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« … et depuis ma longue existence – cinquante ans de travail et de tourments – où je me cherche entre le moi observateur, admirateur de tous les phénomènes qui m’entourent autant sociaux que culturels et le moi caché. Tandis que l’un adhère sans conditions à ce nouveau monde, le plus secret et probablement le plus vrai moi m’empêche tout parti pris. Ma vie est la continuelle recherche d’une synthèse valable pour moi. Depuis 1955, je m’approche du monde… ce no man’s land. J’espère être mon monde. Le monde de l’unique qui est moi. »

Arpad Szenes
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Arpad – nom de pierre…


[image: 10000000000000C100000258E73CE43B.jpg]

Figure 1 : 1962 Paysage, huile sur toile, 150 x 50.
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Figure 2 : Les Labours, huile sur toile, 137 x 113.


PEINTURE D’ARPAD SZENES

Le temps ne pèse plus. Le temps…

Interrogation dissoute, absorbée, lente digestion par le vivant. Ce qui est vie dans le divisé, ce qui est possible dans l’inerte est appelé doucement, avec une insistance détournée. L’oreille du dehors, l’oreille du dedans, celle du milieu, la grande oreille multiforme du monde entend clairement ce qui n’est prononcé qu’à voix appelante et comme en dormant. La réponse est donnée par l’air, l’eau, le sable et ses alliés du minéral, la vie végétale ordonnée, la lumière acceptant l’obscur. La réponse suspendue et l’appel continué trouvent le lieu intermédiaire, le lieu simple, le lieu véhément où se rejoindre.

Jocelyne François

avril 1973
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Figure 3 : 1919 Intérieur (Chez Grand-père), huile sur bois, 67 x 47.


Si l’on marche dans une rue, baissant les yeux, s’écartant volontairement de tous les spectacles extérieurs, prolongeant autant qu’il est possible la sensation du recul ou du retrait en soi, on peut imaginer par le jeu d’une analogie croissante ce que suggère une toile d’Arpad Szenes. C’est en effet au terme d’un retour – retour à soi ou retour à ce que le dehors a de plus permanent en même temps que de plus effacé – que se situe la peinture d’Arpad Szenes, lui-même revenu de rives ou de plages, de plages surtout qu’il peut nommer, retrouver mais qui sont indiscernables à présent de ce qu’elles sont devenues en lui. Peut-être faut-il éprouver ce retour soi-même avant de voir.

Le terme « retour » n’est pas nécessairement solidaire du vocable « voyage ». Il reprend tout aussi fortement l’idée d’échange. Ne dit-on pas rendre en retour ? Szenes rend à l’espace du dehors tout ce que celui-ci a fait surgir dans l’espace du dedans et il le rend marqué et dilué, affermi et allégé tout ensemble, chargé d’une signification allusive qui peut ne pas être perceptible dans le paysage originel. Le voyage réel ou imaginaire, l’échange qui s’opère à travers l’acte de peindre, la mémoire d’autant moins en repos qu’elle semble immobile, fragments pour une étude impossible à entreprendre de l’œuvre d’Arpad Szenes. Trop de fluidité s’y oppose, trop de renoncement invisible.

« Au début, dans mon enfance, je peignais des visages… »

Rien ne subsiste à présent de ces visages qui ont été pour Szenes le cheminement vers la peinture. Ils ont disparu, absorbés peu à peu, d’abord par une architecture de lignes plus fortes qu’eux sur la toile, puis par l’absence même du construit, par sa démission devant le « respiré ». Ainsi de la chambre qu’il occupait chez son grand-père, médecin de campagne, chambre qu’Arpad Szenes a peinte vers quatorze ans, peut-on penser que l’important c’est peut-être la grande maison blanche d’en face, aperçue à travers les vitres de la fenêtre, fenêtre centrale, source de lumière unique, sur la table, le pot à eau, le lit que l’on devine. La maison est floue, à peine distincte mais c’est elle que voit l’enfant, c’est elle le spectacle, le dehors et déjà il ne peut l’omettre. C’est le dehors, pure lumière et pure disponibilité qui écartera peu à peu la figuration.

Les visages deviendront des yeux, les yeux des espaces. Progression qui va en retranchant, tournée seulement vers l’intérieur, énergie de l’immobilité.

*

Mais avant la prodigieuse ouverture, trouée dont les repères bougent, et qui est l’univers actuel de la peinture de Szenes, nous assistons à un cheminement de plus de trente ans à travers la structure des détails et des images. L’environnement immédiat, la possession des choses, les sensations, la chaleur d’un atelier, la vie dans ce qu’elle a « d’accompagnant » semblent requérir entièrement Szenes, l’entraîner dans une recherche de civilisation paisible bien accordée à son tempérament d’homme qui hait la guerre, l’agitation, qui remet à leur juste place les âges de la vie. « Chien, puis homme, puis, peut-être, sage. » Ne se dispenser d’aucune nécessité. Trente années qui sont l’humus des suivantes, qui enracinent dans la couleur ce qui sera l’éloignement de la couleur, qui préparent dans une sorte d’hésitation ombreuse l’irruption de la lumière, trente années que Szenes ne compte pas, ne sachant qu’obscurément où il va mais s’il se retourne il les voit et avec lui, à travers lui plutôt nous les voyons avec des références et des renvois qui sont les siens. Ce sont ses repères, nos repères. Dans la vie d’Arpad Szenes, les avenues, les rues, les chemins débouchent toujours sur la peinture et sur Marie-Hélène Vieira da Silva. Cette vie qui commence dans la curiosité et la vigueur intellectuelle, qui est soutenue d’emblée par un milieu compréhensif, cultivé, ouvert, cette vie, Arpad Szenes jusqu’à trente-deux ans la disperse et la dilapide avec une joyeuse indifférence, il se multiplie en expériences, en voyages, en admirations, eu recherches, il perd du temps avec la conscience que ce temps servira. Il n’oublie rien puisqu’il parle aujourd’hui de cette époque avec un luxe de détails éblouissant mais en 1929 tout se cristallise en lui et trouve son unité autour de la peinture dans laquelle il s’engage définitivement et autour de Vieira da Silva qu’il rencontre et qui va devenir sa femme. Il n’est pas interdit de penser que le sérieux, l’obstination passionnée que Vieira da Silva apporte à sa propre peinture contaminent Arpad Szenes et le bousculent dans ses retranchements d’esthète brillant, insouciant, peu préoccupé de l’avenir. Sa rigueur à elle constituera l’assise dont il a besoin et sa liberté à lui délivrera Vieira da Silva de l’angoisse où elle se serait peut-être laissée enfermer au terme d’un de ses parcours vertigineux dans la profondeur. Ainsi, peindre ensemble prend pour eux le sens d’une complémentarité jamais atteinte dans l’accomplissement de soi et de l’œuvre. C’est ce qui est si clairement ressenti lorsque, plus de quarante ans après on les rencontre, les surprenant à leur insu tant ils sont limpides, au cœur même de leur vie. Cet équilibre souverain défie toutes les imaginations malades et les revendications enfiévrées. Ils sont, ils pèsent, ils rayonnent ensemble leur lumière singulière. On ne peut parler à l’un sans sentir l’autre. On ne peut regarder la peinture de l’un sans se remémorer savoureusement la peinture de l’autre. Leur voix d’un autre pays que le nôtre les enrichit, chacun, de paysages et de souvenirs qui s’ajoutent et se conjuguent à la France qu’ils ont choisie, lui venant de l’Est, elle de l’Ouest. Là, réunis au milieu, devant nous, ils sont irremplaçables.

Le regard posé sur la peinture d’Arpad Szenes, sur la trajectoire de cette peinture, ne saurait oublier ces données.

S’y ajoute le mystère propre à toute peinture vivante, émergence de l’irrationnel libéré.
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Figure 4 : 1930 Marie-Hélène, Paris, crayon gras sur papier, 38 x 28.

Arpad Szenes n’a presque rien conservé d’avant 1930. Il a beaucoup perdu, beaucoup détruit, traverser la peinture semble lui avoir suffi. Mais l’installation à la villa des Camélias ouvre cette fois le livre. Le prologue est terminé. Arpad Szenes va s’enfoncer dans la vie peinte ou la peinture vécue. Avant de devenir une sorte de chroniqueur de la vie quotidienne, attitude qu’il gardera tout le temps de l’exil au Brésil jusqu’au retour en France en 1947, la part rêveuse en lui remue, comme si quelque chose d’essentiel cherchait à s’échapper hors de la figuration, des pas essaient de précéder sa marche, dans une tension vers la préférence qui ne s’avoue pas encore : L’Enfant au Cerf-volant, image qui sera répétée (1932, 34, 35, 35-36), L’Harmonium (1932) La Villa des Camélias (1933), reflet capté d’une fenêtre, l’extraordinaire Obstacle (1935) où cheval, oiseau, manège, rotation sont enchevêtrés et comme suspendus dans l’air, Le Cheval et la Sirène (1932) sont vraiment les prémices de la peinture actuelle d’Arpad Szenes. Elles contrastent avec les toiles plus tardives où vivent les objets, pinceaux, chevalets, la haute et étroite cafetière, les petits animaux de terre cuite, les tissus, celles qui constituent une exploration minutieuse de l’univers dans lequel il choisit de vivre : Nature Morte au Coq (1940), Le Fauteuil (1939), L’Atelier de Sylvestre (1942-43). On pourrait dire qu’Arpad Szenes a tenu un journal pictural où sont consignées des choses étonnantes – par exemple Vieira da Silva peignant dans une chambre-atelier à Lisbonne en 1940, une toile ressemblant au Couloir sans limite – et restituant une atmosphère plus fidèlement que des mots.

