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Exposition  MONET, « je passe ma vie à peindre » 

au Musée d’Orsay 

(du 30-09-2026 au 24-01-2027) 

(un rappel en photos personnelles de la totalité -sauf oubli(s)- des œuvres 
présentées) 

 

Communiqué de presse : 
 

À l’occasion du centenaire de la disparition de Claude Monet, le musée d’Orsay met à l’honneur sa 
collection d’œuvres de l’artiste, inégalée par son étendue – avec soixante-seize peintures – comme par 
sa qualité : toutes les phases de la carrière de Monet y sont représentées, couvrant six décennies de 
création, et comprenant parmi les plus importants chefs-d’œuvre de l’artiste. Tandis qu’une quinzaine de 
ces peintures ont rejoint l’exposition Monet. Peindre le temps, au musée d’Orangerie, au musée d’Orsay 
un nouveau parcours au sein des galeries impressionnistes présente cinquante œuvres de Monet - soit 
pas moins des deux tiers de cette collection. Elle est exceptionnellement montrée dans un nouvel 
accrochage retraçant, au fil de six salles consécutives, les différents moments de la carrière de l’artiste, 
du milieu des années 1860 jusqu’au début du xxe siècle. 
 
Démontrant le brio incomparable d’un artiste toujours aux prises avec le défi de peindre en plein air et de 
restituer son « impression », et témoignant du goût visionnaire et de la générosité de celles et ceux - 
collectionneurs et donateurs – ayant contribué à former cette collection, ce parcours inédit dévoile les 
résultats de recherches récentes effectuées sur cinq peintures de Monet, au cours de restaurations et 
d’études scientifiques menées sur ces œuvres en collaboration avec le Centre de recherche et de 
restauration des musées de France. 
Chacun de ces cinq « focus » projette un éclairage neuf sur ces peintures, en enrichit la connaissance, 
voire, dans certains cas riches en surprises et en révélations la transforme fondamentalement. Ces 
examens menés en laboratoire et les restaurations entreprises sur ces tableaux nous renseignent en 
effet sur la technique et la méthode de Monet, moins spontanée qu’il n’y parait. Ils révèlent la « lutte 
continuelle » d’un artiste qui « travaille à outrance », « piochant ferme », « comme un forcené », et aux 
prises avec des difficultés très concrètes : peindre un paysage de neige, une toile de très grand format à 
l’extérieur, ou un déjeuner en plein air, avec ou sans convives ; se hâter de fixer sur la toile le dégel 
rapide d’un fleuve figé par la glace, ou encore retravailler son motif en vue d’une « série ». 
Ces différents focus, répartis tout au long du parcours (salles 29 à 35) nous plongent au cœur de ces 
œuvres et du processus de création de cet artiste essentiel, dont la radicalité est le fruit d’une quête 
constante. 
 
Cet accrochage inédit des œuvres de Monet s’accompagne d’un nouvel ouvrage rassemblant en un seul 
volume l’intégralité des peintures de Monet conservées aux musées d’Orsay et de l’Orangerie, sous la 
direction de Sylvie Patry, Anne Robbins et Cécile Girardeau. 
La correspondance de Claude Monet est une source précieuse pour les analyses et études des 
méthodes de travail de l’artiste au fil de sa carrière. A l’occasion du centenaire, les éditions Thames & 
Hudson, avec la collaboration du musée d’Orsay, publient un recueil de lettres choisies et, pour 
certaines, inédites : Monet. Lettres d’une vie, à paraître en octobre 2026. 
 

COMMISSARIAT 
Anne Robbins, conservatrice Peinture, musée d’Orsay 

Sylvie Patry, conservatrice générale du Patrimoine, déléguée aux célébrations des 
anniversaires des musées d’Orsay et de l’Orangerie 

Avec Bénédicte Trémolières, restauratrice spécialiste de Claude Monet 
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Magistrale évocation des frimas de l’hiver, La Pie est une des œuvres de Monet les plus appréciées, mais 
aussi l’une de celles qui suscitent encore de nombreuses questions. Monet la peint fin 1868 ou début 1869, 
près d’Etretat, en Normandie. 
 
On sait qu’en janvier 1869, à court de matériaux, il cherche à se procurer des peintures à l’huile, notamment 
« beaucoup » de blanc, ainsi que du noir, du bleu, de l’ocre et du brun. Les analyses ont pourtant révélé que, 
pour rendre la blancheur immaculée, la densité et la brillance de la neige, il a utilisé toutes les couleurs du 
spectre lumineux. 
 
Monet fait le choix d’un format ambitieux (130 x 89 cm - dit « 60 Paysage ») – laissant supposer qu’il destinait 
son tableau au Salon, où le tableau aurait été refusé quelques mois plus tard. Désargenté, l’artiste aurait 
envisagé de réutiliser une toile déjà peinte, hypothèse que les études récentes n’ont pas confirmée. Les 
examens ont en revanche établi que Monet avait amorcé sa composition bien autrement, barrant le paysage 
d’une rangée de maisons - peut-être les différents bâtiments d’une ferme, ou d’un hameau - semblant blotties 
les unes contre les autres dans le froid hivernal. En recouvrant celle de gauche, l’artiste dégage la ligne 
d’horizon, et fait circuler jusqu’à nous l’air vif et mordant, dans lequel une pie s’apprête à s’envoler. 
 
