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z « Pour I'art moderne
E D ITO la semence se fit a Montmartre:

la moisson a Montparnasse. »

Au tournant du XX© siecle, une génération d'artistes venus du monde entier
s'installe a Paris, faisant de la capitale sa terre d'inspiration et d’accom-
plissement. De cette vitalité naitune communauté libre et audacieuse, animée
par une véritable soif d'expérimentation et stimulée par la puissante émulation
artistique parisienne : on l'appelle 'Ecole de Paris. Cette constellation
d'artistes, souvent marqués par l'exil et portés par la quéte d'un langage
universel, participe al'éclosion d'une modernité plurielle. Cubisme, fauvisme,
expressionnisme se cotoient, révélantlaforce créative quicontribue aredéfinir
les codes de I'art moderne.

Reflet de ce formidable élan, la collection Marek Roefler incarne avec une rare
intensité l'esprit et la diversité de I'Ecole de Paris. Conservée a la Villa La Fleur,
prés de Varsovie, elle est présentée pour la premiére fois « hors les murs », a
travers une sélection emblématique d'ceuvres. C'est un honneur d'accueillir
cet ensemble unique dans notre musée, a Paris, ou ces artistes ont créé avec
profusion - et plus encore -, dans le quartier méme ou cette effervescence
artistique a pris racine : Montmartre, berceau des avant-gardes.

L'exposition L’Ecole de Paris, collection Marek Roefler célébre la puissance de
la rencontre : celle des cultures, des sensibilités, des parcours. Elle évoque
aussila générosité d'un accueil. Car Paris a été, pour beaucoup de ces artistes,
une terre nourriciére, une ville ouverte, ou la différence a souvent été regue
comme une richesse.

Nous exprimons notre profonde gratitude a Marek Roefler pour sa confiance
ainsi qu'a I'’équipe de la Villa La Fleur pour son engagement, qui ont rendu
possible cette présentation exceptionnelle.

Puisse notre exposition étre I'écho vivant de cette fécondité artistique qui
continue de nous animer aujourd’hui.

Genevieve Rossillon
Présidente du musée de Montmartre

Fanny de Lépinau
Directrice du musée de Montmartre




1901

* Nombre d'artistes polonais et
russes arrivent a Paris (Boleslas
Biegas, Serge Férat, Mela Muter,
Hélene d'Oettingen et Eugene
Zak).

1904

* Le Bateau-Lavoir, a Montmartre,
devient I'épicentre de l'avant-
garde parisienne.

* 'Académie de la Grande
Chaumiere ouvre dans le
6° arrondissement, prés de

Montparnasse, rejoignant la plus

ancienne Académie Colarossi.
Les deux institutions attirent
des étudiants de toute |'Europe.

1910

* Ossip Zadkine et Chana Orloff
arrivent a Paris. Marie Vassilieff
fonde I'Académie russe : un
foyer important pour les artistes
émigrés.

* Le percement de l'avenue Junot
ouvre le maquis de Montmartre
al'urbanisation.

1913

* Picasso quitte Montmartre
pour Montparnasse.

* Fouijita et Alice Prin (Kiki
de Montparnasse) s'installent
a Paris.

1914

* Premiére Guerre mondiale :
Apollinaire, Kikoine, Kisling,
Marcoussis et Mondzain
rejoignent la Légion étrangére.
D'autres artistes quittent
la France ou sont internés en
tant que ressortissants de pays
ennemis.

1916

* La Société Lyre & Palette
organise de nombreuses
expositions, 6, rue Huyghens.

1918

* Léonce Rosenberg ouvre
la galerie L'Effort moderne.

* Tamara de Lempicka arrive
a Paris. Mort de Guillaume
Apollinaire.

* Fin ala Premiere Guerre
mondiale. Indépendance
de la Pologne apres 123 ans
de domination russe,
prussienne et autrichienne.

1919

* Les pogroms en Ukraine
causent la mort de dizaines
de milliers de Juifs.

1924

* Publication duroman
Les Montparnos par Michel
Georges-Michel : premier récit
a populariser labohéme
de Montparnasse.

1925

* André Warnod forge le terme
« Ecole de Paris », qu'il emploie
pour désigner lacommunauté
cosmopolite d'artistes étrangers
actifs a Paris.

1929

* Collectivisation de 'URSS, sous
Staline, et krach de Wall Street.
La crise touche également
le milieu artistique parisien.

1937

* L'Exposition universelle reflete
les tensions politiques de
I'époque : Guernica est exposé
au pavillon espagnol, tandis
que les pavillons de I'Allemagne
nazie et de I'URSS se font face
au Trocadéro.

1939

* L'Allemagne envahit la Pologne :
début de la Seconde Guerre
mondiale.

* Tamara de Lempicka émigre
aux Etats-Unis. Moise Kisling
s'engage dans I'armée francaise.

1940

* 'armée allemande occupe Paris.
Les nazis lancent leur campagne
contre « l'art dégénéré »,
L’Einsatzstab Reichsleiter
Rosenberg (ERR) saisit plus
de 20 000 csuvres aux musées
nationaux et aux collectionneurs
et marchands juifs.

1941-1944

* Chagall, Kisling et Zadkine
quittent la France, Hayden
se réfugie en Zone libre. Roman
Kramsztyk est assassiné
par un soldat allemand
dans le ghetto de Varsovie.
Henri Epstein et Jacques Gotko
sont déportés a Auschwitz ;
Max Jacob meurt au camp
de Drancy.

1944

* 6juin : débarquement des
forces alliées en Normandie.



Le musée de Montmartre présente a I'automne 2025 une exposition inédite
consacrée a l'Ecole de Paris, a travers une sélection d’ceuvres emblématiques
d’'une importante collection privée polonaise, la collection Marek Roefler.

L'« Ecole de Paris » désigne le formidable élan artistique né & Paris au début du
XXesiecle, lorsque des artistes venus du monde entier - notamment d'Europe de
I'Est, mais aussi d'Espagne, d'ltalie, du Japon, du Mexique, de Grande-Bretagne
ou des Etats-Unis - s'installent & Montmartre puis & Montparnasse, faisant de la
capitale leur terre d'inspiration et d'accomplissement de leur art. Ce brassage
culturel fait émerger une scéne artistique foisonnante ou postimpressionnismes,
cubisme, fauvisme, expressionnisme se co6toient et se mélent, donnant
naissance a de nouvelles créativités.

Constituée des les années 1990 par Marek Roefler et conservée a la Villa La Fleur
pres de Varsovie, la collection Roefler incarne avec une rare intensité l'esprit et
la diversité de I'Ecole de Paris. Elle est présentée pour la premiére fois « hors les
murs », dans le quartier méme ou cette effervescence artistique a pris racine :
Montmartre, berceau des avant-gardes.

Aux cotés de figures incontournables tels que Foujita, Kisling, Lempicka,
Modigliani, Orloff, Soutine ou Zadkine, la sélection d'ceuvres emblématiques
rassemblée ici dévoile des artistes moins connus mais essentiels a la richesse
du mouvement : Biegas, Epstein, Halicka, Hayden, Lambert-Rucki, Marcoussis,
Mendjizky, Muter, Zak...