Toiles souvent petites, fatiguées comme d’anciennes photographies, voyageuses d’un atelier à l’autre, d’un pays à l’autre et qui maintenant, pèsent un poids plus lourd de témoignage. Peut-être ont-elles pu faire commettre quelquefois une erreur au sujet d’Arpad Szenes : celle d’incliner à voir en lui un peintre de l’espèce naïve. Alors que les peintres naïfs répètent tous un univers étrangement semblable qui est une interprétation restreinte et figée de la nature, Arpad Szenes a éprouvé et peint tout autre chose : le besoin d’inventorier très précisément, avec la couleur du moment, la fête ou la difficulté d’être ; il a seulement voulu fixer au plus juste, le déroulement de l’existence contre le sentiment d’insécurité que crée l’exil, pour échapper peut-être à ses limites ? On peut imaginer aussi que cette attitude révèle une nostalgie tenace car la discrétion et la pudeur d’Arpad Szenes ne doivent pas nous faire oublier qu’à vingt-huit ans, il vivait encore dans Budapest. Une blessure demeure sûrement de ce côté. Mais Arpad Szenes devenu français par choix, au côté d’une Portugaise devenue française elle aussi, ne privilégie pas ce sentiment, il l’enclôt et le porte en lui, sa peinture le dit avec force et retenue, toute imprégnée qu’elle est d’une lumière qui vient des choses transfigurées par la mémoire. C’est pourquoi toutes les toiles « objectales » de 1939 à 1947 constituent un hommage au présent, au quotidien qui est là, de la part d’un homme singulièrement averti.
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Figure 5 :L’Harmonium, huile sur toile, 61,5 x 50,5.


Quant à ces Fanfares, ces Combats (1937-38-39) dont les angles surprennent, elles trahissent l’angoisse prémonitoire de la guerre, elles sont pure dérision de l’agressivité. Déjà en elles, la réalité exprimée précède et noie la réalité objective comme une projection de la volonté sur des forces noires, ingouvernables. Ces toiles aux rythmes violents, à la composition heurtée, s’affirment pourtant dans des teintes claires qui dominent sur les sombres lignes de force, l’espérance et l’humour d’Arpad Szenes y sont nettement perceptibles.

Il semble que le retour de Szenes à Paris en 1947 l’ait remis en face de ce qu’il était vers 1934-35, avant les menaces de la guerre, en une confrontation décisive. Comme si le temps de l’exil avait été une étape d’approfondissement de son travail, un maillon appelé à devenir invisible tout en assumant la continuité de sa recherche picturale. Incontestablement sa peinture est autre à partir de ce moment mais elle renoue avec l’esprit des œuvres des années 30 à 35. Szenes retrouve son atelier du boulevard Saint-Jacques, il en reçoit un tel choc qu’il ne veut plus sortir, avide de ce ressourcement inattendu, bouleversé par ce qu’il soulève en lui. Il revoit sa peinture avec des yeux neufs. Peut-être a-t-il mieux senti alors ce qu’il cherchait ? Il se rejoint. À Paris, en 1947, c’est Bazaine, Estève, Bissière qui sont à l’avant-garde de la recherche. Arpad Szenes, lui, s’enferme dans la justesse d’une voie qui n’est qu’à lui et c’est à ce moment que vient le signe.

Szenes le choisit, l’intensifie jusqu’à l’isoler, jusqu’à lui laisser tout l’espace d’une toile. Les visages avaient reculé devant des gestes, les gestes à leur tour s’effacent devant l’évidence qui les précède et qui est bien la zone la plus troublante de nos conduites, car entre l’immobilité et le geste réside l’imaginaire et c’est dans l’imaginaire que les gestes trouvent leur jugement en même temps que leur vraie nature.
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Figure 6 : La Grenade, Paris, huile sur toile, 61 x 38.
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Figure 7 :1935 L’Obstacle, huile sur toile, 81 x 100.
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Figure 8 : Villa des Camélias.
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Figure 9 : 1933 Villa des Camélias, Paris, huile sur toile, 81 x 65.


La toile nommée Maria Helena (1948) est la figuration d’un règne : le grand fauteuil – objet lié à cette zone obscure ainsi qu’il arrive souvent, fauteuil baroque en rotin qui reviendra dans les portraits de Vieira da Silva et dont la perte sera ressentie comme irréparable dans l’ordre des choses – a conquis l’espace total. Marie-Hélène est de l’autre côté, assise, suggérée de dos. Elle est la Reine Vivante (allusion de Szenes à Inès de Castro), droite sur ce trône de vannerie, volontairement confondue avec le geste de régner. Toute individualité disparaît hormis celle de l’attitude, elle-même absorbée dans le déploiement de cette chaise fantastique. Portrait de ce qui est « au-delà » de l’aspect public de quelqu’un, portrait des mouvements internes perçus par la connaissance. Ce règne ne concerne qu’un seul, il convient donc de le montrer dans la distance. De face (1947), de dos (1948), même effacement devant le signe. Prescience des choix futurs ? Szenes lui-même donne cette réponse rigoureusement exacte, il la donne alors qu’aucune question ne fut formulée : « des doutes toujours, des hésitations jamais ». Seules les lumières partielles dissipent à mesure les doutes et toujours il s’en présente de nouveaux et ainsi l’œuvre avance, elle n’avance que de cette manière sourde et tenace.
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Figure 10 : 1938 Le Dernier Combat, huile sur toile, 61 x 50.


Plusieurs fois Szenes peint le banquet auquel prit part le cornette Christophe Rilke. À la lecture du livre, au Brésil, il a déjà longuement dessiné sur ce thème. Il va le développer durant des années, multipliant les gouaches, les esquisses et surtout les grandes huiles. Là encore il s’agit d’un rivage. Pour Rilke, celui de la douceur de vivre que touchent un soir et pour un soir seulement les chevaliers recrus de fatigue, doutant de toute guerre et ne démêlant plus la victoire de la défaite. Douleur poignante liée au présent de la communion, acte séparé cerné de périls. C’est ce présent parfait que nous donne à voir Szenes, en lignes majeures et volontaires qui relient des êtres dont presque plus rien ne subsiste. Dans le Banquet de 1948 (celui qui est peint sur bois) les nombreuses verticales ponctuées de couleurs, les courtes obliques, ne croisent qu’une seule grande horizontale : la table. Dans l’autre Banquet de 1948 (huile sur toile cette fois) les détails, déjà évanescents dans le poème de Rilke, ont disparu, mais pas l’amour au bord du gouffre, pas les liens obliques, croisés, participant du haut et du bas. Ce rouge qui se cherche, est-ce l’incendie préfiguré ? Szenes insiste sur la signification de ce banquet : entre les deux œuvres de 1948, on peut percevoir un saut. Celui de l’anecdote au mythe. Anecdote pourtant revêt un caractère qui convient mal, mieux vaudrait dire que dans la seconde le réalisme suggéré d’une atmosphère féodale s’estompe devant les tensions entre les convives qui, elles, sont de nature universelle. Puis dans un troisième Banquet qui date de 1951, Szenes affirme, dans une espèce d’arrêt du temps qui est alors comme suspendu, la primauté de la rencontre. Le toucher de la toile a gagné en fluidité, la beauté s’est soulevée, le banquet est devenu bleu, il est passé dans une zone intermédiaire, au-dessus de la vie vécue.
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Figure 11 : 1933 Villa des Camélias, Paris, huile sur toile, 46 x 55.


C’est ce passage, chez Szenes, qui est si troublant. Il semble que la toile possède un contenu à délivrer peu à peu, avec des précautions infinies, et ce contenu se révèle à la fois vide et peuplé de signes qu’on ne voit pas tous, d’abord, mais qui sont en relation les uns avec les autres. Ainsi des Parques (1952). Morphologiquement, elles n’ont pas d’existence sur la toile, tout juste ces losanges qui délimitent un semblant de corporéité. Absorbées elles aussi, dissoutes, il reste leurs sièges, peut-être les plis de leurs robes, indices de leur règne sur le temps. Leur fil aussi, transparent, enroulé. La toile – où la réalité du fil est parallèlement contenue – ne nous restitue que les signes essentiels, le malaise qui les accompagne. En 1954, elles reviendront, plus agressivement peintes, plus autoritaires et plus sourdes, c’est le mouvement qui dominera, une amplitude extraordinaire dans les lignes de force, la sensation d’une tâche fatalement accomplie, le dire désespéré de cette tâche. C’est à ce moment qu’apparaissent dans l’œuvre de Szenes ces toiles blanches où figurent les ocres en transparence, animant la surface comme par en dessous.

L’autoportrait de 1951, surtout si on le compare à celui de 1930 où non sans ironie le peintre se dissimulait derrière l’écran et le miroir des choses, rend compte, par-delà toute parole, de ce passage. Le peintre n’est plus le témoin dont la présence tend à s’effacer pour plus de transparence, il est arc, flèche, mouvement d’aller et de retour, tension prodigieuse et retenue, il se déploie dans l’horizontal, le vertical et l’oblique, il investit la toile dans toutes ses directions possibles et en même temps l’air circule librement, l’espace à peindre est intact. Aucun commentaire ne dira jamais aussi clairement, aussi profondément ce que représente pour Szenes l’acte de peindre car cet autoportrait n’est pas ce que les miroirs peuvent rapporter, il est la projection sur la toile de la conscience qu’a de lui-même Arpad Szenes lorsqu’il peint, il serre de très près la démarche secrète, impossible à décrire, il en donne une équivalence picturale qui éclaire définitivement et la perspective et la finalité de sa peinture. Cette toile est capitale pour la compréhension du peintre et de son œuvre.
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Figure 12 : 1940 Marie-Hélène, Lisbonne, huile sur toile, 81 x 100.


Merveilleuse peinture qui entre dans la nature des choses et des liens, qui fait d’un dialogue ce cercle autour d’un visage irradiant (La Conversation 1949) et d’une discussion un combat vigoureux aux forces équitables (La Discussion 1951), qui abandonne l’univers feutré des détails pour les risques du mouvement (Les coureurs cyclistes 1954 et surtout Pour une ronde 1955) puis le mouvement lui-même – au moins dans son aspect lié à la mobilité – pour la concentration de l’énergie lumineuse. Couleurs échangées contre la lumière, mouvement échangé contre le rayonnement.

*

C’est vers 1955 que le glissement se fait du perceptible au sensible. Fruit d’une maturation à la fois parallèle et intrinsèque à l’œuvre entreprise ? Seule la vie avec ses pourritures nécessaires, ses fermentations sélectives, peut répondre d’une semblable métamorphose qui visant à ne conserver que l’essentiel, protège ainsi le plus vivant du vivant. Non que la notion de progrès technique soit absente, mais l’allègement, le soulèvement des valeurs différentes procèdent d’une autre sorte de progrès.

