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MATISSE, PICASSO, LES DEUX GRANDS GENIES DU XXE SIECLE

D’après la conférence de Laure de BROGLIE, conférencière des Musées Nationaux.

Matisse et Picasso ont souvent été comparés voire même opposés, mais tous deux ont été dès le début considérés comme les principaux inventeurs de l’art moderne. Matisse parlait de fraternité artistique en parlant de ses rapports avec Picasso, Picasso disait : « il faudrait pouvoir mettre côte à côte tout ce que Matisse et moi avons fait en ce temps-là, jamais personne n’a si bien regardé la peinture de Matisse que moi et lui la mienne ». De Matisse, il disait encore : « c’est mon seul rival au XXe siècle ».

L’exposition au Grand Palais tend à montrer le dialogue qui s’est établi entre deux artistes géniaux et à essayer de voir dans leurs œuvres respectives comment les découvertes de l’un ont été réinterprétées, transformées, corrigées. De ce dialogue, à chaque fois, est apparue une solution nouvelle.

Deux hommes différents.

Matisse et Picasso ont 12 ans de différence, Matisse né en 1869 d’une famille parisienne bourgeoise, commence par des études de Droit et arrive assez tardivement à la peinture. Il  s’inscrit en 1891 à l’Institut Jullian et est admis à l’Ecole des Beaux-Arts en 1895 après un passage aux Arts Décoratifs où il a rencontré Gustave Moreau. En 1899, il quitte l’Ecole des Beaux-Arts ayant atteint la limite d’âge.

Pablo Ruiz Picasso est né en Espagne, à Malaga, en 1881 dans une famille d’artistes, son père est peintre. Il entre à l’âge de 11 ans à l’école des Beaux-Arts de La Corogne, en 1895 à l’Ecole des Beaux- Arts de Barcelone, puis à l’Académie Royale de Madrid d’où il ressort au bout de 2 ans avec une médaille d’or. C’est l’enfant prodige de la peinture espagnole. Il arrive à Paris en 1900 pour l’Exposition Universelle où il présente 3 œuvres, les œuvres de Matisse, elles, ont été refusées. En 1904 il choisit Paris comme ville d’élection et fait partie de l’avant-garde parisienne.

Les deux artistes sont profondément différents, Gertrude Stein, grande collectionneuse américaine, les désignait sous les noms de « Pôle Nord » et « Pôle Sud ».

Matisse est un homme érudit, affable, mais lointain, sérieux, réservé, toujours en retrait, adversaire de la bohème. 

Picasso est un météore, homme magique, naturel, capable de cruauté terrible, fascinant, imprévisible, bohémien.

Leur rencontre.

Leur rencontre chez Gertrude Stein se situe en 1905, ils se connaissaient déjà par leurs œuvres puisqu’ils exposaient dans les mêmes galeries, étaient tous deux présents dans les grandes expositions et comptaient les mêmes amateurs et collectionneurs. 

Picasso n’est pas encore un artiste reconnu lorsqu’il rencontre Matisse, le roi des fauves. Cela va s’inverser assez vite, dès 1907, avec « Les Demoiselles d’Avignon », Picasso devient le chef de l’avant-garde. 

Gertrude Stein achète « La femme au chapeau » de Matisse au Salon d’Automne de 1905, le fameux salon des fauves. En 1905, Picasso se lance dans le portrait de Gertrude Stein à laquelle il impose plus de 90 séances de pose, avant de l’abandonner provisoirement au printemps 1906. C’est à ce moment en effet que Picasso ressent un grand choc esthétique en voyant « Le Bonheur de vivre »  de Matisse, tableau qui fait aujourd’hui partie de la collection Barnes. La simplification de la forme et sa place dans l’espace, le schématisme du trait l’interpellent. Sur ce plan, Matisse le devance et le dérange.

L’autoportrait.
L’exposition du Grand Palais s’ouvre sur un autoportrait de chacun des artistes.

Dès l’été 1906 s’établit une grande mutation dans l’art de Picasso, il abandonne les tableaux de la période rose, sentimentaux et symboliques : les questions de formes, de fonds et de volumes vont le passionner jusqu’à l’obsession. L’Antiquité est une référence importante, ses couleurs se transforment, deviennent plus simples (gris mastic, brun ocre, blanc maçonné). Picasso qui n’a pas encore découvert les arts africains, est influencé par l’art ibérique, le visage devient masque ovoïde, le nez triangulaire, l’œil grand et perçant.