En transcrivant dans leurs ceuvres les échos de leur temps, les artistes de 'Ecole
de Paris nous invitent a porter un regard attentif sur les questions d'exil, de
migration, d'identité et de quéte de sens. En célébrant la pluralité et 'audace
de ces créateurs, |'exposition nous convie a redécouvrir le réle central de Paris
dans I'histoire de I'art moderne et a ressentir I'élan collectif qui a profondément
transformé ses codes.

L'exposition L'’Ecole de Paris, collection Marek Roefler est placée sous le patronage de
I'ambassade de la République de Pologne en France et de l'Institut polonais de Paris,
elle est réalisée en partenariat avec le musée Villa La Fleur, situé a Konstancin-Jeziorna,
en Pologne, et avec la collaboration de la basilique du Sacré-Ccoeur de Montmartre.



© The Archives of Villa La Fleur

Musée Villa La Fleur

Les ceuvres présentées dans cette exposition sont le fruit d'un amour de longue date
pour l'art. Une passion qui s'est transformée, des les années 1990, en un véritable
engagement de collectionneur. Né a Varsovie en 1952, Marek Roefler rassemble
depuis plus de trente ans des ceuvres de I'Ecole de Paris. Son désir de faire partager ses
collections s'est traduit par l'ouverture, en 2010, du musée Villa La Fleur, a Konstancin-
Jeziorna, prés de Varsovie. Issu d'une famille de médecins, Roefler étudie la physique
nucléaire a I'Université de Varsovie et se fascine pour I'Occident, son marché libre et sa
culture.

Le musée Villa La Fleur se compose aujourd’hui d’'une villa centenaire restaurée entre
2007 et 2009, et d'un deuxiéme batiment Art déco, annexé en 2022. Le musée est
agrémenté d'un jardin orné de sculptures de Xawery Dunikowski, Boleslas Biegas et
Jean Lambert-Rucki. Une riche programmation d'expositions explore l'ceuvre des
maitres de I'Ecole de Paris, avec une série de monographiques consacrées depuis 2011
a Alice Halicka, Simon Mondzain, Henri Hayden, Maurice Mendjizky, Henri Epstein,
Joseph Pressmane, et Nathan Grunsweigh, ou encore récemment a Tamara de
Lempicka et Moise Kisling.

Institution majeure pour le rayonnement de I'Ecole de Paris en Europe, la Villa La Fleur
est a l'origine d'importantes publications scientifiques et catalogues de l'exposition.
Il est rare que le public ait un acces permanent a des collections privées. C'est cette
combinaison unique - une sélection rigoureuse des ceuvres, un site choisi, une
thématique unique - qui fait de la Villa La Fleur un lieu prisé des amateurs d'art, comme
en témoignent les dizaines de milliers de visiteurs chaque année. L'exposition L’Ecole de
Paris, collection Marek Roefler ramene a Paris, ville d'accueil et d'inspiration pour ces
artistes, un fragment saisissant de cette collection foisonnante et raffinée.

« Ces jeunes artistes, nés dans une Pologne divisée, ont trouvé leur voix en France. Paris les a inspirés,

etils ont su, en retour, nourrir la ville de leur art. La force de ce groupe réside dans son caractére multilingue,
multiculturel, riche de parcours de vie et de création tout a fait singuliers. C’est de cette diversité que nait
l'originalité et la puissance de I'Ecole de Paris. Jespére que cette rencontre avec les ceuvres et leurs créateurs
sera non seulement une expérience esthétique, mais aussi une occasion de réflexion sur la condition de
l'artiste, la place de la culture et la puissance intemporelle de I'art ».

Marek Roefler



L’Ecole de Paris

Une fraternité d’artistes venus d'ailleurs

Le terme « Ecole de Paris » émerge au ceceur de la « querelle des étrangers » lors du
Salon des Indépendants, vers 1923-1924. D'abord employé pour critiquer l'influence
croissante des artistes venus de I'étranger, il est popularisé par le critique d'art André
Warnod qui, au contraire, célebre leur présence. Pour lui, I'Ecole de Paris incarne un
dynamisme cosmopolite indispensable a l'art frangais. Attirés par le réve de liberté
artistique, des artistes du monde entier affluent a Paris, transformant la ville en un
véritable carrefour culturel. Installés d'abord a Montmartre, puis @ Montparnasse dés
1912, ils composent une extraordinaire mosaique de voix et de visions. Les frontiéres
temporelles de ce phénomeéne restent ouvertes, de la toute premiere décennie
du XX® siecle jusqu'a la crise de 1929, voire jusqu'a la Seconde Guerre mondiale.
La collection Marek Roefler met particulierement en lumiére I'héritage des artistes
polonais et juifs, soulignant leurimportance dans I'émergence des avant-gardes. L'Ecole
de Paris incarne la richesse et la vitalité artistique, nées de la diversité et du dialogue
culturel qui ont fait de Paris le foyer de I'art moderne.

Les Joueurs d’échecs d'Henri Hayden

Henri Hayden (1883-1970), Les joueurs d'échec, 1913, huile sur toile, 140,3 x 180 cm
Collection Marek Roefler / Villa La Fleur © Villa La Fleur / Ph. Marcin Koniak © Adagp, Paris, 2025

CEuvre majeure du peintre polonais Henri Hayden, Les Joueurs d’échecs (1913) offre un apergu
puissant de l'effervescence créative qui anime Paris au début du XX¢ sigcle. A la fois hommage & Paul
Cézanne et réflexion intime sur l'identité artistique, le tableau fut exposé au Salon des Indépendants
en 1914 et suscita I'intérét du collectionneur Charles Malpel. Ce dernier proposa alors a Hayden
un contrat dont le projet fut malheureusement interrompu par le déclenchement de la guerre.




Les visages de I'Ecole de Paris

Issus de milieux modestes, les artistes étrangers ont d'abord regu leur formation dans
les académies de leur pays d'origine, a Varsovie, Cracovie, Vilnius, Moscou, Munich,
etc., ou suivi des cours privés de dessin et de peinture. A Montparnasse, ils poursuivent
leur parcours dans des écoles populaires, telles que les académies Colarossi, la Grande
Chaumiére ou Ranson.

Le tissu social de cette communauté se crée, porté par la richesse des rencontres que
Paris offre. Les jeunes artistes bénéficient du soutien d'intellectuels frangais tels que
Guillaume Apollinaire, Jean Cocteau, Gustave Coquiot et André Salmon, de celui de
collectionneurs comme Léopold Zborowski ou Paul Guillaume, ou encore de mécénes
inattendus comme l'inspecteur de police Léon Zamaron.

Evocateurs de la constellation d'artistes, les portraits présentés dans cette section
- peintures, sculptures et dessins - témoignent de cette dynamique de solidarité et de la
puissante émulation artistique. lls invitent a la rencontre de ces voix singulieres, réunies
par un esprit collectif qui a profondément transformé le domaine de I'art moderne.

Nu - Kiki de Montparnasse de Maurice Mendjizky

Maurice Mendijizky (1890-1951),
Nu - Kiki de Montparnasse, 1920,
Huile sur toile, 91 x 61,6 cm

Collection Marek Roefler / Villa La Fleur
© Villa La Fleur / Ph. Marcin Koniak

Maurice Mendijizky est I'un des premiers artistes a peindre Kiki de Montparnasse. Ce peintre d'origine
polonaise la représente aux prémices de sa carriére, alors qu'elle n'est encore connue que sous son
nom de naissance, Alice Prin.