[image: 10000000000001BF0000024E668AD444.jpg]

Figure 13 : 1937 Enfant au cerf-volant, Lisbonne, huile sur toile, 26 x 31.


L’espace alors chez Arpad Szenes n’a plus ni profondeur ni hauteur ni largeur, ce n’est pas ce volume, ces abîmes où s’engouffre le regard, c’est un espace purement spirituel, un lieu de décantation et d’apaisement dont les nuances apparaissent comme des degrés. Notre « occidentalisme » excessif occulte malheureusement trop souvent en nous l’attitude mentale indispensable pour recevoir une telle peinture, comme il nous éloigne de la pensée d’Ibn Arabi ou de la Prière de l’Héliotrope, dans un même vertige de pseudo-efficacité ou de faux réalisme. (Que fait l’héliotrope ? Il n’agit pas, ne prie pas mais il suit la courbe du soleil. De même, notre adhésion intérieure au Principe vaut infiniment plus que nos « œuvres ».) Sans mot, Arpad Szenes nous arrête, puis nous immobilise au seuil du vide qui précède la méditation. Ainsi, toute une vie, pourrait-on regarder une de ses toiles et par elle retourner à la purification du dehors lavé des eaux et uni, sans que rien ne vienne interrompre le face à face, à la totalité de l’univers. On n’imagine jamais assez ce contact dont murs et vitres nous séparent.

Peignant, Arpad Szenes ajoute une matière à la toile et pourtant, l’opération achevée, il a ôté. Il n’a pas peint sur ou devant la toile, il a ouvert une profondeur en elle qui nous communique le degré de subtilité de son regard. Ces blancs, gris, ocres pâles qui semblent issus d’un toucher plus que d’une volonté obstinée de dire ou de faire éprouver avec des couleurs, ces horizontales que n’arrêtent pas les limites latérales, ces éléments difficiles à nommer dérivés des rêves ou des moments bienheureux d’absence au réel, éléments qui volent ou émergent d’eaux invisibles mais si évidemment sensibles, cette douceur assortie de lenteur, l’arrêt qu’elle suscite, c’est la peinture d’Arpad Szenes dans le monde d’aujourd’hui. Contemporaine et hors du temps, à la fois intérieure à qui est attentif à elle et souverainement extérieure, à des distances infinies, délivrée.
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Figure 14 : 1949 Conversation, huile sur toile, 73 x 60.
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Figure 15 : Atelier boulevard Saint-Jacques, 1936.


[image: 100000000000017200000258F42EAB22.jpg]

Figure 16 : 1935 Enfant au cerf-volant, huile sur bois, Lisbonne, 31 x 51.


Délivrée des agressions de la couleur, des structures envahissantes, des tentations du dire, du « trop » mortel dans les entreprises de l’esprit. De là son rayonnement immobile et grave, non pas émané d’un centre – nulle peinture n’est moins centrée – mais suspendu et comme promis à mesure de l’approfondissement. De là, peut-être aussi, la difficulté de son approche.

*

Le nom donné aux toiles importe peu. Venu souvent après, il signale à l’attention d’autrui une connivence, un rapprochement clair ou trouble, un lien qui tantôt s’impose, tantôt est à peine perçu. La matière d’une toile, son équilibre comptent plus que ce que l’imaginaire fait d’un nom après coup car l’imaginaire qui nomme et celui qui prend connaissance du nom ne dérivent pas de la même façon et coïncident rarement. Il est cependant remarquable qu’à partir de 1955, toutes les toiles d’Arpad Szenes portent des noms qui s’évadent hors les murs : Paysage, Archipel, Les Labours, Le Delta, Éclipse, Alcala de Henares, la Vallée, Midi, Temps clair, Persépolis, Algarve, Vers l’Ouest, Développement vertical de l’horizon, Marée basse, Le Fleuve Amour, etc. Cela ne peut être que signifiant de la part de quelqu’un qui peint dans son atelier à Paris ou dans celui d’une maison de campagne retirée et close autant que le Loiret est à l’écart de toute perspective de voyage. Szenes nous offre ce qu’il a fait, lui, de ce dehors, le résultat d’une alchimie à la fois spontanée et volontaire, comme si le lieu traversé ou regardé dans un temps indéterminé s’était métamorphosé en lui, devenant un paysage mental, analogique, accordé à l’état de conscience ressenti au moment de peindre.
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Figure 17 : 1935-36 Enfant au cerf-volant, Paris, huile sur toile, 46 x 61.


Je tiens d’Arpad Szenes cette anecdote :

Vieira da Silva et lui venaient d’arriver dans une ville d’Amérique du Sud (Rio de Janeiro, je crois). Elle, fatiguée par le voyage, demeure à l’hôtel. Lui, sort dans la ville avec des amis. Lorsqu’il rentre, elle a peint, sans l’avoir vu, par osmose dirait-on, ce qu’il vient de voir et d’éprouver dans la nuit de la ville, avec une justesse visionnaire. Et lui, par un processus tout différent, cette ville va devenir une couche sédimentaire de plus, il la peindra cent fois sans la nommer, sans la dissocier de la trame de sa vie Confondue, méconnaissable, elle sera là, ce sera peut-être elle cette ombre, cette ligne, cette distance creuse. Lui le saura, pas nous. La métamorphose s’opérera lentement sur beaucoup d’années, longtemps après. Elle n’aura jamais ce caractère de saisie essentielle, si propre aux toiles de Vieira da Silva, elle sera émergence lente et fluide. Là réside peut-être là différence majeure entre leurs deux œuvres, si jumelles pourtant, si liées à l’expérience substantielle de la nature qu’elles transfigurent avec une égale distanciation.

*

C’est ce qu’immédiatement j’ai ressenti en voyant pour la première fois chez René Char, une gouache de Szenes. Elle s’appelait « la vallée », elle était assez petite, longuement rectangulaire, Rien n’indiquait que ce fût une vallée et pourtant ce qu’une vallée a de spécifique, le creux, l’ouvert, l’obscur, les pentes, l’eau, l’ombre toujours à demi portée sauf à midi, l’ouverture et la disponibilité au ciel, le sens, tout y était et tout y était de plus en plus par une vertu miraculeuse des obliques et de même que l’on parle du courant de l’eau, la lumière y courait. Puis j’oubliai la vallée. J’y vis, selon Gide, cette « pente que l’on doit suivre, mais en montant », l’image – au sens archétypal – de ce qu’est pour moi la poésie. La vallée de Szenes prenait avec la réalité géographique une distance singulière, de même la parole du poème est violemment en marge des apparences que pourtant elle accompagne.
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Figure 18 : 1937 L’Amour des Oiseaux, burin, 15,3 x 14,8.

La découverte de cette gouache est à l’origine de ce texte que j’écris aujourd’hui et qui n’est rien d’autre qu’une approche de la peinture de Szenes, une approche qui m’a considérablement apporté me faisant traverser au figuré les phases que je sens nécessaires au cheminement de l’esprit confronté à l’état terrestre. Aussi m’apparaît-elle comme dérisoire après coup, la définition qu’on lit parfois : Arpad Szenes, peintre de l’École de Paris. La nécessité de la brièveté – nécessité qui pousse souvent à des définitions sommaires et superficielles – n’oblige pas à ces notions dépourvues de sens véritable. La voie propre à Arpad Szenes, cette épuration progressive de la matière qui devient, apparemment seulement, pauvre en couleur, pauvre en épaisseur, et qui en réalité est une version du monde extraordinairement subtile, ne peut être que l’exacte parallèle d’une vie. Aussi échappe-t-elle à toute école et à toute ville. Cette difficulté – écrivant cela, je pense plutôt : cette incongruité – qu’il y a à vouloir « ranger » Arpad Szenes parmi les peintres de l’École de Paris, souligne la recherche solitaire d’un peintre qui pourtant n’ignore rien des voies contemporaines de la peinture. Sa culture est immense, née de son attention à autrui, guidée par son intuition de l’authenticité, mais elle est impitoyable envers les tricheurs que sa lucide et bienveillante ironie n’épargne pas. Si je m’insurge contre l’appellation « École de Paris » c’est parce qu’elle m’apparaît, plus qu’aucune autre, comme particulièrement indigente, presque mondaine et frivole, et je ne pense pas que l’on ait fait grand plaisir aux peintres concernés en les enfermant dans cette fausse et toute artificielle catégorie. Ce qui ne signifie en aucun cas que la peinture d’Arpad Szenes demeure en marge de ce mouvement irrépressible qui va vers une abstraction de mieux en mieux nourrie d’intériorité. Il est une lumière unique et nécessaire. Ce qu’il donne, personne d’autre ne l’a donné.

*
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Figure 19 : 1937 Le guerrier, Paris, burin, 29.5 x 12.2.


Désirant entrer dans son œuvre, en faire le tour à la manière dont on accomplit la circumambulation à La Mecque, c’est-à-dire en oubliant les références, les questions, pour seulement écouter et voir, j’ai rencontré Arpad Szenes. Ces lignes rendent insuffisamment compte de ces moments parfaits où regardant ses toiles, faisant glisser l’une sur l’autre ses gouaches, je l’entendais parler librement, presque comme si j’eusse été absente, ou tellement distante qu’il eût pu se croire seul. La Hongrie, la France, l’Amérique du Sud, quarante ans de vie commune avec Marie-Hélène Vieira da Silva, leur amour de la peinture, leur vie, leur retrait et leurs voyages, la persistance dans la recherche et l’admiration de la beauté. Une sérénité exemplaire qui occultait involontairement les difficultés inévitables, l’exil parce qu’après coup, tout reprend sa place et devient sédiment dans la structuration de soi. Ce que j’entendais, ce que je comprenais, à travers le sourire si jeune de Szenes, c’était l’amour de la vie et en même temps la conjonction rigoureuse entre le pensé et le vécu et bien que venue tard dans cet atelier – tant d’autres ont découvert cette peinture avant moi – j’avais la certitude de rattraper le temps. Le trésor abandonné reposait sur l’un des chevalets. C’était la dernière toile que nous venions de regarder, elle était là, cernée d’un bleu presque éteint, nuancé de gris et de vert, qui l’étirait dans l’horizontal et contrastait avec les ocres très claires, diluées de blanc où des traces « d’autre chose » en effet demeuraient. Ni évanescente, ni autoritaire mais souple et tendue, présente obstinément sans envahir.
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Figure 20 : Maria-Helena, Paris, huile sur toile, 162 x 105.