Les dessins préparatoires de ces autoportraits montrent une recherche de simplification. Dans cette recherche, chacun des artistes trouvera des solutions tout à fait différentes pour s’exprimer : l’un par un travail sur la couleur (choquer par les couleurs) et la simplification des formes, l’autre par un travail sur les lignes et les volumes.

Le Portrait de Marguerite (sa fille), illustre cette recherche chez Matisse. C’est un tableau important parce que Matisse l’a offert à Picasso en 1907, cette œuvre rejoint toutes leurs discussions sur les arts africains (Salon d’Automne 1906). Picasso en dira : « je pensais alors que c’était un tableau-clé et je le pense encore ». 

En contrepartie, Picasso donne à Matisse une nature morte, Pichet, bol et citron, peinture dans le style des Demoiselles d’Avignon, aux couleurs violentes et à l’espace éclaté. Ce tableau annonce toutes les recherches du cubisme que Picasso va mener de 1907 à 1909 avec Braque, arrivant à une simplification extrême des formes, à la limite de l’abstraction. Matisse quant à lui reste en arrière de ce mouvement, il attend que la vague cubiste passe pour commencer à s’y intéresser et à l’intégrer dans sa propre peinture.

Le nu.
En 1907, Matisse expose Le nu bleu, souvenir de Biskra au Salon des Indépendants. Les palmiers au fond de l’œuvre justifient l’appellation de souvenir de Biskra et évoquent le séjour de Matisse en Algérie l’année précédente. Ce nu couché, puissamment modelé en volumes cernés de bleu et de noir, au visage présenté comme un masque aux couleurs bleutées, transgresse l’idée de la beauté féminine.

Le Nu de Picasso est encore plus violent, on y lit sa passion pour les arts africains, le visage est terrifiant, il réinterprète l’art tribal.

Les portraits.

Les artistes posent le problème de la ressemblance, peut-on gommer la ressemblance ou n’en garder que certains éléments, tout en gardant l’idée d’une certaine abstraction de la forme ? 

Le portrait de Madame Matisse (1913), présenté au Salon d’automne, provoque l’enthousiasme du public, notamment Gertrude Stein qui le trouve « inspiré ». On y voit comme Matisse a bien observé le travail de Picasso (simplification de la composition, masque schématique aux yeux vides en place du visage).

En 1912, Picasso, encouragé par Braque, réalise une série de « papiers collés ». L’avantage de ces collages est que, en superposant des feuilles d’origines et de couleurs différentes, s’établit immédiatement une impression d’espace qui règle les problèmes de perspective. D’autre part, le papier que l’on peut découper, permet de restituer la forme d’une façon tout à fait simplifiée et primitive et de réintroduire la couleur. Cela règle donc tous les problèmes du rapport entre la forme et le fond, de l’espace, du dessin et de la couleur. 

En 1914, en réponse au Portrait de Madame Matisse, Picasso peint le Portrait de jeune fille (Eva Gouel) en utilisant les papiers collés en trompe-l’œil. Il force ainsi le spectateur à regarder et à participer à la création de l’œuvre, à en comprendre tout le système de composition, le support, la technique et les matériaux utilisés. L’artiste veut montrer comment il arrive à l’œuvre d’art. 

Tableaux emblématiques et symboliques.

Poissons rouges et palette (1914) de Matisse et Arlequin (1915) de Picasso ont été rapprochés par les deux hommes eux-mêmes. 1914 est une période difficile pour Matisse seul à Collioure, on le voit au noir souvent présent dans ses tableaux. Il s’interroge que le cubisme : en 1907 il est choqué par les Demoiselles d’Avignon et refuse le cubisme hermétique,  sans couleur, la forme brisée (« Picasso fait éclater la forme, moi je suis au service de la forme »). Par contre quand arrive le cubisme synthétique (papiers collés), il trouve cela intéressant. 