Avec ses cheveux courts et son allure assurée, elle incarne déja I'esprit d'émancipation des années
1920. Le regard de Mendiizky, est tendre et direct, sans idéalisation. La toile capture un momentintime,
précedant la naissance du mythe et I'emergence de I'icobne moderne. Elle montre la modéle alors
gu'elle n'est pas encore la « Reine de Montparnasse », mais une jeune femme au seuil de sa propre
réinvention. Comme I'écrit plus tard Ernest Hemingway, « Kiki domina assurément cette époque de
Montparnasse bien plus que la reine Victoria ne domina jamais I'ere victorienne ».




Montmartre et Montparnasse : cceurs battants de I'art moderne

Au tournant du XX¢ siecle, Montmartre et Montparnasse ne sont pas seulement les
quartiers de la bohéme : ils deviennent les véritables « berceaux de la jeune peinture »,
pour reprendre I'expression d’André Warnod. Montmartre, avec le légendaire Bateau-
Lavoir et ses nombreux ateliers, attire I'avant-garde et rassemble des figures majeures
comme Pablo Picasso, Amedeo Modigliani ou Moise Kisling.

Face ala hausse desloyersliée ala spéculationimmobiliere a Montmartre, de nombreux
artistes quittent le quartier. Apres la Premiére Guerre mondiale, le cceur artistique de
Paris se déplace vers Montparnasse, réputé pour ses prix abordables et ses cafés
animés. L'installation de Picasso en 1913 marque un tournant symbolique.

Cosmopolite et dynamique, Montparnasse devient, dans les années 1920, le centre
névralgique de la création artistique. Les cafés comme Le Déme, La Rotonde, La
Coupole ou La Closerie des Lilas dépassent la simple convivialité : ils sont de véritables
foyers de débats, de collaborations et d'échanges - sorte d'académies informelles
ou naissent amitiés, mouvements artistiques et manifestes.

Marevna, née Marie Vorobieff, L'Atelier de Diego Rivera (Rivera, Kisling, Picasso), 1916
Encre et crayon sur papier

La localisation des lieux de rencontre et des ateliers des artistes de I'Ecole de
Paris présentés dans cette exposition trace l'axe Nord-Sud reliant Montmartre a
Montparnasse, et témoigne de la richesse créative de la ville, sans toutefois prétendre
aune représentation exhaustive.
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Dans l'intimité de I'atelier : le modéle a l'ceuvre

Si les espaces publics comme les académies, les musées et les cafés deviennent des
lieux d'apprentissage et d'émulation, les cités d'artistes de Montparnasse - notamment
La Ruche et la Cité Falguiére - et les ateliers individuels sont des espaces intimes et
privés ou la création et la sociabilité se déploient tout autant. Parmi ces lieux, I'atelier
de Moise Kisling au 3, rue Joseph-Bara, prés du carrefour Vavin, est I'un des plus
célebres. André Salmon compare son atmospheére a celle du mythique Bateau-Lavoir.
On y organise des séances de peinture mais aussi des réunions bohémes, appelées
les « bombes ».

En 1916, Kisling partage cet espace avec Modigliani, qui le surnomme avec humour
«|'’Académie Kisling ». Deux ans plus tard, un jeune modele, Alice Prin, dite Kiki, pousse
la porte de l'atelier. Elle devient rapidement la muse de Montparnasse et I'une de ses
figures les plus emblématiques. De nombreux artistes I'ont immortalisée : Alexander
Calder, Tsuguha Fouijita, Pablo Gargallo, Kees van Dongen, ou encore ses compagnons
Maurice Mendjizky et Man Ray.

Moise Kisling (1891-1953), Nu allongé, Kiki de Montpamasse, 1925, huile sur toile, 73 x 100 cm
Collection Marek Roefler / Villa La Fleur © Villa La Fleur / Ph. Marcin Koniak
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Héritages et avant-garde

Al'école des maitres

Paris offre un environnement d'une richesse exceptionnelle : musées prestigieux,
artistes inspirants, héritages foisonnants dans lesquels les artistes étrangers peuvent
puiser - de la Renaissance jusqu'aux ruptures esthétiques du XX¢ siecle. lls s'en
nourrissent et transforment ces influences pour forger leur propre langage artistique.
Sil'art figuratif est une source commune et puissante, les artistes de I'Ecole de Paris sont
animés par une Vvéritable soif d'expérimentation, explorant aussi bien les formes que
les matieres. La relation entre maitre et éleve dépasse les conventions académiques.
Beaucoup s'inspirent des maitres modernes : la rigueur structurale de Cézanne,
I'intensité émotionnelle de Van Gogh, la douceur de Renoir, la vision symbolique
de Gauguin. Cette tradition se transmet aux jeunes artistes polonais grace a deux
figures essentielles : Ladislas Slewinski et Joseph Pankiewicz. Proche de Gauguin
et figure majeure de I'Ecole de Pont-Aven, Slewinski marque toute une génération,
notamment au sein des écoles des beaux-arts de Cracovie et Varsovie. Pankiewicz,
chef de file de 'impressionnisme en Pologne, joue lui aussi un rbéle déterminant dans leur
développement artistique.

Nature morte aux fruits de Abraham Weinbaum

Abraham Weinbaum (1890-1943), Nature morte aux fruits, vers 1920, huile sur toile, 65 x 81cm
Collection Marek Roefler / Villa La Fleur © Villa La Fleur / Ph. Marcin Koniak

La nature morte et le paysage sont un terrain d'exploration essentiel pour les artistes de I'entre-deux-
guerres. Weinbaum dispose des fruits, des fleurs et une théiere sur un fond géométrique et drapé.
La composition structurée et la palette vibrante font écho a I'héritage de Cézanne, tandis que la
perspective et les ombres révelent un sens personnel de 'harmonie.

1



Repenser la figure et I'espace

Au tout début du XXe siecle, Paul Cézanne a déja transformé l'espace pictural en
privilégiant la structure et le rythme plut6t que la perspective traditionnelle, posant ainsi
les fondations d'une véritable révolution.

Entre 1907 et 1914, Pablo Picasso et Georges Braque inventent le cubisme, une nouvelle
maniére radicale de percevoir le monde : ils fragmentent les formes, les réassemblent et
en révelent la logique interne. Le poete et critique Guillaume Apollinaire joue un réle clé
dans la définition des principes théoriques et dans la diffusion de ce langage novateur,
qui est rapidement adopté par des artistes venus d’horizons divers.

Apres la Premiere Guerre mondiale, Léonce Rosenberg, a travers sa galerie L'Effort
Moderne, soutient activement ce mouvement, en particulier aupres des artistes
étrangers. Des peintres comme Henri Hayden, Louis Marcoussis, Léopold Survage
et Manuel Ortiz de Zarate, ou des sculpteurs tels que Joseph Csaky et Jean Lambert-
Rucki s'approprient le langage cubiste. Pour certains, il s'agit d'une seule étape
d'expérimentation ; pour d'autres, le cubisme devient le socle de leur travail créatif et
est constamment renouvelé tout au long de leur carriere.