« Pour moi, c’est de nouveau la toile vide sur le chevalet. Ainsi depuis des années et des années, et jusqu’au bout jusqu’à cet éclat de la mort proche que j’aime tant dans l’œuvre de certains grands peintres du passé et qui est la vraie liberté là où l’obsession et l’abnégation de toute une vie conduisent. » Ces lignes, je ne les ai eues que plus tard entre les mains. Elles sont d’Arpad Szenes, difficilement on peut les dissocier de ce texte dense et admirable qu’il a écrit sur sa peinture et qu’il ne faut pas ignorer. Arpad Szenes vit et peint. Ses toiles, ses gouaches, dispersées dans le monde entier, ont chaque fois besoin, toutes, de celles qu’il délivre jour après jour.

Jocelyne François
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Figure 21 : 1948 Le Banquet, huile sur toile, 50 x 150.
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Figure 22 : 1948 Le Banquet, huile sur bois, 48 x 158.
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Figure 23 : 1949 Banquet, Paris, gouache sur papier, 16,5 x 24,6.
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Figure 24 : 1949 Banquet, Paris, gouache sur papier, 23 x 32.5.
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Figure 25 : 1950 Banquet, Paris, gouache sur papier, 16,6 x 24,6.
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Figure 26 : 1951 Le Banquet bleu, huile sur toile, 46 x 55.
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Figure 27 : 1951 Banquet, Paris, gouache sur papier, 19 x 33.
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LA TECHNIQUE PICTURALE D’ARPAD SZENES
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Figure 28 : 1951 Autoportrait, Paris, huile sur carton, 71 x 124.


La peinture d’Arpad Szenes ne doit rien aux « recettes ». Il parle parfois avec ironie de la « cuisine » dont certains peintres font usage. Il accepte les lois de la méthode et les leçons de la patience, en revanche il s’est toujours attaché à la plus grande simplicité des moyens. Jamais de hâte, un soin extrême dans le choix des peintures, la seule térébenthine rectifiée et toutes les possibilités immémoriales offertes par les différents pinceaux et couteaux. Avec cependant une préférence nettement marquée pour les pinceaux, l’intervention des couteaux étant assez rare. Une sorte d’innocence maintenue envers et contre tous les courants d’une époque où tout s’accélère en se compliquant, attitude clairement choisie et affirmée, confrontée à une extraordinaire culture picturale qui fit de lui un « maître » d’atelier durant de nombreuses années, mais un maître fuyant spontanément tout académisme. Il y a chez Arpad Szenes le désir d’une adéquation parfaite entre ce que peut faire la main, là, tout de suite et ce que veut l’esprit, c’est pourquoi le recours à la simplicité lui apparaît comme le moyen privilégié d’obtenir cette adéquation. Il fait preuve d’une méfiance instinctive envers tout ce qui introduirait un décalage en accentuant l’écart du temps entre les opérations successives. Les dessous sont posés avec la prescience de ce qu’ils libéreront à travers le blanc, le gris, l’ocre pâle. La couleur est là mais on s’en aperçoit souvent avec retard car elle n’est présente que pour soutenir, intensifier la lumière. Et c’est la lumière qui attire et surprend d’abord. Cette couleur, ce sont toutes les couleurs : des rouges profonds, des bleus violents, des verts éclatants, des jaunes d’or, des violets, des bruns mais il ne leur est donné que l’importance d’un rehaut et leur surface est si exiguë qu’on ne leur attribue pas tout de suite l’efficacité qu’elles ont en réalité. À mieux regarder, leur place sur la toile est indispensable, elles parlent un langage second, celui d’une toile qui serait occultée par la représentation définitivement choisie du « devant » et par rapport à laquelle elle représenterait une sorte d’« arrière-pays » selon la formulation d’Yves Bonnefoy ou encore elles créent un dialogue avec la grande voix désertique qui parle haut devant nous, qui demeure.

[image: 100000000000016C00000226341E3BC5.jpg]

Figure 29 : 1951 Discussion, huile sur toile, 97 x 147.


Si l’architecture d’une toile ou d’une gouache conduit si bien le regard là où veut le mener le peintre, c’est parce qu’Arpad Szenes a dessiné toute sa vie. On peut voir un grand nombre de ses dessins (la dernière exposition rétrospective de Lisbonne en présentait cent cinquante), ils couvrent sa vie depuis ses premières années, ils révèlent la sensibilité de Szenes au foisonnement concret de l’existence, aux lignes et aux volumes d’un atelier, à tous ces détails dont sont chargées ses toiles des années 1940 à 1945, ils révèlent aussi le pouvoir étrange qu’il détient de s’immobiliser devant un visage ou devant une attitude qu’il fera soudain plus minérale qu’humaine. Ainsi certains dessins de Vieira da Silva couchée constituent-ils une sorte de parallèle imaginaire aux longues toiles, étirées horizontalement comme s’il y avait interaction constante entre l’austérité du dehors et la douceur du dedans. La vision d’Arpad Szenes ne sépare pas. La précision de ses dessins, la sûreté exigeante de son trait, la fidélité à la chose vue garantissent la structure sévère des toiles ou des gouaches, structure qui jamais ne décourage la liberté ou n’entrave le geste. Les lignes de force n’y sont pas sèchement données, le modelé des espaces clairs y est constamment soutenu, souligné.
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Figure 30 :1957 Paysage, Paris, huile sur toile, 73 x 92, Coll. AS.


Tout support est bon pour Arpad Szenes. Toile, papier, bois, carton, contre-plaqué, isorel. Cependant sa préférence va au papier dont la diversité le stimule et le retient. Pour les gouaches ou les temperas, il utilise surtout des papiers de fabrication artisanale ou d’origine orientale, mais l’aspect soyeux ou duveteux semble l’attirer moins que celui des papiers-torchons, épais, rigides, aux bords amincis et irréguliers qui rappellent les merveilleux pains sardes, empilés dans les maisons après une cuisson très savante. (Peut-être même Arpad Szenes ne répugnerait-il pas à peindre sur du pain sarde… sa recherche du support vivant dépassant celle du support conventionnel ?) Ses grandes huiles sont exécutées la plupart du temps sur du papier kraft, préparé à la caséine et marouflé sur toile ensuite. « Il y cherche et y trouve une aisance de la main. Ce support « tire » moins que la toile. Il est peut-être moins rétif comme si le papier réclamait moins de gravité que la toile. Le rituel avec le papier serait-il moins chargé des craintes, des frayeurs du sacré ? » (Guy Weelen). Ce papier, si humble au départ, subit de la part d’Arpad Szenes une telle transformation qu’il atteint la noblesse et la subtilité de l’Ingres, comme lui parcouru de lignes parallèles, très fines, dont la présence est toujours sensible à travers la composition. Façon éclatante de prouver que la beauté n’est pas solidaire de la richesse des moyens qui servent à l’obtenir. Elle est dans le regard du peintre, dans ses choix, dans ce qui émane avec constance de l’univers qu’il porte en lui. La « galaxie Szenes » est reconnaissable sur le moindre fragment, sur un reste de papier, à travers des formats qui varient du minuscule au très grand mais presque toujours excessifs, extrêmes, étirés en hauteur ou en longueur, comme si une des deux dimensions devait céder sous une poussée trop intense. Partout, c’est le même rêve continué, le même esprit de solitude et de retrait. Aucune concession, aucune compromission ne viennent le troubler. Certaines gouaches récentes, de format moyen, sont d’une nudité dont la rigueur fait presque peur. Mais non, la bienveillance du regard d’Arpad Szenes y adoucit un détail, juste celui qui était nécessaire pour rappeler l’humanité, un tremblé, une interruption minime, un fléchissement.
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Figure 31 : 1952 Les trois Parques, huile sur toile, 65 x 101.


On voit peu les gravures d’Arpad Szenes. Pourtant il a longtemps travaillé chez Hayter et ce qui a pu être conservé de son œuvre (l’exil et la guerre ont englouti un grand nombre de ses gravures) témoigne fortement. Prenons « l’homme-trompette » – thème fréquemment traité par Arpad Szenes dans les années 36, 37 et 38 dans l’obsession de l’imminence de la guerre – à cause de la beauté insolente du trait et de la vigoureuse impertinence de la signification. Tout est là, du savoir-faire d’Arpad Szenes et de son humour. Le tracé du burin est souple, ferme, élégant, le dessin est dense, rassemblé, pur de tout élément bavard, il explose comme une graine s’ouvre d’un coup sec parce que tout est conçu en elle pour aboutir à cet éclatement et à lui seul, l’homme-trompette constitue le symbole de l’homme utilisé à des fins guerrières et sottement fier de son état. C’est une gravure parfaite dans son exécution, profondément contestataire, merveilleusement efficace. Elle illustre et résume les ressources d’Arpad Szenes dans cet art qu’il aborde vers 1930 et qui l’accompagnera constamment jusqu’à cette aquatinte turquoise, fluide, légère, comme suspendue que Françoise Mermod éditera à Lausanne en 1968. Chemin parallèle à celui des huiles, des gouaches et des temperas, évolution vers l’intériorité d’une démarche ouverte et curieuse au début et qui peu à peu se retire en elle-même pour une disponibilité d’une autre sorte.

La technique picturale d’Arpad Szenes, c’est une tension maintenue, protégée, vers une simplification qui contienne en elle-même toute la complexité ressentie. Au risque de dérouter des esprits peu attentifs qui ne savent pas lire la vie transparente et qui confondent profondeur et obscurité. La profondeur est claire, elle est simple, elle est véhémente et immobile, elle appelle et ne crie jamais.

La peinture d’Arpad Szenes en est le rappel majeur. C’est là sa signification, immense, dans la peinture d’aujourd’hui.

Jocelyne François
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Figure 32 : 1957 La Vallée, gouache sur papier, Coll. Part.

