en
affiner sans cesse le motif. Le concept évogque
I’art japonais dans lequel le méme theme est re-
pris par variation de saison ou de perspective.
Afin de parvenir a cette perfection technique —
environ neuf cents de ses ceuvres ont été recen-
sées — Georgia O’Keeffe utilisait une toile tres
fine, ainsi qu'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 buil-
dings 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. »2e

En résonnance a une interprétation tres miso-
gyne de son mari, au sujet de son travail en grand
format de certaines fleurs, Marsden Hartley en

20 Benke, Britta. op. cit.
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tira des conclusions dans un article dans lequel il
traita des aspects particuliers liés au sexe féminin
dans l'art de Georgia O’Keeffe, de telle sorte
gu’elle en fut terriblement blessée, et dira : « J'en
ai presque pleureé. Il me semblait que je ne pour-
rais plus jamais regarder les gens en face. »zo
Georgia O’Keeffe, se tourna alors vers une repre-
sentation plus réaliste afin de dépasser l'inter-
pretation sexuelle de ses travaux antérieurs qui
avaient été généralement abstrait mais dont cer-
tains, comme Black Iris en 1926, ont pu évoquer
une representation 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 re-
porté sur ma fleur vos propre associations et
vous parlez de ma fleur comme si c’était moi qui
pensait et voyait ce que vous pensez et voyez de
cette fleur — toute chose que je ne pense ni ne
VOIS. »at

30 Benke, Britta. op. cit.
3t Benke, Britta. op. cit.
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Dans les années 70, les féministes célébrerent
Georgia O’Keeffe comme eétant linitiatrice de
I’« iconographie féminine ». Georgia a rejeté leur
célébration de son travail et refusa de coopérer a
I'un de leur projet. Bien que féministe et mili-
tante pour I'égalité des sexes, elle refusa d’étre
enfermeée dans la catégorie d’'un érotisme spécifi-
guement féminin.

Apres son deces, sa famille a contesté I'héri-
tage. Un codicille, datant des années 80, desi-
gnait Juan Hamilton légataire de tous ses biens.
L’affaire a été finalement jugée a I'amiable en
juillet 1987. Une partie importante de son patri-
moine a été donnée 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 désignée site national histo-
rique et est propriété du Musée Georgia O’Keeffe.
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