Diversité des formes, singularité des gestes

L'Ecole de Paris se définit par son ouverture a I'innovation et a la diversité, non par un
style unique. Les artistes expérimentent librement les matériaux et les formes, mélant
peinture, sculpture et arts décoratifs. Parmi les novateurs, Alice Halicka se distingue
avec ses Romances capitonnées, compositions ou elle associe tissus, objets trouvés et
papiers découpés.

La surface fragile et réfléchissante du verre devient un autre champ d'exploration.
Inspirés par les principes du cubisme, Louis Marcoussis et Serge Férat développent
des « fixés sous verre » (peintures sur verre inversé) qui oscillent entre abstraction et
raffinement décoratif.

Le symbolisme trouve une résonance puissante dans l'ceuvre de Boleslas Biegas, qui
élabore un langage visionnaire et profondément personnel. Ses Portraits sphériques,
fondés sur une stylisation ggéométrique, coexistent avec les formes organiques de ses
sculptures, dontl'une d'entre elles est présentée dans le jardin du musée de Montmartre
(Frédéric Chopin, la harpe de l'inspiration, 1908)

Dans les années 1920, le « retour a l'ordre » défendu par Jean Cocteau valorise la clarté
et I'équilibre classique, alors méme que le surréalisme commence a s'imposer. Ces
orientations contrastées n'entrent pas en contradiction : elles expriment une liberté
plus vaste, celle d'explorer, d'inventer et de fagonner I'art moderne dans une pluralité
d'expressions.



Meélancolie de Boleslas Biegas

Boleslas Biegas (1877-1954),
Meélancolie, 1920,

huile sur panneau, 69 x 58,5cm
Collection Marek Roefler / Villa La Fleur
© Villa La Fleur / Ph. Marcin Koniak

Peintre, sculpteur et écrivain autodidacte, Boleslas Biegas est I'une des figures les plus singuliéres de 'Ecole de Paris. Marqué par
I'atmosphere fin de siecle de Cracovie et par la philosophie décadente de Stanislas Przybyszewski, il expose avec la Sécession
viennoise avant de s'installer en France. Ses Portraits sphériques, développés a partir de 1918, marquent une rupture radicale avec la
figuration traditionnelle. Présentés pour la premiére fois au Pavillon de Magny et al'H6tel Potocki, ils combinent des traits humains avec
des géométries concentriques évoquant le rythme cosmique, en lien avec les courants ésotériques de son temps. Mélancolie offre
une vision troublante d'un visage féminin émergeant d'un kaléidoscope de couleurs. Mélant influences symbolistes et abstraction
naissante, Biegas révéle une quéte mystique qui s'exprime a travers un rythme décoratif et une harmonie chromatique vibrante.

Figures classiques, regards modernes

L'idée d'anthropocentrisme trouve son expression la plus claire dans la Renaissance
italienne, durant laquelle le corps humain est pergu comme le reflet d'une harmonie
universelle. Apres la Premiere Guerre mondiale, les idéaux classiques sont réinterprétés
dans un contexte de crise. Dans les arts visuels, les tendances néoclassiques
réapparaissent comme une réponse aux fragmentations des avant-gardes.

Pour de nombreux artistes émigrés, cette recherche renouvelée de structure et
d'équilibre se nourrit des références a I'Antiquité gréco-romaine et a la Renaissance
qu'offrent les musées parisiens, notamment le Louvre. Pablo Picasso, Georges Braque,
André Derain ou Giorgio De Chirico incarnent ce renouveau et influencent leurs
contemporains. Cette aspiration se retrouve aussi chez Romain Kramsztyk, Tamara
de Lempicka ou Eugéne Zak, dont les ceuvres montrent comment I'héritage artistique
peut devenir un moteur de la modernité.
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Créations en exil

Regards sur la famille, portraits d'appartenance

Pour les artistes étrangersinstallés a Paris, I'art est une maniere de dessiner une nouvelle
identité culturelle, qui méle les traces de I'exil au cosmopolitisme de la capitale.

Les femmes artistes, souvent exclues de la formation artistique dans leurs pays de
provenance, remettent en question les normes établies et s'affirment dans un contexte
artistiqgue dominé par les hommes.

La famille est a la fois source d'inspiration et de tourments. Certaines représentations
de la maternité révelent souffrance et sacrifice, comme celle de Mela Muter, tandis que
d'autres célebrent'amour maternel avec douceur et dévotion. De rares représentations
de la paternité questionnent le réle protecteur des péres, tandis que les portraits
d'enfants transmettent une chaleur intime, qui se combine parfois a la douleur d'une
naiveté perdue.

Ces « portraits d'appartenance » réalisés par des artistes parfois forcés a I'exil par les
tensions politiques de I'Empire russe, montrent comment I'amour, la mémoire, le deuil
et la fidélité dépassent les liens du sang pour forger de nouveaux liens de solidarité
créative et de fraternité.

Maternité de Mela Muter

Mela Muter (1876-1967),

Maternité, 1924, huile sur toile,

180 x 97 cm, Collection Marek Roefler /
Villa La Fleur © Villa La Fleur /

Ph. Marcin Koniak © Droits réservés

La maternité est un théme récurrent dans I'ceuvre de Mela Muter. Dans cette toile - peinte I'année de
la perte de son fils unique Andrzej, 4gé de 24 ans et victime de la tuberculose - le sujet prend une
dimension profondément personnelle et symbolique. La figure monumentale de la mere, bergant deux
enfants endormis, est une présence sculpturale, fortement expressive. La palette sobre et terreuse,
ainsi que la texture rugueuse de I'huile, renforcent la gravité émotionnelle de I'ceuvre. La composition
évoque les Piétas de la Renaissance italienne. La qualité intemporelle de la scéne, avec son fond
indéfini, évoque le deuil, un sens de protection et de persévérance. A travers une représentation a la
foisintime et universelle, ce tableau résonne comme une méditation sur le cycle spirituel de I'existence.
Un an plus tard, Muter revisite ce méme trio de personnages, les situant dans un cadre naturel et rural
de récolte, soulignant ainsi son intérét pour les liens symboliques entre la maternité et la nature.
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Un monde, mille voix : racines en résonance

Dans la capitale frangaise - terre promise de la liberté artistique - les artistes de I'Ecole
de Paris portent en eux le déracinement et les défis liés a leur installation dans un pays
étranger. La force du sentiment d'appartenance, qu'il soit familial, communautaire ou
religieux, devient un point d'ancrage et une source de création.

Certains artistes se tournent vers les origines de leurs ancétres, d'autres représentent
une culture universelle : le voyage, le travail, la musique. Leurs ceuvres parlent moins
de nostalgie que de renouveau. Elles traduisent la volonté de prendre racine dans un
nouveau terreau.

Le Guitariste solitaire de Mela Muter, perdu dans ses pensées au milieu du tumulte,
devient une métaphore de la condition de I'artiste : conscient de la tempéte imminente,
il persévere dans la création.

Dans les représentations symboliques des moissons ou dans I'élégance des costumes
traditionnels, on pergoit un désir de continuité. Comme autant de voix fagonnées par
des géographies diverses, les créations des artistes de I'Ecole de Paris font résonner
des themes communs : la sacralité du quotidien, I'écho de la mémoire, 'espoir fragile de
la communauté et I'espérance d'un avenir meilleur.