… ce qui commence quand la toile vide est là, devant moi sur le chevalet, a commencé bien avant, bien avar ce fût la mer, une plage, une ville où j’ai marché, le silence d’un objet, la vie, ma vie qui passe et ce besoin de dire ce qu’est la mer, une plage, cette ville et cet objet, la vie, que le pinceau inscrit sur la toile et aussitôt c’est un spectacle qui me dédouble : l’idée que j’ai et la forme que je poursuis dans un espace qui n’est pas le mien, que j’appelle à moi et on veut toujours aller plus loin, on se fatigue, on cherche l’autre côté du miroir : ma profondeur, et je me révolte qu’on ne puisse pas voir les deux faces de la lune ; l’invisible et le visible, il faut pourtant qu’ils rentrent l’un dans l’autre, à moi de les unir dans cette lumière extérieure qui s’intériorise en travaillant, la définir ce serait définir la création, mais c’est elle qui à un certain moment me dit de m’arrêter : devant moi sur le chevalet c’est le tableau. Je suis le premier étonné s’il est réussi.
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Figure 33: 1965 Vers l'Ouest, huile sur toile, 150 x 65.


Qu’ai-je fait ? Autrefois je cherchais à prévoir mon tableau, je traçais une trame au fusain, je travaillais simultanément d’après nature, j’aime la gouache qui s’empare directement de la réalité, mais la réalité n’est pas que cette prise immédiate ; avec l’âge j’ai mûri, aux premiers élans a succédé la maturité, à la maturité la liberté qui n’a rien à voir avec l’élan, et l’approche du tableau a changé ; les tracés au fusain ont disparu, après tant de besogne j’aborde enfin la surface de la toile comme une totalité qui s’infléchit peu à peu, d’instinct je me donne des obstacles, je passe d’une toile lisse à une toile rêche pour éviter la routine, pour mettre la volonté sur la voie de la découverte et aller vers l’inconnu, avec mes moyens, de touche en touche, selon ma nature, en m’éloignant des choses trop expliquées vers une synthèse à l’image de la richesse que je ressens alentour, qui est aussi en moi, assimilée selon mes forces et que les couleurs dirigent sur la toile. Qu’ai-je fait ? J’ai commencé par des rouges qui sont devenus des gris, j’ai mis des jaunes qui sont devenus blancs, ce qui me semblait brutal s’est avéré nuance. Le tableau est livré aux autres.

Pour moi c’est de nouveau la toile vide sur le chevalet. Ainsi depuis des années et des années et jusqu’au bout, jusqu’à cet éclat de la mort proche que j’aime tant dans l’œuvre de certains grands peintres du passé et qui est la vraie liberté, là où l’obsession et l’abnégation de toute une vie conduisent, mais à partir d’une discipline de fer – n’étaient-ils pas astreints les peintres de la Renaissance à tracer un cercle parfait aussi bien de la main gauche que de la main droite, et cela ne leur a pas nui, au contraire, la liberté épanouie de leurs formes nous touche encore, malgré le temps qui nous sépare d’eux, malgré notre époque qui va, je me demande vers quoi, quand je vois tant de jeunes peintres commencer par des tableaux qui « dégoulinent », par cette liberté qui n’en est pas une, puisque rien ne la soutient et les formes tournent à vide à tel point qu’en les regardant, je me dis parfois avec terreur, est-ce bien cela le sort de l’homme du XXe siècle, d’être dépossédé de lui-même, vidé, une humanité nivelée, où chacun est la copie exacte de son prochain, où la vie de chacun n’est qu’un carrefour ouvert à la confusion, cette même confusion qui fait que notre époque se passionne pour un art de balbutiements et de maladresses, prête à appeler chefs-d’œuvre des œuvres dépourvues du sens le plus élémentaire de la découverte – or, qu’est-ce qu’une peinture sans découverte ? C’est bien ce qui donne de l’intérêt aux dessins d’un enfant, pour lui tout est découverte, tout est expérience de la vie instinctivement emmagasinée et cette capacité d’emmagasiner la vie, c’est ce que je cherchais à tenir en éveil chez mes élèves, avant toute chose, car c’est là la matière de la peinture, j’en suis tellement persuadé, qu’à mon âge maintenant, quand je pense à la peinture, je ne peux m’empêcher de songer à l’époque, à la marche du temps, à cette vitesse croissante que je vois autour de moi à chaque instant, les gens toujours pressés, croyant tout savoir du premier coup et ces nouvelles techniques ! pour peindre plus vite… Mais le battement du cœur de l’homme, qu’on le veuille ou non, est resté celui de l’homo sapiens et là nous butons contre une vérité première : aussi adverse que la vie moderne soit à la peinture, elle ne la tuera pas. Que la peinture sera autre chose que ma folie, ma vie, ma solitude, je n’hésite pas à l’imaginer, mais l’art existera. Pour moi, je le dis parfois à ma femme, l’homme est une semence importée, elle vient d’ailleurs. Nous sommes quelque chose de tellement drôle et artificiel par rapport aux animaux : l’animal, lui, n’a pas besoin d’art alors que notre conscience a de tout temps réclamé cette autre fécondation du réel qu’est l’art.

Arpad Szenes

(à Dora Vallier)
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Figure 34 : 1965 Baltique, Tempera, 99 x 80.


Vie et œuvre d’Arpad Szenes
-
temps et lieux de sa peinture

BIOGRAPHIE

1897

Naissance d’Arpad SZENES le 6 mai à Budapest au sein d’une famille d’intellectuels et d’artistes. Son père, Charles, est ingénieur, sa mère est excellente musicienne, Arpad est leur fils unique.

1901

Arpad joue du piano (il en jouera durant dix ans) mais surtout il dessine, il peint. Il exécute spontanément des portraits que ses parents, attentifs, conservent scrupuleusement.

Aussi loin que remonte sa mémoire, il a toujours dessiné et peint.

1907

Études secondaires. Vers treize ans, Arpad Szenes fréquente une Académie libre et il y verra son premier modèle.

1913

Arpad Szenes obtient son baccalauréat. Sa famille réunit des intellectuels, des artistes, des musiciens connus dans le pays. Chez son cousin Arthur Bardos, metteur en scène de grand renom qui se fixera ensuite aux États-Unis, il côtoie un milieu très divers et cosmopolite. Il y rencontre entre autres Marie Cuttoli qu’il retrouvera plus tard à Paris, les Pitoeff alors en tournée, Yvette Guilbert…

1914

La guerre.

Arpad Szenes s’inscrit aux Beaux-Arts.

1916

Le 20 février, son père meurt brusquement, le lendemain d’une curieuse conversation prémonitoire avec sa mère. « Je donnerais bien volontiers ma vie pour qu’Arpad revienne vivant de cette guerre. »

Arpad Szenes est appelé à faire son service militaire dans la cavalerie. Légèrement blessé, il sera soigné dans un hôpital militaire mais ensuite un début de tuberculose l’empêchera de rejoindre l’armée. La mort subite de son père, à cinquante-deux ans, demeurera toujours troublante pour lui et en relation certaine avec ce fait.

C’est à l’armée qu’il rencontre le sculpteur Desider Bokros-Bierman avec lequel il se lie d’amitié. C’est lui qui ouvre l’esprit d’Arpad Szenes à l’art contemporain international. Son influence sera déterminante.

1918

Vers la fin de l’année, Arpad Szenes est démobilisé. Il entre alors, sans avoir besoin de convaincre sa mère, à l’Académie libre de Budapest où l’enseignement est avancé, libéral. Son professeur, Rippl Ronaï, ami de Matisse, Maillol, Marquet, Bonnard, Vuillard lui révèle les recherches de l’École de Paris d’avant 1914.

En même temps, il découvre la musique de Bartok, Kodaly, la poésie de Adi et de Kassàk. Kassàk est écrivain, sculpteur, peintre, il est déjà en relation avec Dada par l’intermédiaire de Jean Arp, et avec les artistes qui se préparent à créer le Bauhaus (1919). En Hongrie, c’est la révolution d’octobre. Le comte Karoly s’empare du pouvoir, que Bela Kun prendra à son tour en 1919. Les affiches cubistes, futuristes, constructivistes envahissent Budapest. À travers elles Arpad Szenes découvre les recherches de son temps pour une expression plus justement adaptée à ses besoins. Elles l’aident à mieux discerner sa propre orientation.
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Figure 35 : 1965 Le Rivage, Tempera, 17 x 45.


1922

Pour la première fois, à l’occasion d’un concours, Arpad Szenes expose des peintures abstraites au Musée Ernst à Budapest. Il se montre particulièrement intéressé par la décomposition des complémentaires.

C’est un être plein de vie et de curiosité. Dans l’euphorie qui suit la guerre et ces temps troubles de révolution, Arpad Szenes traverse toutes sortes d’aventures. Il cherche à partir pour l’étranger. Il va donc chez son grand-père, à la campagne, pour lui demander l’argent nécessaire mais la beauté et le silence du pays l’incitent à y rester pendant dix mois dans une solitude exaltée d’où vient son monde pictural.

1924

Il décide de faire le tour des capitales artistiques. À Berlin, Munich, il voit des œuvres de Klee et de Kandinsky. En Italie, il s’enthousiasme pour les Primitifs, tout particulièrement pour les Siennois et Giotto. Il découvre Piero della Francesca. En 1925, il arrive à Paris, si incertain de son sort qu’il conserve son billet de retour. Mais il n’y aura plus pour lui de retour. Tout juste des voyages dans son propre pays. Paris, c’est le creuset où se mesurent et se confrontent toutes les tendances. « C’est le lieu d’équilibre entre le passé et le nouveau. »

Là, il mène une vie assez décousue. Pour gagner sa vie et demeurer là, il exécute des caricatures dans les brasseries, les cafés, les night-clubs de Montmartre. Il s’installe successivement à Belleville, à la Villette, aux Buttes-Chaumont. Son activité lui ouvre des possibilités dans la presse. Par manque d’intérêt, surtout préoccupé de sa propre liberté, il ne l’exploite pas, mais elle a l’avantage de lui permettre de « durer » à Paris.

Pendant l’été, il fait un court séjour auprès de sa mère.

Revenu en automne, il se met à la peinture et il passe plusieurs années très difficiles autant pour sa peinture que pour sa vie.
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Figure 36 : 1961 Le Delta, Paris, huile sur toile, 81 x 100.


