
LA COLLECTION
Le musée Cantini est installé dans un hôtel particulier construit 
en 1694 par la Compagnie du Cap Nègre spécialisée dans 
l’exploitation du corail en Tunisie. Devenu propriétaire du 
bâtiment, Jules Cantini (1826–1916), amateur d’art, sculpteur 
et important marbrier prit part à la construction de nombreux 
édifices civils et religieux à Marseille sous le Second Empire. En 
1916, il fit don à la ville de Marseille de son hôtel particulier afin 
qu’il devienne un musée consacré à l’art contemporain de son 
temps.
Cet établissement culturel marseillais développe depuis une 
importante politique d’acquisition et d’exposition, en collaboration 
avec les plus importantes institutions muséales nationales et 
internationales.

Le musée présente un large panorama de l’art moderne du XXe 
siècle, mettant l’accent sur un certain nombre de séquences 
historiques telles que le post-impressionnisme, le fauvisme, les 
différentes tendances post-cubistes des années 1920-1930 et 
l’abstraction.
Le surréalisme forme également un axe majeur de la collection 
directement rattaché à l’histoire de Marseille qui accueillit en 
1940-1941 des milliers de réfugiés fuyant le nazisme, parmi 
lesquels se trouvaient de nombreux artistes surréalistes.

La collection couvre une période s’étendant jusqu’à la fin des 
années 1970 et se déploie dans toute sa richesse et sa variété 
offrant un ensemble significatif de l’art moderne.



DE LA FIGURE À L’ABSENCE

Sujet éternel de la peinture et de la sculpture, la représentation 
de la figure humaine a considérablement évolué depuis la 
Renaissance et emprunte des chemins nouveaux au XXe siècle. 
Elle se libère des codes picturaux des siècles précédents et 
dépasse les lois de l’apparence pour privilégier l’expression de 
la subjectivité et rendre compte du fonctionnement de la pensée 
humaine.

Au sortir de la guerre, en plein essor de l’existentialisme, ce 
n’est souvent que dans une relation d’absence, de vide, voire de 
stupeur que le sujet révèle un profond désaroi. 
Face à un portrait ou à un autoportrait, un magnétisme s’immisce 
alors dans le rapport que nous avons avec l’œuvre d’art. Nous 
devenons spectateurs actifs, familiers de la scène mais tout autant 
troublés par cette présence incarnée de la figure humaine que 
nous le sommes face à l’espace déserté qui se révèle en creux.



SURRÉALISME  

Refusant toute reproduction de la réalité, mettant en avant le 
«modèle intérieur», accordant crédit au rêve et au hasard, le 
surréalisme réunit, au-delà de la sphère littéraire, un nombre 
important d’artistes majeur du XXe siècle.

Avant d’intégrer le langage commun, il fut défini en 1924 par 
André Breton comme un « automatisme psychique pur, par 
lequel on se propose d’exprimer, soit verbalement, soit par écrit, 
soit de toute autre manière, le fonctionnement réel de la pensée. 
Dictée de la pensée, en l’absence de tout contrôle exercé par la 
raison, en dehors de toute préoccupation esthétique ou morale».
Dans Le surréalisme et la peinture, publié en 1928, Breton dresse 
un premier état de la situation, rendant hommage à Picasso, 
Giorgio De Chirico, Francis Picabia, Max Ernst, Man Ray, André 
Masson, Joan Miró, Yves Tanguy et Jean Arp. D’autres artistes –
Victor Brauner, Hans Bellmer, Jacques Hérold et Matta– rejoignent 
bientôt le groupe qui s’est formé, témoignant de l’ampleur et de 
la vivacité d’un mouvement qui s’est rapidement internationalisé.
Aux États-Unis, où s’exilent, via Marseille, artistes et écrivains 
européens en 1940-1941, la présence de Matta, Tanguy, Ernst, 
Masson, Duchamp et Seligmann fut à l’origine d’une extraordinaire 
mutation de la scène artistique américaine, qui devait déboucher 
sur ce que l’on appela expressionnisme abstrait (Arshile Gorky, 
Robert Mothorwell, Mark Rothko, etc.).