Guitariste de Mela Muter

Mela Muter,

Guitariste, années 1930,

huile sur toile, 145,5 x 16,5 cm
Collection Marek Roefler /

Villa La Fleur © Villa La Fleur / Ph.
Marcin Koniak © Droits réservés
© Adagp, Paris, 2025

Dans une bourgade qui rappelle Cracovie, le Guitariste s'impose sur une foule d’ames en mouvement.
Son regard grave, ainsi que la présence d'un personnage jouant une corne qui évoque les sept
trompettes de 'Apocalypse, semblent annoncer le triste épilogue des Années folles. Peint en France
au début des années 1930 - une période marquée par le krach de Wall Street, 'ascension d'Hitler et
la guerre civile espagnole -, ce tableau saisit I'angoisse d'une catastrophe imminente. Par un travail
de pinceau vigoureux et une tension entre le calme du premier plan et le tumulte de l'arriere-plan,
la composition de Mela Muter suggere bien plus qu'une simple scéne de rue. C'est une réflexion
silencieuse et poignante sur le réle de I'artiste. Face a la crise, il ne reste qu'un geste fragile : un homme
jouant de la musique alors que le monde menace de s'effondrer.
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Mémoires d’exil : judaicité et art moderne

Certains artistes juifs ont pu se former dans des écoles prestigieuses comme Pascin
a Munich, Soutine a Vilnius, Mondzain & Cracovie ou Chagall & Moscou. Mais pour
d'autres, l'accés a la formation artistique reste difficile, freiné par les contraintes
religieuses ou par des milieux familiaux hostiles a leur vocation. Le numerus clausus
imposé aux Juifs dans I'Empire russe limite séverement leur acces a l'enseignement et a
de nombreuses professions.

Contraints de fuir les persécutions dans leurs terres natales, de nombreux artistes
juifs trouvent en Paris un refuge entre 1910 et 1939. De cette rencontre entre la liberté
artistique parisienne et une conscience forte de leurs racines naissent quelques rares
représentations de scénes religieuses.

Avec la Seconde Guerre mondiale, le réve d'une vie meilleure en France se transforme
pour la plupart en cauchemar : déportations, exils, destructions et spoliations d'ateliers
mettent fin & la dynamique de I'Ecole de Paris. Si certains, comme Chagall et Kisling,
reviennent a Paris aprés la guerre, la capitale ne retrouvera jamais le réle de terre
promise qu’elle avait incarné.

Famille pendant le Shabbat de Nathan Grunsweigh

Nathan Grunsweigh (1880-1956), Famille pendant le Shabbat, 1923, huile sur toile, 107 x 124 cm
Collection Marek Roefler / Villa La Fleur © Villa La Fleur / Ph. Marcin Koniak © Droits réservés

Grunsweigh offre un regard intime sur la vie familiale juive, rendue avec empathie et un sens du détail
narratif. Autour d'une nappe blanche dressée pour le repas du vendredi soir, chaque membre de la
famille est absorbé dans son activité - en priere, en lecture ou méme en repos. La présence d'objets
rituels tels que le pain challah, les chandeliers, le vin et la coupe de Kiddouch ancre fermement la scéne
dans le rythme sacré du Shabbat. La perspective légérement inclinée, les motifs textiles et le papier
peint évogquent une sensibilité proche de I'art populaire. Le contraste entre la spiritualité et la fatigue du
quotidien confére au tableau une douce mélancolie.

Artiste juif né en Pologne et installé par la suite & Anvers, puis a Paris, Grunsweigh explore la
représentation des coutumesjuives et des scénes domestiques. Ce tableau est alafois une célébration
de la tradition et une méditation délicate sur la continuité, 'appartenance et la foi.
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Regards vers lailleurs

Terres d'accueil, terres d'inspiration

Si Paris offre un cadre unique de foisonnement artistique, les voyages et I'immersion
dans la nature sont tout aussi formateurs. Chaque été, les artistes quittent leurs ateliers
de Montparnasse pour le Sud ou la Bretagne, et s'installent a8 Saint-Paul-de-Vence,
Collioure, Céret, Pont-Aven, Concarneau ou Le Pouldu, afin de s'inspirer de nouveaux
environnements.

La France accueille les artistes étrangers et offre une diversité naturelle exceptionnelle :
oliviers et collines brllées de soleil en Provence, cotes balayées par le vent et foréts
brumeuses en Bretagne... Sous la fameuse « lumiere du Sud », les ocres s'embrasent
de reflets méditerranéens ; sous les cieux bretons, les verts s'intensifient et les gris
sculptent les rivages rocheux.

Ces voyages permettent d'explorer une grande variété d'approches : certains artistes
réduisent le paysage a des plans clairs et géométriques, d'autres privilégient des
touches expressives et vibrantes d'émotion. Ensemble, ces ceuvres racontent I'histoire
d'une génération d'artistes a la fois enracinés et nomades, attirés par des horizons
lointains et sans cesse en quéte de nouvelles visions du monde.

Crique de Cassis de Henri Hayden

Henri Hayden (1883-1970), Crique de Cassis, 1921, huile sur toile, 60 x 73 cm

Collection Marek Roefler / Villa La Fleur © Villa La Fleur / Ph. Marcin Koniak © Adagp, Paris, 2025
Immergé dans l'atmosphére du Sud, Hayden marque un tournant décisif en s'éloignant
progressivement du cubisme. « Je ne voulais pas étre écrasé sous les cubes » - écrit-il, s'interrogeant
sur la capacité du langage cubiste a saisir la richesse de la nature. Ainsi, la rigueur géométrique de
ses ceuvres antérieures laisse place a une construction plus douce et lyrique. Des plans de bleu,
de vert et d'ocre forment une crique baignée de soleil, encadrée par des batiments et des collines
ondulantes. La composition conserve un sens cubiste de la structure, mais la palette et les courbes
expriment une vision plus sensuelle et méditative.

La rupture de Hayden avec le cubisme s'accompagne également d'une séparation avec le
marchand Léonce Rosenberg. Apres la Premiere Guerre mondiale, Rosenberg supervise la vente
organisée par I'Etat des ceuvres cubistes saisies dans la collection du marchand allemand Daniel-
Henry Kahnweiler - une implication qui provoque des tensions au sein du cercle cubiste et renforce
la décision de Hayden de prendre une voie différente.
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Le sentiment océanique : espoirs et horizons intérieurs

En 1929, le krach du « jeudi noir » freine le progrés des Années folles, I'émancipation
des femmes et des minorités. La crise économique nourrit la haine et prépare le terrain
a la guerre. Nombre d'artistes, animés par leur quéte de paix et de liberté, donnent
naissance a des paysages intérieurs etimaginaires. Une profonde spiritualité universelle
- ce que Romain Rolland appelle le « sentiment océanique », cette impression de ne
faire qu'un avec l'univers - imprégne les ceuvres des artistes de I'Ecole de Paris. Face
aux incertitudes, I'art devient un refuge et une maniere de transcender la réalité.

Marquée par de nouveaux exils, par la montée du nazisme et par les lois raciales de
Vichy, I'Ecole de Paris prend fin dans l'ombre. Face & l'indifférence et aux politiques
réactionnaires — qui favorisent la marginalisation — I'expérience de l'exil, la mémoire et la
création s'entrelacent pour nourrir et forger une ambition collective a l'universalité et ala
transmission. L'histoire de 'Ecole de Paris témoigne de la vulnérabilité et de la nécessité
des chemins d'intégration. Elle illustre admirablement combien la diversité des origines
et des parcours devient une source essentielle de création et de fécondité.