1929

À l’Académie de la Grande Chaumière, Arpad Szenes rencontre Marie-Hélène Vieira da Silva arrivée tout récemment de Lisbonne en 1928 et qui suit les cours de sculpture de Bourdelle. Elle abandonnera la sculpture pour la peinture mais le regard qu’Arpad Szenes et Vieira da Silva auront l’un pour l’autre sera si définitif qu’ils s’épousent l’année suivante.

1930

Mariage d’Arpad Szenes et de Vieira da Silva.

Ils s’installent Villa des Camélias, ce qui engendrera chez l’un et l’autre une série de toiles fort intéressantes à rapprocher.

Il a pour voisins, à des dates différentes, Pascin, Varèse, Kokoschka. Dans les brasseries de Montparnasse, il rencontre Alberto et Diego Giacometti, Calder, Lipschitz, le poète Pierre Guégen, le cinéaste-assistant de Renoir, Pierre Granville.

Il dessine et peint de nombreux portraits de sa femme, grands portraits, notations, croquis, Marie-Hélène en train de peindre, Marie-Hélène se reposant. Le couple séjourne en Hongrie et pendant plusieurs mois en Transylvanie, dans une colonie d’artistes à Baja-Mare où se côtoient cinq ethnies pittoresques et différentes : gitans, paysans roumains, bourgeois hongrois, juifs orthodoxes et artistes étrangers.

C’est à partir de cette année seulement qu’Arpad Szenes garde ses peintures. Les anciennes il les détruit, les très anciennes, qu’il désirait garder ont été perdues pendant la guerre de Hongrie.

Pierre Charreau réalise des tapis d’après ses maquettes.
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Figure 37: 1965 Le Point Bleu, Tempera, 67 x 673.


1931

Arpad Szenes commence à travailler la gravure dans l’atelier de Hayter, l’animateur du fameux « Atelier 17 » où viennent s’initier de nombreux artistes français et étrangers. Il viendra là jusqu’à la guerre, régulièrement, pour exécuter de nombreuses planches qui magnifient la sûreté, la force et la délicatesse de ses dessins. Chez Hayter, il prend contact avec les surréalistes et notamment Miro, Max Ernst, Tanguy. Il participe avec sa femme aux réunions des « Amis du Monde », groupe de sympathisants communistes. Ensemble, ils réfléchissent à l’art social. La vieille et fidèle amitié qui lie Szenes à Hajdu date de ce moment. C’est là aussi qu’il rencontre Estève et Pignon.

Dès cette année et jusqu’en 1939, Szenes va chaque été au Portugal dans la famille de sa femme. Ce contact profond et renouvelé avec un pays aux plages si vastes, à la lumière si nuancée aura sur son œuvre une influence considérable que sa mémoire libérera, l’heure venue.

Voyage en Espagne, découverte du Prado.

Salon des Surindépendants français.

Galerie Bonaparte. Paris. « Art hongrois moderne, artistes de Paris. »

1932

Arpad Szenes découvre l’œuvre d’Odilon Redon. Il en aime le mystère et la douceur en même temps qu’il ressent, dans la démarche de Tanguy, une confirmation de sa préférence pour les moyens picturaux réduits à l’essentiel simplifié.

C’est l’année où il peint « l’Harmonium ».

Dans sa petite Bibliothèque-Galerie de la rue du Cherche-Midi, il rencontre quatre fois Jeanne Bûcher. Il éprouve aussitôt pour elle une admiration extraordinaire, hommage à l’esprit de découverte de cette femme exceptionnelle. Il fait connaissance chez elle de tous les artistes de cette génération nouvelle qu’elle soutient avec passion et que la célébrité attend.

Salon d’automne. Paris. Salon des Tuileries. Paris.
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Figure 38: 1961 Peinture, Paris, huile sur toile, 73 x 116, Coll. Dora Vallier, Paris.


1933

Villa des Camélias. Peinture. Vie paisible. Lectures. Arpad Szenes est très frappé par « Métamorphoses » de Kafka. La Galerie « UP », dirigée par Antonio Pedro présente ses gravures, celles aussi de Hayter et de Julian Trevelyan.

1934

Madame Epstein, peintre elle-même, organise chez elle des réunions où des artistes allemands, russes, français et autres sont confrontés les uns aux autres. C’est dans ce salon qu’Arpad Szenes rencontre Sonia et Robert Delaunay. Celui-ci, toujours concerné par la peinture s’intéresse à celle d’Arpad Szenes.

1935

Arpad Szenes et sa femme viennent s’installer à Lisbonne pour peindre assidûment. Ils n’en reviendront qu’au mois d’octobre de l’année suivante. Szenes expose quelques toiles au Salon d’art moderne en une exposition commune avec quelques autres jeunes peintres portugais. La presse se montre peu ouverte à leur égard.

Arpad Szenes, au cours de cette exposition, donne une conférence sur la peinture abstraite.
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Figure 39: 1968 Archipel, huile sur toile, 50 x 150.


1936

Au mois de janvier, Arpad Szenes et Vieira da Silva se décident à présenter le résultat de leurs recherches picturales dans leur atelier de Lisbonne. Aussitôt ce dernier devient une espèce de cénacle où se réunissent des artistes, des écrivains, des poètes. De jeunes peintres viennent converser avec Szenes, lui demander des conseils, lui montrer à mesure leur travail. Sa présence suscite un véritable éveil.

Arpad Szenes apprend le Portugais. Il parcourt la côte atlantique. Il s’imprègne de ce pays.

Il va aussi voir sa mère à Budapest.

En octobre ils rentrent à Paris. C’est la période des grandes toiles abstraites : « L’Obstacle », « Le Carrousel », « Le Fléau », « L’Enfant au cerf-volant », « La Fanfare II ».

Leicester Gallery. Londres. « Atelier 17 ».

Kunstzaal. La Haye.

Galerie Manes. Prague.

Galerie Jeanne Bûcher. Paris. « École de Paris ».

East River Gallery. New York. « New painting from Europe ».
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Figure 40 : 1962 Paysage, H.S.T., 150 x 50.


1937

Marie Cuttoli qui crée un atelier de tissage de tapisseries à Alger demande à Arpad Szenes et à Vieira da Silva d’exécuter des copies de Matisse et de Braque. Ce travail n’aboutit pas mais il leur apporte beaucoup : de longues conversations avec Matisse sur les couleurs et sur la précision dans la notation des couleurs.

Dans l’équipe de Jean Lurçat, Arpad Szenes travaille à la décoration du secteur « Pour la Paix » de l’Exposition universelle.

Il illustre la « Chasse au Faon rose » de Pierre Guéguen, poèmes édités par Christian Zervos, aux Cahiers d’Art.

Il crée des décors pour la pièce espagnole « No Pasaran » montée par l’ouvrier espagnol Antonio Moreno dans la banlieue parisienne.

Galerie « Au carrefour ». Paris.

Aux quatre chemins. Paris. « Atelier 17 ».

Guggenheim jeune. Londres.

Musée Ernst. Budapest. « Les artistes hongrois à Paris. »

The circulating Library of Pictures. Londres. L’angoisse de la guerre qui approche infléchit la peinture d’Arpad Szenes vers l’inquiétude et la tension.

1938

Le ménage abandonne la villa des Camélias et vient s’installer boulevard Saint-Jacques.

Les dessins d’Arpad Szenes nous restituent l’atmosphère de cet atelier. Là, dans ce lieu fermé, haut, superbe et pauvre sous une magnifique charpente Arpad Szenes et Vieira da Silva travailleront ensemble longtemps, insoucieux du confort très relatif et de l’exiguïté. Ils vivent là et travaillent là dans une très grande concentration.

Galerie Jeanne Bûcher. Paris. « École de Paris : »

Galerie Delcourt. Paris.
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Figure 41 : 1967 Éclaircie, huile sur toile, 80 x 39.


1939

La mère d’Arpad Szenes meurt à Budapest.

En France, c’est la « drôle de guerre ». Szenes et Vieira da Silva se rendent au Portugal avec l’intention de s’y réfugier. Ils confient leur atelier et de très nombreuses œuvres à la garde et à l’amitié de Jeanne Bûcher. C’est en septembre qu’ils arrivent à Lisbonne.

Derrière Arpad Szenes se profilent « Fanfare noire », « Le dernier combat », « Combat II ». Ces toiles rappellent inévitablement les pages de la fin du « Bleu du ciel ». Arpad Szenes pourtant ne pouvait avoir connaissance du texte de Bataille qui n’était pas publié quoique écrit en 1935. La même obsession épouvantée s’y lit, ce qui menace l’Europe est ressenti comme une force noire agissant sous la tragique dérision des uniformes.

Galerie Henriette Gomez. Paris.

Exposition particulière. Galerie Jeanne Bûcher. Paris.

Ce sont les deux dernières expositions d’Arpad Szenes à Paris avant une très longue absence.

1940

Arpad Szenes expose ses œuvres récentes au Secrétariat national à Lisbonne. Il montre une suite de portraits de Marie-Hélène, quelques gravures, et quelques grandes toiles, surtout des fanfares et des combats.

Puis le couple, s’éloignant de l’Europe, part pour le Brésil en juin. Ils s’installent à Rio, puis à Santa Teresa sur les pentes du Corcovado. Ils établissent leur atelier dans les quelques pièces encore habitables d’un luxueux hôtel complètement dégradé dont le parc est envahi par une folle végétation. Très vite ils rayonnent dans un cercle d’intellectuels.

Une amitié durable se forge entre eux et les poètes Cecilia Meireles et Murilo Mendès. À leur contact, Arpad Szenes lit beaucoup, approfondit la littérature. Après les fortes tensions dues à l’angoisse, la peinture d’Arpad Szenes se fait intime, familière. Les dimensions se réduisent, les objets s’y glissent. Il réalise de nombreux portraits de Vieira da Silva en train de peindre. Univers clos, miroir, repli sur les certitudes simples.
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Figure 42 : 1968 Orient, Tempera, 67 x 51.
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Figure 43 : 1962 Éclipse, H.S.T., 150 x 50.
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Figure 44 : Brésil, 1945-46.


1941

Exposition particulière. Maison de la presse. Rio de Janeiro.