ABSTRACTION 

Après les années 1950, naissent de nouvelles formes ayant pour 
but d’annihiler toute représentation en donnant à la matière 
même de l’œuvre toute sa prééminence et parfois
sa seule raison d’être. Au hasard des trouvailles plastiques, les 
artistes se laissent souvent guider par les effets incontrôlés de la 
matière, utilisent de nouveaux outils et
agissent en alchimistes.
L’abstraction est ainsi une forme visuelle aux contours indécis, 
infinis, où la figure disparaît au profit de la gestuelle des peintres. 
Hors des catégories communes de l’art, le critique Michel Tapié 
définit dans ses écrits «Un Art Autre» pour rendre compte de 
ces expériences nouvelles, sans frontières ni école, menant aux 
sources d’une abstraction informelle.

En Europe, l’art informel et tachiste se libère de toute attache 
expressionniste ou existentialiste pour redonner à la toile une 
existence concrète et unique, tandis que l’abstraction géométrique, 
paradoxalement, s’affranchit parfois de toute géométrie.



NATURE MORTE

Représentation d’objets, de fleurs, de fruits, de légumes, de gibier 
ou de poissons, la nature morte s’affirme au XVIIe siècle pour 
connaître au XIXe siècle un déclin progressif en tant que genre 
autonome avec son répertoire et ses spécialistes, mais n’en sera 
pour autant jamais complètement délaissée.
Si la nature morte n’est plus un genre académique, elle anime 
toujours les recherches des artistes comme terrain d’exploration 
plastique. Elle se prête aux recherches sur l’espace et la géométrie 
des volumes chez Amédée Ozenfant ou sur les rapports couleur-
forme chez Fernand Léger.
Tandis que la liberté du choix des sujets s’impose au XXe siècle, 
certaines œuvres mettent en scène une citation de la nature 
morte traditionnelle –Jean Hélion, Nature
morte au lapin–.
La fonction créatrice de la couleur et la simplification des formes 
ainsi que l’appropriation du sujet par les surréalistes, puis 
plus tard par les artistes du pop art et les nouveaux réalistes, 
participent à redéfinir le statut de l’objet et de son appropriation.



PAYSAGE

Longtemps parent pauvre de l’histoire de l’art, le paysage est un 
genre enfin reconnu au début du XIXe siècle par l’Académie des 
Beaux-Arts. Le Romantisme et son exaltation de la nature laisse 
bientôt la place à une mutation de la représentation. L’étude 
«sur le motif», en extérieur, devient le sujet de prédilection des 
peintres de Barbizon puis des impressionnistes qui portent une 
attention particulière à la lumière.

Au tournant du XXe siècle, les artistes jettent les bases d’un tout 
nouveau code de figuration. Sur les traces de Paul Cézanne, qui 
vint y travailler à plusieurs reprises entre
1869 et 1885, Georges Braque, André Derain, Raoul Dufy et Émile 
Othon Friesz font plusieurs séjours à l’Estaque entre 1906 et 1910 
: ce quartier de Marseille est un véritable
creuset de la modernité. Leurs œuvres appartiennent au fauvisme 
ainsi qu’à ce qu’il est convenu d’appeler le premier cubisme ; le 
paysage est résumé à ses formes élémentaires : la sphère, le 
cône et le cube.

Pour beaucoup d’artistes du XXe siècle, le motif du paysage et 
plus particulièrement celui de Marseille –l’Estaque, Vieux-Port, 
pont transbordeur– devient ainsi un terrain d’expérimentation et 
d’inspiration.



CLAUDE GARACHE
1930 - 2023, PARIS

Corps traversés d’eau claire

Corps, matière vivante si près d’elle-même en sa fragilité au 
monde, qu’on la croirait parfois à la limite de se fondre à un calme 
souffle qui caresse du regard, truites un peu saumonées en leur 
suspend d’eau claire. De prime abord, ces figurations abaissées 
ou pliées jusqu’à se replier sur elles‐mêmes m’avaient laissé un 
peu distant. C’est peu à peu que quelque chose s’est manifesté à 
ma vue comme l’enroulement d’une chaude respiration tournée 
vers son centre ainsi qu’une matière secrète et vivante.