Héléne d’Oettingen, dite Francois Angiboult (1885-1950), Bouquet, non daté, huile sur toile,
72 x 77,5 cm. Collection Marek Roefler / Villa La Fleur © Villa La Fleur / Ph. Marcin Koniak
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Isaac ANTCHER (Peresecina, 1889 - Malakoff, 1992)

Georges ASCHER (Varsovie, 1884 - camp de la mort de Sobibér, 1943)
Toshio BANDO (Tokushima, 1895 - BoulogneBillancourt, 1973)
Boleslas BIEGAS (Koziczyn, 1877 - Paris, 1954)

Marc CHAGALL (Lyozna, 1887 - Saint-Paul-de-Vence, 1985)

Joseph CSAKY (Szeged, 1888 - Paris, 1971)

Xawery DUNIKOWSKI (Cracovie, 1875 - Varsovie, 1964)

Stanislas ELESZKIEWICZ (Tchoutove, 1900 - Paris, 1963)

Henri EPSTEIN (Lodz, 1891 - Auschwitz ?,1944)

Serge FERAT (Moscou, 1881 - Paris, 1958)

Tsuguharu FOUJITA (Tokyo, 1886 - Zurich, 1968)

David GARFINKIEL (Radom, 1902 - Paris, 1970)

Jacques GOTKO (Odessa, 1900 - Auschwitz, 1944)

Léopold GOTTLIEB (Drohobytch, 1879 - Montrouge, 1934)

Nathan GRUNSWEIGH (Cracovie, 1880 - Paris, 1956)

Gustaw GWOZDECKI (Varsovie, 1885 - Paris, 1935)

Alice HALICKA (Cracovie, 1889 - Paris, 1974)

Henri HAYDEN (Varsovie, 1883 - Paris, 1970)

Joseph HECHT (Lodz, 1891 - Paris, 1951)

Alice HOHERMANN (Varsovie, 1902 - Birkenau, 1943)

Léon INDENBAUM (Tchavoussy, 1890 - Opio, 1981)

Michel KIKOINE (Homiel, 1892 - Cannes, 1968)

Moise KISLING (Cracovie, 1891 - Sanary-sur-Mer, 1953)

Nathalie KRAEMER (Paris, 1891 - Auschwitz, 1943)

Roman KRAMSZTYK (Varsovie, 1885 - Varsovie, 1942)

Charles KVAPIL (Varnsdorf, 1884 - Paris, 1958)

Jean LAMBERT-RUCKI (Cracovie, 1888 - Paris, 1967)

Tamara DE LEMPICKA (Varsovie, 1894 - Cuernavaca, 1980)

Louis MARCOUSSIS (Varsovie, 1878 - Cusset, 1941)

Maurice MENDIJIZKY (Lodz, 1890 - Saint-Paul-de-Vence, 1951)
Sigmund Joseph MENKES (Lviv, 1896 - New York, 1986)

Amedeo MODIGLIANI (Livourne, 1884 - Paris, 1920)

Simon MONDZAIN (Chetm, 1888 - Paris, 1979)

Mela MUTER (Varsovie, 1876 - Paris, 1967)

Héléne D’OETTINGEN, dite Frangois ANGIBOULT (Stepanivka, 1885 - Paris, 1950)
Chana ORLOFF (Tsaré-Constantinovska, 1888 - Tel HaShomer, 1968)
Manuel ORTIZ DE ZARATE (Céme, 1887 - Los Angeles, 1946)

Joseph PANKIEWICZ (Lublin, 1866 - La Ciotat, 1940)

Jules PASCIN (Vidin, 1885 - Paris, 1930)

Joseph PRESSMANE (Berestetchko, 1904 - Paris, 1967)

Ladislas SLEWINSKI (Stary Biatynin, 1856 - Paris, 1918)

Chaim SOUTINE (Smilavitchy, 1893 - Paris, 1943)

Léopold SURVAGE (Moscou, 1879 - Paris, 1968)

Marie VOROBIEFF, dite MAREVNA (Tcheboksary, 1892 - Londres, 1984)
Abraham WEINBAUM (Kamianets-Podilskyi, 1890 - camp de la mort de Sobibér, 1943)
Ossip ZADKINE (Vitebsk, 1890 - Paris, 1967)

Eugéne ZAK (Mogilno, 1884 - Paris, 1926)

Sacha ZALIOUK (Radomychl, 1887 - Paris, 1971)

August ZAMOYSKI (Jabtor, 1893 - SaintClardeRiviere, 1970)

Jan Waclaw ZAWADOWSKI, dit ZAWADO (Skobelka, 1891 - Aix-en-Provence, 1982)
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Marek Roefler, collectionneur et fondateur du musée Villa La Fleur

Qu’est-ce qui vous a attiré vers I'Ecole
de Paris, et pourquoi cette passion pour
ce groupe d‘artistes en particulier ?

Au début des années 1990, avec

la chute du communisme en Pologne,
les marchands d'‘art ont commencé

a se tourner vers les artistes d'origine
polonaise ayant créé a Paris durant

la premiere moitié du XX® siecle.

Ces artistes fréquentaient certains
des plus grands noms de I'époque

- Modigliani, Picasso, Utrillo — et ont
contribué, avec eux, a l'’émergence

de nouveaux courants artistiques tels
que le cubisme. Leurs parcours sont
fascinants, mais sont restés quasiment
inconnus en Pologne, car apres avoir
quitté leur pays, ils n'y sont jamais
revenus pour la plupart. Arrivent
ensuite la Seconde Guerre mondiale
et l'isolement prolongé sous le régime
communiste. La connaissance de

ces artistes a ainsi été réduite a presque
rien. A travers ma collection, je cherche
acombler ce vide.

Pouvez-vous partager un moment
qui a marqué un tournant dans votre
parcours de collectionneur ?

Dans les années 2000, j'ai visité

a plusieurs reprises le Petit Palais

de Genéve - musée fondé dans les
années 1960 par le grand collectionneur
Oscar Ghez. Ce musée a organisé
régulierement des expositions
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consacrées aux artistes de 'Ecole

de Paris, dont beaucoup d'origine
polonaise. Il a été pour moi une véritable
source d'inspiration et m'aincité a

créer mon propre museée : Villa la Fleur.
Aujourd’hui, gréace ala Villala Fleur,

ces artistes retrouvent non seulement
leur place en Pologne, mais aussi dans
la conscience culturelle de mon pays.

C'est la premiére fois qu‘une partie
de votre collection est exposée a Paris.
Que représente pour vous cette
collaboration ?

Jusqu'a présent, j'avais prété
individuellement quelques ceuvres
a diverses expositions parisiennes.
Mais l'exposition prévue au musée
de Montmartre, ou est présentée
une sélection emblématique de

ma collection, représente pour moi
I'aboutissement de mon parcours
de collectionneur.

C'est une émotion immense que

de ramener a Paris - la méme ou elles
ont été créées - les ceuvres majeures
d'artistes polonais liés & 'Ecole de Paris,
et de montrer aux Parisiens la force

et I'importance de cette diaspora
artistique.