Les examens réalisés ont aussi montré que le tableau a été rentoilé assez tôt, sur un châssis de récupération 
ayant déjà beaucoup servi, puis qu’il fut signé après cette intervention. Déjà jugé très jauni lors de son 
acquisition, le tableau n’avait fait l’objet que de légères interventions. La restauration menée en 2025-2026 lui 
a rendu sa luminosité froide et permis de mieux percevoir les infinies nuances de blanc de la composition. 
Ces découvertes constituent autant de pistes de recherche, dont l’étude se poursuit. 
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Au printemps 1866, un an après la tentative inaboutie du Déjeuner sur l’herbe, Monet relève le défi de 
peindre en plein air un tableau de grand format. D’élégantes jeunes femmes, dont trois ont pour modèle sa 
compagne Camille Doncieux, posent dans un jardin à Sèvres. Pour pouvoir travailler à la partie supérieure de 
la toile sans avoir à monter sur une échelle, Monet creuse dans le sol une tranchée dans laquelle est 
descendue le châssis. L’œuvre est ensuite poursuivie en atelier, puis achevée en Normandie avant d’être 
présentée au Salon de 1867. Le jury la refuse : son sujet, trop ordinaire pour un tel format, ainsi que sa 
lumière éclatante et sa touche franche s’éloignent des critères académiques de l’époque. 
 
En 2020, des analyses scientifiques ont révélé plusieurs modifications apportées par l’artiste alors qu’il 
travaille à sa toile : il modifie la femme à l’ombrelle, supprime des pots de fleurs à droite, ajoute la femme de 
profil en robe rayée, et déplace sa signature. La restauration du tableau (2021-2022) a restitué toute la 
fraîcheur de la palette : les verts ont retrouvé leur profondeur, tandis que les blancs lumineux se détachent 
des ombres gris-bleuté dans l’éclat d’un après-midi de printemps. 
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Claude Monet    Le Déjeuner sur l'herbe   entre 1865 et 1866   huile sur toile 
H. 248,7 ; L. 218 cm; pds. 97 kg. avec cadre H. 264,5 ; L. 230,2 ; EP. 11,6 cm 

Dation, 1987 
 

Ce fragment, avec un second également conservé au musée d'Orsay, constituent les seuls vestiges du 
monumental Déjeuner sur l'herbe de Monet. Commencée au printemps 1865, l'oeuvre mesurait plus de 
quatre mètre sur six et devait constituer un hommage mais aussi un défi à l'égard de Manet dont le tableau 
du même titre avait été l'objet des sarcasmes du public et des critiques lors de son exposition au Salon des 
Refusés en 1863. Mais le projet fut abandonné en 1866, juste avant l'inauguration du Salon auquel Monet le 
destinait. 
En 1920, Le peintre raconte lui-même ce qu'il est advenu du tableau : "je devais payer mon loyer, je l'ai 
donné en gage au propriétaire qui l'a roulé dans sa cave, et quand, enfin, j'ai eu de quoi le retirer, vous voyez 
si il avait eu le temps de moisir". Monet récupère la toile en 1884, la découpe, et n'en conserve que trois 
fragments. Le troisième a aujourd'hui disparu. 
Monet avait commencé par exécuter une série de petites études sur nature, puis compose en atelier une 
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esquisse très poussée (Moscou, musée Pouchkine). La différence la plus notable entre l'esquisse et la toile 
définitive consiste à remplacer le jeune homme imberbe assis sur la nappe par un solide gaillard barbu qui 
ressemble de manière frappante à Courbet. Ce dernier est venu voir Monet et Bazille dans leur atelier 
commun pendant l'hiver 1865-1866. Il aurait, selon Bazille "été enchanté" devant Le déjeuner. Ce 
témoignage diffère de celui de Gustave Geffroy, d'après lequel des commentaires de Courbet auraient été la 
cause de l'abandon du Déjeuner. Le tout n'est pas incompatible, un avis défavorable ayant pu être formulé 
après les compliments. Toujours est-il que pour Monet qui écrivait en mai 1865 à Bazille "Je ne pense plus 
qu'à mon tableau et si je devais le manquer, je crois que je deviendrais fou", on imagine aisément le 
découragement qu'a pu susciter la moindre réticence manifestée par le maître de l'avant-garde. 
Critiqué ou non par Courbet, Monet devait être parfaitement conscient des difficultés rencontrées dans la 
transposition à échelle monumentale de l'esquisse. Il accentue les contrastes lumineux, "monte" les couleurs, 
mais préserve plus difficilement l'éclat, la spontanéité des études. En avril 1866, voyant qu'il ne peut achever 
l'immense peinture pour le Salon, Monet annonce à Armand Gautier sa décision de "laisser de côté pour le 
moment toutes les grande choses en train qui ne feraient que me manger de l'argent et me mettraient dans 
l'embarras". 

 

 
 
 
 
 

    