De l’œuvre se dégage un espace qui sait accueillir pour porter 
le sable qui nous constitue à un assemblage qui, sans refuser la 
part friable, nous aide à rallumer et à retrouver ce qui envers et 
contre tout unit et peut-être réconcilie avec un vertige originel. 
C’est alors que le motif s’empare de nous et déplie à l’encontre 
de l’inquiétude sa tendre ferveur, comme
si un bonheur intime outre passait un instant les jalons qui 
annoncent notre destruction à venir. Dans les tableaux les plus 
récents, le corps féminin plus ouvert de courbes élargies,
parvient presque à se déposséder de lui‐même dans le 
consentement d’un geste où le glissement de la couleur rouge se 
fait corporalité lumineuse qui défie puis s’allie le temps.
C’est peut-être à l’approche d’une certaine spiritualité que se 
révèle toute la sensibilité de l’artiste face à la fragilité de notre 
passage.

Nicolas Cendo, 2023

Les œuvres exposées –à l’exception de Avrilé– sont issues de 
la donation du Fonds de dotation Hélène et Claude Garache en 
2024.



LENA VANDREY
1941, BRESLAU (POLOGNE) - 2018, MONTPELLIER

Colères et beautés
La seconde vie de Lena Vandrey

Elle était née en 1941 à Breslau, aujourd’hui Wroclaw, dans la 
Pologne des hauts-fourneaux. Partir pour Paris dès 1959 et puis 
s’établir dans les Cévennes, la contrée de ses ancêtres huguenots, 
furent son choix irréversible. Après son décès survenu en 2018, 
plusieurs musées accueillent les donations de son œuvre, ses 
inventions plastiques et ses écrits.
L’air qu’on lui donnait à respirer, la société fasciste qui cernait 
son enfance, risquaient de défigurer son esprit. Lena Vandrey 
décida de vivre l’essentiel de son existence en périphérie, dans 
la lumière du Midi. L’intensité de sa solitude, son exil loin de 
l’Allemagne ne l’empêchèrent pas de fomenter toutes sortes de 
connivences : Niki de Saint‐Phalle, Jean Dubuffet et Louis Pons 
furent ses amis. De son vivant, elle fut exposée par Iris Clert et 
plusieurs instances de l’art brut, le musée de Lausanne, la galerie 
parisienne d’Alain Bourbonnais, la Halle Saint-Pierre ainsi que 
le musée d’art sacré de Pont-Saint-Esprit. Sa filmographie, ses 
publications personnelles, les éphémérides de ses expositions et 
rétrospectives en France et en Allemagne se multiplièrent.

Ses paroles et ses positions étaient sans concessions. Détruire 
sans répit les murailles de la bien-pensance, bâtir parmi les ruines 
et les rebuts, construire des mondes sans frontières ni douanes, 
continuer de «rire en allemand» tout en parlant impeccablement 
le français, furent sa vie quotidienne ; Stendhal figurait parmi les 
écrivains qu’elle adorait.

Alain Paire, 2024

Les œuvres exposées sont issues de la donation du Fonds Lena 
Vandrey en 2024.



LOUIS PONS
1927 - 2021, MARSEILLE

Durant l’été 2023, le musée Cantini a présenté la rétrospective 
«Louis Pons (1927 — 2021), j’aurai la peau des choses», produite 
en collaboration avec l’Espace Lympia de Nice.

Le musée Cantini tient à remercier Michel Soskine, Galerie Claude 
Bernard, pour sa généreuse donation de six œuvres à l’issue de 
l’exposition.
Homme des mots, du tracé et des traces, Louis Pons nous entraîne 
dans un monde parfois cauchemardesque aux frontières d’un 
univers fantastique, parfois inquiétant quand il n’est pas mis à 
distance par l’humour qui en dissipe les monstruosités.

La fin des années 1960 voit le dessin laisser presque exclusivement 
place à l’assemblage ; l’installation de Pons en 1973 dans un 
grand atelier parisien lui permet d’accumuler quantité de rebuts 
collectés qui alimentent ses «montages». Les objets sont liés 
et conjugués tandis que leur association est scellée par le clou, 
la colle, le liant, la ligature, le nœud mais la question reste en 
suspens : qu’est-ce qui fait tenir
ensemble ce qui n’aurait jamais dû se rencontrer ?