Poissons rouges et palette illustre l’interrogation de Matisse sur le cubisme et le travail de Picasso, il joue avec la grille cubiste (quadrillage au premier plan qui permet d’organiser la composition), les motifs décoratifs, les angles brisés, il rompt avec la sérénité (sortes de scarifications en surface du tableau). Il est à noter que le poisson rouge est un thème spécifique à Matisse, symbole de contemplation, sorte de monde en suspension.

Quand Matisse voit pour la première fois l’Arlequin de Picasso chez Léonce Rosenberg, il s’exclame : « il a sûrement dû beaucoup regarder mes poissons rouges ! ». Ce qui a frappé Picasso dans les Poissons rouges, c’est que Matisse est arrivé à un cubisme simplifié. L’Arlequin de Picasso est un autoportrait en fait, il s’est souvent représenté en arlequin. C’est un tableau sombre, mélancolique qui célèbre la mort d’Eva Gouel, Picasso intègre souvent sa vie personnelle dans son œuvre.

En 1917, Picasso rencontre Diaghilev et ses Ballets russes, il épouse Olga Khokhlova, l’une des danseuses de la troupe. C’est une période heureuse et prospère, il fait un retour sur lui-même, laisse un peu de côté le cubisme, s’inspire de l’Antiquité, c’est sa période néoclassique ou ingresque, il fait beaucoup de décors de théâtre. En 1921, Les  trois musiciens illustrent cette période.

Un lien est fait avec Les Marocains de Matisse, composition de grand format, rare dans le cubisme où les sujets sont éclatés et se disperseraient dans l’œuvre si elle était de grande taille. 

L’intérieur au violon de Matisse (1917) est important parce que Matisse découvre que le noir est une couleur et le réintroduit dans ses compositions pour faire « chanter » les autres couleurs. 

Picasso répond à ce tableau en 1924 par une vanité, Nature morte à la mandoline et guitare, on y voit les clins d’œil à Matisse, la fenêtre ouverte, le papier peint à losanges, le sol à tomettes roses. 

Nature morte à la corbeille d’oranges (1912), ce tableau fut acquis en 1942 par Picasso qui le considérait comme la plus belle œuvre de Matisse. Réalisé à Tanger, il réunit tout le travail de Matisse  : utilisation du motif de la nappe décorée, couleurs brillantes, les oranges qui symbolisent l’artiste. Selon Apollinaire, l’orange est un fruit de lumière éclatante, Picasso lui-même dit que « Matisse porte le soleil dans le ventre », et encore ceci : « lui c’est l’orange et moi c’est la pomme », réflexion intéressante, on ne peut dessiner une orange que par la couleur orange, le nom évoque la couleur, alors que la pomme évoque un volume. Matisse travaille sur l’aplat et la couleur, Picasso sur le volume et la forme.

Matisse tombe malade en 1941, il a de plus en plus de mal à peindre, il dessine énormément et va pratiquer les découpages et collages de façon systématique (décor de la chapelle de Vence). Ses assistants peignaient des papiers à la gouache, il les découpait et les faisait coller sur des fonds. Il restituait ainsi la forme de façon très simplifiée et pouvait jouer par opposition de couleurs (Danseuse et Nu Bleu). 

Ces œuvres sont mises en parallèle avec des œuvres antérieures de Picasso, une sculpture, La femme au jardin (1931) et L’acrobate (1925). 

Après la mort de Matisse (1954), Picasso a besoin de continuer le dialogue, il découpe des tôles peintes en blanc pour évoquer les papiers (chaise). Puis, comme en hommage au maître disparu, il commence sa série sur les Femmes d’Alger, variations sur un thème cher à Delacroix et repris par Matisse dans les années 20 avec les Odalisques, il dira : « Matisse m’a légué ses Odalisques ». 

Bien des années plus tard, vers 1957, Picasso reprend un thème qui a passionné Matisse, celui du peintre et son modèle (Les Ménines), le dialogue continue au-delà de la mort.

« Nous devons nous parler l’un à l’autre autant que possible, quand l’un de nous deux mourra, il y aura des choses que l’autre ne pourra plus jamais dire à personne. Au fond, il n’y a et il n’y avait que Matisse. » (Picasso)

« Il n’y a qu’une personne qui a le droit de me critiquer, c’est Picasso. » (Matisse)
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