Ainsi, I'histoire s'accomplit : ces ceuvres
remarquables, reviennent a Paris apres
de longues décennies pour étre révélées
pour la premiere fois au public au musée
de Montmartre.



Alice S. Legé, docteure en histoire de I'art,

responsable de la conservation du musée de Montmartre

Artur Winiarski, directeur du musée Villa la Fleur

et conservateur de la collection Marek Roefler

Quelle ceuvre présentée dans
I'exposition est selon vous la plus
représentative de cette école ?

La Danseuse russe de Tamara de
Lempicka associe I'attrait de I'artiste pour
les traditions populaires a son admiration
pour les grands maitres de la peinture
classique. Le modele reprend, de
maniére revisitée, les codes du portrait
renaissant. La présence du kokoshnik,
coiffe typiquement russe, instaure un
jeu entre authenticité folklorique et
dimension théétrale. Dans le Paris des
années 1920, les thémes d'inspiration
slave séduisent particulierement

le public, portés par lI'influence

des Ballets russes de Serge Diaghilev.
L'oeuvre dépasse alors la simple
représentation d’'un individu pour
incarner une figure idéalisée : affirmée,
expressive, symbole d'un ailleurs révé
et du raffinement de I'imaginaire

de lI'entre-deux-guerres. Par la clarté
du dessin et la monumentalité

des volumes, Lempicka affirme

une esthétique singuliére : résolument
moderne, intensément expressive

et néanmoins profondément enracinée
dans la tradition.

Pourquoi les artistes femmes ont-elles
une place importante dans lI'exposition,
et plus largement au sein de I'Ecole

de Paris ?

Les foyers de création artistiques
du Paris du début du XX¢ siecle
sont des environnements encore
majoritairement masculins.
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Des artistes femmes telles que

Chana Orloff, Mela Muter, Alice Halicka
ou Tamara de Lempicka, font de ces
espaces des territoires d'émancipation,
grace aleur audace, leur solidarité et
leur talent. Les académies parisiennes,
plus ouvertes que dans d'autres pays,
leur offrent des opportunités inédites
d'apprentissage, de reconnaissance
et de visibilité. Aujourd’hui, une lecture
plus inclusive et contemporaine

de cette époque valorise les
contributions singulieres des femmes
et célebre larichesse d'une scene
artistique fondamentalement

plurielle.

Comment abordez-vous les thémes
du déracinement et de I'immigration
dans l'exposition ?

L'exposition traite la question

du déracinement et de l'immigration,
et aborde notamment la Shoah a travers
le parcours d'artistes juifs. Beaucoup
ont fuiles persécutions dans leur pays
d'origine pour trouver refuge a Paris.
Cependant, la Seconde Guerre
mondiale a brisé cet élan : déportations,
exils et spoliations ont marqué

le XXe siecle. Déja dans les années
1910-1920, les artistes transcrivent
dans leurs ceuvres la douleur

de I'exil et la perte, mais aussi un sens
d'appartenance fort au nouveau
contexte parisien. C'est pour eux

une fagon de marquer leur place

dans un monde en mutation, entre
racines et renouveau.
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Découvrez I'ceuvre de la collection Roefler exposée dans la basilique du Sacré-Cceeur
de Montmartre, al'occasion de I'exposition au musée de Montmartre

Jean Dunand et Jean Lambert-Rucki,
Christ en majesté, 1932, Bois, stuc,
polychromie, métal et incrustations,
Collection Marek Roefler / Villa La Fleur
© Villa La Fleur / Ph. Marcin Koniak

© Adagp, Paris, 2025
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Ce panneau monumental constitue une
version préparatoire, a I'échelle réelle, d'un
projetquin’‘ajamais étéréalisé danssaforme
définitive en mosaique. Créée en 1932 par
Jean Lambert-Rucki et Jean Dunand, deux
figures majeures du mouvement Art déco
en France, I'ceuvre a été présentée pour la
premiere fois a la Galerie Georges Petit, puis
exposée a I'Exposition universelle de 1937,
ou elle s'est imposée comme un exemple
saisissant d'art sacré moderne.

La composition s'inspire des traditions
iconographiques paléochrétiennes et by-
zantines.

L'influence byzantine revét une importance
particuliere pour Lambert-Rucki. Pendant
la Premiére Guerre mondiale, il sert au
sein du corps archéologique frangais a
Thessalonique, en Grece, ou il participe
a linventaire des sites archéologiques et
des monuments paléochrétiens. Cette
expérience marque profondément son
langage visuel, en nourrissant son rapport
aux formes sacrées et symboliques.

Le panneau témoigne de la synergie entre la
maitrise des matériaux de Dunand - laque,
métal, incrustation - et la vision artistique
singuliere de Lambert-Rucki, qui conjugue
abstraction moderniste et symbolisme
spirituel. Le Christ en majesté demeure une
synthése puissante d'artisanat, de dévotion
et d'innovation.



* Bibliothéque polonaise : exposition Le Monde comme un labyrinthe - Moreau,
Biegas, Garcia Contreras (du 12 septembre au 31 octobre 2025)

* Musée Antoine Bourdelle : exposition Magdalena Abakanowicz.
La trame de I'existence (du 20 novembre 2025 au 12 avril 2026)

* Musée d'Art et d’Histoire de Meudon : exposition Sarah Lipska (1882-1973),
sculptrice, peintre, styliste, décoratrice (du 19 septembre 2025 au 22 février 2026)

(Konstancin-Jeziorna, Pologne)
Exposition Biegas. Mondes sans pareils

Avec I'exposition Biegas. Mondes sans paralléles, le musée Villa La Fleur contribue a faire
connaitre I'histoire de l'artiste. L'exposition est I'occasion d'examiner sa biographie et
son ceuvre sous différents angles. S'appuyant sur divers courants des sciences
humaines actuelles (notamment les études postcoloniales et la théorie du camp,
ainsi que les travaux des chercheurs associés au « folk turn »), I'exposition propose
de nouvelles clés de lecture et invite le public a poser un regard sur Biegas sans préjugés
ni inhibitions.
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Otto et Adya van Rees

Visionnaires de la modernité (iitre provisoire)
Du 20 mars au 13 septembre 2026

Otto van Rees,

Peinture [silhouette d’homme], 1930,
huile sur toile, 60 x49 cm.

Collection particuliere © DR

© Adagp, Paris, 2025

Commissariat :
Iréne Lesparre, historienne de I'art, Fondation Van Rees
Alice S. Legé, Ph.D., responsable de la conservation, musée de Montmartre

Unis par I'amour et une passion commune pour l'art, Otto van Rees (1884-
1957) et Adya van Rees-Dutilh (1876-1959) s'imposent comme des figures
majeures de l'avant-garde européenne, engagées dans une quéte artistique
sansfrontieres. Installés des 1904 au Bateau-Lavoir, a Montmartre, ils cOtoient
Picasso, Van Dongen, Chagall et Mondrian.

Nourris de leur dialogue créatif, ils explorent des formes et des techniques
variées dans une grande indépendance d'esprit : Adya développe un ceuvre
singulier qui méle peinture et arts textiles tandis que Otto s'illustre au sein
de Dada et Cercle et Carré. Leur maison devient un lieu d'échanges vivants,
ouvert a toutes les disciplines artistiques et aux créateurs venus d'horizons
variés. Leur capacité a se réinventer et a s'affranchir des catégories suscite
parfois I'incompréhension des critiques, mais inspire profondément leurs
contemporains.