1942

L’atelier de Santa Teresa déjà ouvert à l’amitié et aux discussions, devient un centre où les jeunes peintres reçoivent des conseils aussi simples, aussi discrets, aussi dynamiques que possible de la part d’Arpad Szenes. Il se donne surtout pour tâche de les conduire vers eux-mêmes. Il aura jusqu’à deux cents élèves en 1944 !

1943

Grâce à Heitor Grillo, chargé par le gouvernement de l’École Nationale d’Agronomie « Kilomètre 44 », il reçoit la commande d’une quinzaine de portraits d’illustres savants dont les découvertes ont transformé l’agriculture au cours des siècles.

1944

L’atelier de peinture d’Arpad Szenes suscite un intérêt croissant. Il en organise un plus grand à « Sylvestre » où se groupent entre autres Martin Gonçalves, Ruben Navarra, Carlos Scliar.

Plusieurs éditeurs, directeurs de revues lui demandent des dessins. Il illustre les poèmes de Murilo Mendès, de Cecilia Mereleis. Il travaille longtemps sur « Le chant d’amour et de mort du Cornette Christoph Rilke » que cette dernière vient de traduire. Les nombreux croquis, dessins et études seront en lui le départ de toute la série des gouaches et toiles sur le thème du Banquet. Il illustre également les œuvres de Mario de Andrade, de Jorge de Lima. Il peint pour la « Colecçäo Cantos do Mundo », de Editoria Leitura, le portrait de nombreux écrivains de la littérature internationale.

Musée national des Beaux-Arts. Rio de Janeiro. Royal Académie. Londres. Vente au profit de la R.A.F.

Musée d’Art moderne. New York. « Atelier 17. »
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Figure 45 : 1970 Gros Temps, huile sur toile, 54 x 52.
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Figure 46 : Cecilia Mereleis, Arpad Szenes, départ pour Paris, Rio de Janeiro, 1947.


1945

The art institute. Chicago. « Atelier 17. » Musée Cincinnati. « Atelier 17. »

1946

Arpad Szenes, répondant à une invitation de M. Kubitschek gouverneur de l’État de Minas Gerais, séjourne pendant quelques semaines à Bel Horizonte. Exposition particulière. Palais Municipal. Bel Horizonte.

Exposition particulière. Salle des Architectes. Rio de Janeiro, juin-juillet.

Musée de la Légion d’Honneur. San Francisco. « Atelier 17. »

Décoration murale de l’Hôtel de ville de l’île du Gouverneur, Rio de Janeiro.

1947

Retour en France.

Arpad Szenes éprouve un choc profond en retrouvant son atelier du boulevard Saint-Jacques. Il a laissé au Brésil de nombreux amis dont la séparation lui a coûté mais en même temps il renoue avec ces moments de recherche picturale des années 37 et 38. Presque incapable de peindre, il demeure des journées entières, enfermé dans son atelier dans l’inquiétude et le trouble.

Il peint cependant le premier grand portrait de Vieira da Silva dans le fauteuil de l’atelier.

Vers la fin de l’année, il séjourne à Lisbonne. Il y retournera de façon régulière jusqu’à ce que la mère de sa femme les rejoigne à Paris en 1957.

Au cours de ces voyages, il retrouve ses amis du Portugal et se lie d’amitié avec de jeunes écrivains tels que Sophia Mello Breyner, Bessa Luis, Alberto de Lacerda, Mario Cezariny et avec de jeunes peintres.

Galerie de Bussy. Paris. « Maîtres français et Peintres hongrois de Paris. »


[image: 1000000000000111000002260B2683F6.jpg]

Figure 47 : 1970-71 Écluses huile sur papier marouflé, 100 x 50.


1948

Alors commence pour Arpad Szenes une longue période de travail intense qui efface en lui l’angoisse engendrée par les désordres de la guerre. C’est entre 1948 et 1955 que la peinture d’Arpad Szenes se dégage de tout ce qui n’était pas abstrait dans l’abstrait. C’est la fabuleuse période des « Banquets », des « Parques », de « Conversation », de « Discussion », le moment où lignes de force, tension, mouvement l’emportent sur toute autre préoccupation picturale. C’est le « tournant » majeur d’Arpad Szenes où se retrouve le temps – forcément – perdu en partie en exil. Perdu ou dispersé si l’on considère la vie sous l’angle événementiel mais gagné en puissance de travail contenue longtemps et soudain déversée sur l’œuvre.

Arpad Szenes continue à travailler sur le thème du Banquet.

Un jeune Canadien le suppliant de le faire travailler, il accepte de consacrer deux jours par semaine à de nouveaux élèves, activité qu’il accomplira jusqu’à 1955 mais il ne refusera jamais ses conseils aux uns et aux autres. Ainsi durant plusieurs années il suit de près les travaux des jeunes boursiers de la fondation Gulbenkian.

Salon de Mai. Paris.

1949

L’État acquiert « Composition » (L’Atelier) de 1948. Musée de Nîmes.

Exposition particulière. Galerie Jeanne Bûcher. Paris.
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Figure 48 : 1967 Développement Vertical de l’Horizon, huile sur toile, 150 x 50.
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Figure 49 : Atelier Sylvestre, 1946.

1950

La gouache devient pour Szenes une peinture portant sa fin en elle-même, un art vraiment parallèle. Jusqu’à cette date, elle n’était employée par lui que pour les maquettes des huiles ou pour des avant-projets. Dans l’œuvre de Szenes elle prend soudain une place remarquable : les gouaches et les temperas de Szenes développent une extraordinaire sensibilité, leur matière est vigoureuse en même temps que subtile, elles ont oublié l’eau semble-t-il. Elles ont la matité lumineuse à laquelle ne parvient pas toujours l’huile. De dimensions importantes, marouflées sur toiles ou exécutées sur de superbes papiers-torchons, elles sont une part essentielle de la peinture de Szenes.

Après s’être imposé une forte discipline par la construction, réduisant les êtres et les choses à une géométrie aérée, d’étape en étape, les thèmes s’élaborant, il parvient à l’allusivité, à la suggestion.
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Figure 50 : L’atelier d’Arpad Szenes, Avenue Denfert Rochereau, mai 1954.

1952

Galerie Vivet. Paris.

Musée Cantonal. Lausanne. « Rythmes et couleurs. »

Kunsthaus. Zurich. « Les peintres d’aujourd’hui à Paris. »

Musée de Chartres.

Milan. Peinture abstraite.

Copenhague. Exposition de groupe.

Exposition particulière. Galerie Jeanne Bûcher. Paris.
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Figure 51 : Montparnasse, 1952.


1953

Biennale du Musée d’Art Moderne de Sao Paulo.

Central Modem. New-York.

Guggenheim Foundation. New York.

American Fédération of arts. New York. (Gouaches).

Salon de Mai. Paris.

1955

L’État acquiert « Composition », toile exposée au Salon des Surindépendants.

Galerie de Beaune. Paris.

Musée Cantonal. Lausanne. « Le mouvement dans l’art contemporain. »

Carnegie Institute. Pittsburgh.

Exposition particulière. Galerie Jeanne Bûcher. Paris.

1956

Par décret du 15 mai, Arpad Szenes est naturalisé français. Sa femme l’est avec lui.

Le temps du boulevard St-Jacques est fini. Ils s’installent rue de l’Abbé-Carton dans une maison que l’architecte G. Johannet construit pour eux, y aménageant deux ateliers. Maison où abondent les carreaux de terre cuite et les « azulejos », maison étroite et haute, aux ouvertures petites sur la rue et qui rappelle la structure de certaines toiles de Vieira da Silva. Elle est, par contre, largement ouverte sur un jardin. Dans ce jardin, l’atelier de Vieira da Silva et un cerisier. En haut de la maison, celui d’Arpad Szenes.

Cette même année, Guy Weelen devient leur collaborateur.

Guy Weelen est écrivain d’art mais surtout il dessine. Il est venu visiter l’atelier commun du couple en 1949. Il a été vivement impressionné et touché par leur œuvre. Entre eux et lui des liens de confiance réciproque sont nés, une amitié, ces liens se sont resserrés au cours des années mais aussi à l’occasion des grandes expositions que Guy Weelen organisait à cette époque pour des Musées étrangers (au Danemark et en Suisse notamment). Enfin, les obligations de la vie quotidienne devenant de plus en plus contraignantes, l’ami s’est transformé en collaborateur s’occupant essentiellement de la mise en ordre de l’œuvre des deux artistes, des archives, de leur catalogue, de leurs expositions.

1957

Belgrade et Zagreb. Exposition d’art français.

Exposition particulière. Galerie Betty Thommen. Bâle.

1958

En automne, Arpad Szenes et sa femme séjournent au Portugal. Avec des amis, Szenes visite le sud de l’Espagne. Il voit la Sierra Morena avec émerveillement. Il traverse à nouveau la vieille Castille, ses hauts-plateaux, ses champs de blé, ses sillons. Cette vision va l’inciter à reprendre un thème dont il est déjà redevable à cette région et qui revient périodiquement dans son œuvre ainsi qu’en témoignent : « Paysage » (1956) « Espagne » (1959) « Labours » (1961) « Chaumes » (1968). Les petites villes fortifiées disséminées sur tout le territoire portugais deviennent chez lui des constructions sévères et rythmées. Elles apparaissent dans sa peinture dès 1959 : « La ville fortifiée », « Portalegre » (1962), « Castelo Branco » (1965), etc…

L’État acquiert « Paysage », tableau exposé à la Galerie Pierre.

Galerie Rive Gauche. Paris.

Carnegie Institute. Pittsburgh.

Exposition particulière. Galerie Pierre. Paris.
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Figure 52 : Rue de l’Abbé Carton.


1959

Musée de Varsovie. « De Manet à nos jours ».

Documenta II. Kassel.

Galerie Art vivant. Paris. « Hommage à Monet. »

Viener Kunstlerhaus. Vienne. Neue Galerie. Stadt Linz. « 80 Maler der Ecole de Paris. 1900-1959. »

Arpad Szenes est engagé dans une peinture d’une extrême mouvance, il affectionne les grands formats, surtout ceux hors mesure où s’affirment les horizontales ou les verticales : « Archipel », « Paysage », etc… Sa peinture est celle d’une vision intense, élargie, rêvée.

