Jean LEYMARIE écrit dans l’édition du « Journal de Genève » en date du vendredi 4 août 1961

Une excellente exposition Cézanne à Aix-en-Provence


On sait quelle est, depuis quelques années, l’intelligente et vive activité du Musée Cantini de Marseille. Tous ceux qui son allés au « rendez-vous Manet » auquel nos conviait, dans ces mêmes colonnes, les 27 et 28 mai derniers, Hélène Cingria, n’auront pas manqué, je l’espère, de voir également, peut-être simultanément, l’exposition Cézanne ouverte à Aix-en-Provence le 1er juillet où elle doit s’y maintenir jusqu’au 15 août. C’est une chance exceptionnelle et qui sans doute ne se renouvellera plus de pouvoir ainsi confronter, à quelques lieues d’intervalle, dans la clarté méditerranéenne, deux ensembles importants des deux génies qui ont provoqué coup sur coup, non moins que Giorgone ou Caravage, deux tournants décisifs dans l’histoire de la peinture et de la sensibilité. Par la franchise et la rapidité de la sensation, la simplification savante du métier, Manet inaugure radicalement, non sans scandale, ce qu’il est convenu de nommer la peinture moderne.


« Toute fraîcheur, avoue André Masson, toute audace aujourd’hui encore lui doit reconnaissance ». Parisien de fine lignée, dandy dans sa vie (au sens où l’entendait Baudelaire dont il fut l’ami de jeunesse avant de se lier avec Mallarmé), il est dans son art un virtuose d’instinct, avec des réussites éblouissantes parmi des moments inégaux. Provincial maladroit, cherchant à maîtriser, dans son effort héroïque et patient, à la fois le monde extérieur et son tumulte intérieur, Cézanne est à l’inverse un obscur tâcheron qui s’absorbe totalement dans la grandeur et la complexité de sa mission. La révolution « copernicienne » qu’il accomplit sur le plan technique et sur le plan spirituel, atteint une autre ampleur, prend une autre portée, car elle engage fondamentalement le sens et le destin esthétique de notre siècle. Dans une note récente de son Cahier, Braque éclaire ainsi la différence profonde entre les deux tempéraments : « il y a des œuvres, dit-il, qui font penser à l’artiste, d’autres à l’homme. J’ai souvent entendu parler du talent de Manet, jamais de celui de Cézanne ».


C’est pourquoi toute rétrospective de Manet, si elle n’est pas mûrement choisie, s’il y manque, comme à Marseille (et ce n’est pas la faute aux organisateurs), les pièces essentielles trop précieuses et fragiles pour être déplacées, risque de laisser insatisfait, malgré l’indicible saveur de telle nature morte, où l’authentique magie de tel portrait, alors que la moindre réunion de Cézanne constituait toujours un événement. Comme de réentendre Mozart dans la cours de l’Archevêché, sous la voute des étoiles, on s’enchanterait volontiers de le retrouver chaque été, si ce rêve était possible, dans la lumière natale, qui seule révèle la plénitude et la subtilité de son art. C’est d’ailleurs la troisième exposition de lui qu’Aix nous réserve depuis 1953 et si elle est un peu moins importante que celle du cinquantenaire de la mort de l’artiste en 1956, elle est beaucoup plus homogène et mieux présentée. Elle résulte d’un heureux accord avec la Ville de Vienne en Autriche où elle a d’abord été montée au Palais du Belvédère, dans un ordre chronologique, par son éminent directeur F. Novotny, l’un des meilleurs historiens du XIXème siècle européen et de Cézanne en particulier. La sélection d’Aix est légèrement différente et bénéficie d’une disposition plus intime et plus souple dans l’ambiance idéale du Pavillon de Vendôme. Dix-neuf dessins, autant d’aquarelles et vingt-deux tableaux, en général peu connus et d’une extrême qualité, composent, en séquences admirables et dans un juste équilibre des techniques et des motifs, le meilleur florilège qu’un amateur puisse savourer.


Douze panneaux documentaires garnissent, à l’écart des originaux, les salles du rez-de-chaussée. Loin d’offenser, comme il arrive trop souvent, par un didactisme naïf ou prétentieux qui est la mort de la sensibilité, ils ont été composés durant des mois avec un soin attentif par le Dr. Erika Neubauer, de Vienne (pour être ensuite confiés au Musée d’Aix) et par leur texte concis et leur illustration remarquable, me semblent des modèles de goût et d’information efficace sur le milieu familial, les amitiés, les modèles, les sources, les principes et l’évolution de l’artiste.


On accède à l’étage par un noble et bel escalier et l’on entre à droite dans une petite salle en pénombre consacrée aux dessins dont certains, en partie inédits, de la fameuse collection Chappuis. Contrairement à ce qu’on pourrait supposer, Cézanne n’a jamais cessé de dessiner, surtout dans sa jeunesse et, après la phase impressionniste, dans sa période de synthèse et de maturité, mais les carnets de croquis récemment exhumés et publiés n’avaient jamais été montrés de son vivant. A l’exemple des maîtres anciens, il les considérait comme des exercices secrets, il travaillait sur le motif et d’après modèle et, durant ses séjours à Paris, au Louvre, où il copiait davantage les sculptures – Michel Ange, Puget, Houdon, les Antiques – que les peintures. Par la pureté du crayon, son moyen presque exclusif, il obtient à la fois le volume et la luminosité. Loin de trahir, comme on l’a cru si longtemps, sa prétendue maladresse ou ses défauts optiques, ses dessins  émouvants révèlent la justesse et l’intensité de sa perception totale, constituent  l’approche la plus directe et la plus intime de son art. 