Cette exposition est la premiéere rétrospective en France dédiée a ce couple
d'artistes visionnaires, encore trop méconnus aujourd’hui. Elle explore la
modernité et I'évolution de leurs ceuvres respectifs, entre divisionnisme,
symbolisme, cloisonnisme, cubisme et abstraction.

Otto van Rees, Nue sous un parasol, 1909-1910, huile sur toile, 35 x 43 cm. Adya van Rees-Dutilh, Dieu avertit, 1929, broderie enlaine, 190 x 234 cm.
Collection particuliere © DR © Adagp, Paris, 2025 Textiel Museum, Tilburg, Pays-Bas © DR © Adagp, Paris, 2025
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Le musée de Montmartre

Certainement le musée le plus charmant de Paris, le musée de Montmartre a été créé
en 1960 dansl'une des batisses les plus anciennes de la Butte, construite au XVII° siecle.
Lieu de rencontres et de résidence, le 12-14, rue Cortot attira de nombreux artistes.
Pierre-Auguste Renoir y eut un atelier tout comme Suzanne Valadon, Emile Bernard et
les fauves Achille Emile Othon Friesz et Raoul Dufy.

Depuis 1960, les collections de la Société d'Histoire et d’Archéologie « Le Vieux
Montmartre » sont exposées au musée de Montmartre. Elles sont composées de plus
de 6 000 ceuvres et 100 000 piéces d'archives : peintures, affiches et dessins signés
Toulouse-Lautrec, Modigliani, Kupka, Steinlen, Valadon, Utrillo... Le parcours de visite
revient sur I'histoire de la Butte, 'effervescence artistique de ses ateliers, du Bateau-
Lavoir a I'atelier Cortot, et 'ambiance de ses célebres cabarets. L'accrochage du dernier
étage, rénové en octobre 2023, rend hommage aux artistes du 12-14, rue Cortot :
Pierre-Auguste Renoir, Maximilien Luce, Raoul Dufy, Othon Friesz, Charles Camoin,
Emile Bernard, Francisque Poulbot, Démétrius Galanis ou encore le « Trio infernal »
formé par Suzanne Valadon, André Utter et Maurice Utrillo. L'ensemble d'ceuvres montré
présente ces illustres habitants, qui ont fait de ces ateliers un lieu mythique. Au sein de
son parcours permanent, le musée de Montmartre propose un accrochage temporaire
consacré a l'image du corps autour de Valadon (jusqu’en décembre 2025).

A deux pas de la place du Tertre, les trois Jardins Renoir entourent le musée
de Montmartre et dominent les vignes. lls ont été nommés en souvenir de
Pierre-Auguste Renoir, le peintre impressionniste qui eut un atelier sur place
entre 1876 et y peignit plusieurs chefs-d'ceuvre, comme le Bal du moulin de
la Galette, La Balancoire ou le Jardin de la rue Cortot. Les Jardins Renoir offre
une vue exceptionnelle sur les vignes du Clos Montmartre et, au-dela, la vaste
plaine au nord de Paris.

Haut lieu de la création a Montmartre au début du XXe siécle, ce batiment de la
rue Cortot fut successivement occupé par les peintres « fauves » Achille-Emile
Othon Friesz et Raoul Dufy, par Emile Bernard, compagnon de Gauguin, ou
encore par les écrivains Léon Bloy et Pierre Reverdy. Suzanne Valadon vint s'y

Le musée de Montmartre et ses Jardins  installer une premiéere fois en 1898, puis y revient en 1912. Elle y resta jusqu’en

Renoir © Charly Lataste

1926, avec son fils Maurice Utrillo et son compagnon André Utter. Valadon
est restée célébre pour étre I'une des premieres femmes peintres a représenter le nu
masculin intégral et a exposer a la Société nationale des Beaux-Arts (1894) ; quant a
Utrillo, il a laissé des vues inoubliables de Montmartre. Leur atelier a été minutieusement
reconstitug, tel qu'il était lorsque les peintres y habitaient.

Le Café Renoir est le point de chute révé pour se retrouver le temps d'une pause pour se
déconnecter du tumulte de la ville. Sa verriere, décorée dans l'esprit d'un jardin d'hiver,
s'ouvre sur les ravissants Jardins Renoir. Le salon de thé propose une carte de petite
restauration changeante au fil des saisons avec une sélection de produits gourmands.
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Société Kléber Rossillon

Créée en 1995 avec l'ouverture au public des jardins de Marqueyssac, la société
familiale Kléber Rossillon, présidée depuis 2018 par Geneviéve Rossillon, gere
actuellement douze sites patrimoniaux et touristiques en France. lls ont accueilli
pres de 2,5 millions de visiteurs en 2024. Chateaux, musées, train historique, vélorail,
jardins, répliques de grottes préhistoriques : ce patrimoine est exploité avec la méme
volonté de préservation et de valorisation, mais aussi de développement de notoriété
et de fréquentation.

Leurs points communs ?

* Un patrimoine architectural et naturel mis en valeur ;

* Des animations toujours en lien avec I'histoire des lieux ;

* Une programmation et des tarifs adaptés pour les familles ;
* Une accessibilité développée pour tous les publics ;

* Des boutiques et plusieurs espaces de restauration.

Les 12 lieux culturels et touristiques gérés par Kléber Rossillon :

* Les restitutions de grottes préhistoriques : Cosquer Méditerranée (Bouches-
du-Rhéne) ; Grotte Chauvet 2 Ardéche (Ardéche) ;

* Les chateaux : Chateau de Castelnaud (Dordogne) ; Chateau de Murol (Puy-
de-Déme) ; Domaine de Suscinio (Morbihan) ; Tour de Crest (Dréme) ;

* Les jardins : Jardins de Marqueyssac (Dordogne) ;

* Les musées et mémoriaux : musée de Montmartre (lle-de-France) ;
Domaine de la bataille de Waterloo 1815 (Belgique) ;

« Train historique et vélorail : Vélorail des gorges du Doux (Ardéche) ;
Train de I'Ardéche (Ardéche) ;

* Un chantier romain vivant et expérimental : Béziers Antique (Hérault, ouverture
au public en 2027).
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Informations pratiques

Musée de Montmartre
12, rue Cortot - 75018 Paris
Tél.: 0149258939
infos@museedemontmartre.fr
www.museedemontmartre.fr

Jours et horaires d’ouverture

Le musée est ouvert tous les jours
de 10h a18h d'octobre a février
de 10h a19h de mars a septembre

Café Renoir ouvert tous les jours de 1Th a 18h
de mars a septembre

Du mercredi au dimanche de 1Tha17h
d'octobre a février

Tarifs

Pleintarif: 15 €

Gratuit pourles -de 10 ans
Tarifs réduitsde 8a12 €

Acces

Métro : Lamarck-Caulaincourt (ligne 12)
Anvers (ligne 2)

Bus 80 / Bus 40

Relations avec la presse
Pierre Laporte Communication
Laurent Jourdren | Joanna Belin
0145231414
montmartre@pierre-laporte.com
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