1960

L’État acquiert « Paysage » toile exposée au Salon des Réalités Nouvelles et une gouache « Le grand massif » présentée à la Galerie « Cahiers d’Art ». Le Musée Fabre de Montpellier acquiert « Archipel ».

Exposition particulière aux « Cahiers d’Art ». Paris chez Christian et Yvonne Zervos.

Konstmuséum. Göteborg.

Salon de Mai. Paris.

Kunsthaus. Salon de Mai. Zurich.

Galerie Jeanne Bûcher. Paris. « Hommage à Jeanne Bûcher. »

Musée de Tel-Aviv et Musée Bezalel. Jérusalem. « La peinture française d’aujourd’hui. »

1961

Exposition particulière à la Galerie du Grand Chêne. Lausanne.

Musée d’Art Moderne. Haïffa.

Musée national d’Art Moderne. Paris. Nouvelles acquisitions.

Musée des arts décoratifs. Tokyo et Kyoto. « École de Paris. »

Salon de Mai. Paris.

Salon de Mai. Stedelijk Muséum. Amsterdam.

Salon d’automne. Paris.
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Figure 53 : 1971 Embruns, huile sur papier marouflé, 100 x 50.


1962

Arpad Szenes voyage à nouveau en Espagne à l’occasion de l’année Velasquez. Il se consacre à la visite du Prado, à celle de Madrid et fait une brève incursion à Cuenca dont il revient émerveillé.

Arpad Szenes est nommé chevalier de l’ordre des Arts et des Lettres.

L’État acquiert une de ses toiles exposées au Salon de Mai.

Musée national. Varsovie. « Francuski Rysunki XVIIe-XXe S ».

Galerie Creuzevault. Paris. « Tryptiques et Dyptiques. »

Salon « Réalités nouvelles ». Paris.

Arpad Szenes et Vieira da Silva aménagent une vieille maison seigneuriale dans un superbe village du Loiret. Ils y passeront désormais la moitié de chaque année.

1963

C’est l’année de « Moïse », « Le rubis », « Mirage », « L’Étoile », « Le Sacri », « Les Dauphins »…

Exposition particulière à la Galerie Jeanne Bûcher. Paris.

Musées de Zagreb et de Ljubljana. « Sauremeno Francusko Slikarstvo ».

National Gallery. Salisbury. « Contemporary French Painting ».

Musée national d’Art Moderne. Paris. « L’oiseau qui n’existe pas ». Poème de Claude Aveline.

Musée Cantonal. Lausanne. « Premier salon international des galeries pilotes ».
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Figure 54 : 1971 L’Orage, Paris, huile sur papier marouflé sur toile, 63 x 91.

1964

Arpad Szenes se rend à Turin, sa femme l’accompagne. Ils se promènent à Sienne, à Florence puis ils visitent Rome où les rejoignent leurs amis brésiliens Murilo et Saudade Mendes.

L’État acquiert « La plage, la mer, la terre » et « Paysage clair », tableaux que Gaëtan Picon, alors directeur des Arts et des Lettres, avait tout particulièrement remarqués dans son atelier.

Documenta III. Kassel.

1965

Festival de la ville de Montrouge.

Galerie-Librairie « La Hune ». Paris. Grimm, Vera Pagava, Marie Raymond, Vieira da Silva, Arpad Szenes. »

Exposition itinérante en Amérique du Sud : Lima, Santiago du Chili, Bogota. « Peinture française contemporaine. »

Ateneum. Helsinki.

Musée des Beaux-Arts. Turku.

Musée des Beaux-Arts. Tempere. « Peinture contemporaine en France. »

Musée de Carpentras. « Livres rares. » Collection René Char.

Exposition particulière aux Cahiers d’Art. Paris.

Exposition particulière. Galerie Alice Pauli. Lausanne.

Exposition particulière. Galeri 27. Oslo.

1966

Arpad Szenes et sa femme séjournent à New York puis visitent l’Arizona jusqu’à la frontière mexicaine. Le Musée des Beaux-Arts de Rouen acquiert « Algarve » (1964).

Il illustre de trente-neuf gouaches un manuscrit de René Char que ce dernier offre à Yvonne Zervos. « Le terme épars ».

Salon de Mai. Paris.

Fondation Maeght. St-Paul-de-Vence. « Dix ans d’art vivant 1945-1955. »

Musée de Québec.

Musée d’art contemporain. Montréal. « L’École de Paris. »
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Figure 55 : 1971 Couchant, huile sur toile, 116 x 73.


1967

Arpad Szenes est nommé Officier dans l’Ordre des Arts et Lettres.

L’État acquiert « Le Rubis » (1963).

Exposition universelle. Montréal.

Salon de Mai. Paris.

Salon de Mai. Cuba.

Exposition itinérante. Pays de l’Est. « Peinture française. »

Galerie Pierre Domec. Paris.

Exposition d’arts plastiques au XVIIIe Congrès du Parti communiste français. Paris.

Galerie Jacob. Paris.

Théâtre de la Maison de la culture. Caen.

Galerie Cimaise. Paris. « Les quatre éléments. » Fondation Maeght. St-Paul-de-Vence. « Dix ans d’art vivant 1955-1965. »

1968

De Lausanne où a lieu une importante exposition particulière de ses œuvres sous le titre général « Paysages accordés », il gagne Venise, quarante-quatre ans après qu’il l’ait vue pour la première fois.

Exposition particulière. Galerie Alice Pauli. Lausanne.

Exposition itinérante U.S.A. et Montréal : National Gallery of Art, Washington D.C. ; Metropolitan Muséum of Art, New York ; Muséum of Fine Arts, Boston ; The Art Institute of Chicago ; M.H. de Young Memorial Muséum, San Francisco ; Musée d’Art Contemporain, Montréal ; The Detroit Institute of Art. « Painting in France 1900-1967. »

Exposition itinérante. Pays de l’Est. « Montréal II en Europe centrale. »

Salon des Réalités nouvelles. Paris.

Galerie Max Kaganovitch. Paris. « D’après le paysage. »

Galerie « La Roue ». Paris. « L’usage de la peinture, Bryen, Szenes, Zack. »

Maisons de la Culture : Firminy, Thonon, Montpellier, Céret, Toulouse, Auxerre, Nantes, Plessis-Robinson, Pézenas. « Peinture ininterrompue ».

Institut français de Cologne. « La Galerie Jeanne Bûcher. »

Arpad Szenes exécute pour les éditions Françoise Mermod à Lausanne une superbe gravure aquatinte turquoise pâle qui à elle seule témoigne du chemin parcouru par Szenes depuis les années où il gravait régulièrement des planches à « l’Atelier 17 ». Cette aquatinte qui est sa première gravure depuis 1939 est elle aussi du côté de la réalité suggérée. De l’eau derrière des fenêtres.

1969

Années de travail intense. La beauté de la peinture de Szenes éclate avec une évidence que la lenteur du temps mis à la reconnaître véritablement rend plus éclatante encore. Arpad Szenes impose enfin une vision contemplative et toute intérieure de cet art contre l’écume des tendances contemporaines. À la mode picturale, il oppose l’universalité de la vision imaginaire. Huiles, gouaches, temperas en témoignent avec force et nombre.

Exposition particulière au Château de Ratilly.

Exposition particulière. Galerie Cahiers d’Art. Paris. « Gouaches ».

Exposition particulière Galerie Jacob. Paris, (gouaches et petits formats).

Exposition itinérante en Amérique du Sud. « Peinture française contemporaine ».

Musée de Céret. « Hommage à René Char ».

C.N.A.C. Paris. « Dernières acquisitions ».
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Figure 56 : 1971 Échancrure, Paris, huile sur papier marouflé sur toile, 80 x 97.


1970

Exposition particulière. Galerie Régence. Bruxelles, (gouaches).

Musée Fabre. Montpellier. « Le C.N.A.C. en Languedoc ».

Galerie Zumini. Paris. « Magyarok. »

Budapest. « Szazadi. Magyar Szarmazasu Müvészek Külföldön ».

Festival de Montargis.

Sous-Préfecture de Rambouillet. « Degas, danse, dessin. »

Gouaches pour un poème de René Char. VII exemplaires. P.A.B.

1971

Les services de l’Inspection des Musées de province du Louvre organisent la première rétrospective de son œuvre :

Musée des Beaux-Arts de Rouen.

Musée des Beaux-Arts de Rennes.

Musée des Beaux-Arts de Lille.

Grand Palais. Paris. « Hommage à Christian et Yvonne Zervos ».

Fondation Maeght. St-Paul-de-Vence. « Exposition René Char ».

Musée Fabre. Montpellier. « Les livres réalisés par Pierre André Benoît. »

« Les cinq ans de la Galerie Jacob. » Paris.

1972/73

C’est au tour du musée des Beaux-Arts d’Orléans d’accueillir l’exposition rétrospective d’Arpad Szenes. Exposition rétrospective. Fondation Calouste Gulbenkian. Lisbonne. Exposition enrichie de nombreux dessins et œuvres anciennes.

Expositions rétrospectives. Musées de Dijon, Nancy, Besançon, Nantes, Reims, Montpellier et Château de Ste-Suzanne (Mayenne).

Accompagne de dessins le troisième Lexique de Jean Grenier. Ed. GALANIS – Paris. 1973.
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Figure 57 : 1972-73 Peinture marine, huile sur papier marouflé, 100 x 81.


1974

Exposition rétrospective. Musée d’Art Moderne de la ville de Paris.

Exposition particulière Galerie Jeanne Bûcher. Paris.

Exposition particulière Galerie Jacob. Paris.

La revue de poésie « ARGILE », publie dans son premier numéro une suite de dessins. MAEGHT, éditeur, Paris.
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Des œuvres d’Arpad Szenes figurent dans les collections publiques suivantes :

Musée national d’Art Moderne et Collections de l’État – Paris.

Musée R. Salomon Guggenheim – New York. 

Ministère des P et T – Paris.

Musée des Beaux-Arts – Dijon (Donation Granville).
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Musée de Bezalel – Jérusalem.
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Je remercie Guy Weelen pour les documents qu’il m’a communiqués de façon cordiale, précise et constamment attentive, et je remercie Norbert Pierlot de m’avoir ouvert le chemin qui mène à Arpad szenes.

Jocelyne François
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