La salle suivante est une sorte de sanctuaire ou de Salon carré, groupant trois œuvres puissantes du début, notamment, venus de Pennsylvanie, le superbe Portrait du père lisant le journal, l’exemplaire initial qui décorait jadis le mur central du Jas de Bouffan, et quatre toiles sublimes des dernières années, d’une riche modulation chromatique, bleu-rose-violet, dont la somptueuse Nature morte à la théière du Musée de Cardiff. On reconnaît dans l’arrangement de cette extraordinaire pléiade offrant d’un seul regard tout le parcours Cézanne, la main experte  et sensible du peintre Léo Marchutz, conseiller artistique de la Ville, fixé depuis plus de trente ans au Château Noir, où il maintient le culte fervent de Cézanne et prodigue généreusement à tous les spécialistes du maître son inépuisable savoir.


Sauf une peinture de l’ancienne collection Maurice Denis (d’ailleurs reprise plus tard en aquarelle), les deux salles suivantes présentent, associées en cadences musicales, par affinités ou contrastes chromatiques, une incomparable série d’aquarelles, depuis la Lutte d’amour (1876) rubénienne jusqu’à l’ultime Portrait de Vallier, d’esprit rembranesque. Nous ne pouvons nous arrêter comme il conviendrait sur chacune d’elles, notamment sur les deux splendides natures mortes du Musée de Vienne et de l’Institut Courtauld à Londres, confrontées face à face, l’une en couleurs froides et l’autre en couleurs chaudes, mais nous devons au moins rappeler l’importance de l’aquarelle dans l’épanouissement du style final de Cézanne. C’est grâce à la maîtrise de cette technique traitée dans ces dernières années de manière autonome et portée à son niveau suprême qu’il parvient, selon sa magnifique image, à « joindre les mains errantes de la nature », à conquérir, dans un grandiose élan cosmique, sa « sérénité passionnée ». Les couleurs entièrement spiritualisées se superposent en transparence sur le blanc essentiel du papier comme des ondes sonores.


Au salon du second étage (partie surélevée au XVIIIème siècle), prennent place, avec non moins de bonheur, quatorze tableaux exceptionnels. Sur le mur latéral s’échelonnent plusieurs motifs du Jas de Bouffan, de l’Estaque, de Bellevue et, isolé sur un panneau, près de la porte, le Moulin près de la Couleuvre à Pontoise, paysage capital de transition (vers 1881) venu des galeries de Berlin-Est et non revu en France depuis la rétrospective du Paris en 1936. Sur les murs transversaux, une extraordinaire triade provençale de haute période constructive (1885-1886), dominée par la célèbre Vue de Gardanne du Musée de Brooklyn et deux esquisses frémissantes pour les compositions monumentales des Baigneurs et des Baigneuses. Enfin, entre les fenêtres, d’où l’œil embrasse à travers les jardins à la française illuminés le soir le plus beau panorama cézannien, les Joueurs de carte du Louvre, sans doute la meilleure des cinq versions successives sur ce thème, le petit Portrait de Choquet assis, du Musée de Columbus, merveille de coloris et de ferveur intimiste (l’étude pour la tête et le buste est en dépôt au Musée de Genève) et la pathétique Vanitas aux Crânes de morts de la collection Feilchenfeldt à Zurich, également riche en aquarelles.


Je dois me limiter à cette simple énumération mais tous les étudiants et auditeurs qui ont bien voulu suivre, au long de l’année, mes causeries sur Cézanne, savent que l’exégèse en est à peu près impossible, que la parole s’efface et ne saurait forcer la grandeur et le mystère de l’homme et de son œuvre. Mieux vaut, avant qu’il ne soit trop tard, se rendre sur place et contempler longuement, dans sa lumière exacte, cette exposition si parfaite, que le grand public, abusé par des publicités plus tapageuses, risque inconsidérément  de manquer ou de parcourir trop distraitement. Mais les vrais amateurs en feront leur profit, qui y trouveront à la fois la délectation dont parle Poussin et la valeur d’enseignement que Cézanne exigeait aussi de la peinture.


On peut voir encore à Aix, toujours à l’occasion du Festival, à la Galerie Lucien Blanc, un ensemble extrêmement  choisi, centré sur la période fauve du chaleureux Manguin (1874-1949), compagnon de jeunesse de Matisse et de Marquet, une exposition Pignon à la Galerie Tony Spinazzola et une réorganisation temporaire au Musée des Beaux-Arts, des meilleures collections du XIXème siècle sous le signe de David à Géricault et de Granet à Cézanne.
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