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01  -  HENRYK BERLEWI
(POL/1894-1967)

Cyprès et nuages, étude pour le cycle 
«Méditerranée»,1929
Gouache et aquarelle sur papier
34 x 40 cm
Signé et daté en bas à droite

Gouache and watercolor on paper
13 3/8 x 15 3/4 in
Signed and dated in the bottom right corner

2 000 - 4 000 €

02  -  FÉL IX DEL MARLE
(FRA/1889-1952)

Composition, ca. 1920
Lavis d’encre sur papier
25 x 30 cm (à vue)
Signé en bas à gauche

Ink wash on paper
9 7/8 x 1 3/4 in (at sight)
Signed in the bottom left corner

2 000 - 3 000 €



03  -  HEINRICH MARIA
DAVRINGHAUSEN,
DIT DAVRING
(GER/1894-1970)

Composition, 1945
Pastel sur papier
50 x 65 cm
Signé et daté en bas à droite

Pastel on paper
19 3/4 x 25 5/8 in
Signed and dated in the bottom right
corner

400 - 600 €

04  -  HEINRICH MARIA
DAVRINGHAUSEN,
DIT DAVRING
(GER/1894-1970)

Composition, 1949
Pastel sur papier
50 x 65 cm
Signé et daté en bas à droite

Pastel on paper
19 3/4 x 25 5/8 in
Signed and dated in the bottom right
corner

400 - 600 €
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05  -  ETIENNE BEOTHY (HUN/1897-1961)

Django Reinhardt I, 1949
Gouache sur papier
56 x 76 cm
Monogrammé et daté en bas à droite

Gouache on paper
22 x 29 7/8 in
Monogrammed and dated in the bottom right corner

3 000 - 4 000 €



06  -  ETIENNE BEOTHY
(HUN/1897-1961)

Objet métamorphe, 1938
Sculpture murale: bois, acrylique et métal
115,6 x 81,7 cm
Signée et datée au dos

Wall sculpture: wood, acrylic and metal
45 1/2 x 32 1/8 in
Signed and dated on the reverse

6 000 - 8 000 €
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07  -  LOUIS LATAPIE (FRA/1891-1972)

Composition sur fond jaune, ca. 1950
Huile sur toile
50 x 60 cm
Signée en bas à gauche

Oil on canvas
19 3/4 x 23 5/8 in
Signed in the bottom left corner

2 000 - 4 000 €

08  -  LOUIS LATAPIE (FRA/1891-1972)

Composition, 1957
Huile sur panneau
44 x 63 cm
Signé en bas à gauche

Oil on panel
17 3/8 x 24 3/4 in
Signed in the bottom left corner

2 000 - 4 000 €



09  -  FÉL IX DEL MARLE (FRA/1889-1952)

Structure spatiale, étude, 1949
Encre et gouache sur papier
62 x 42 cm
Signé, titré et daté en bas à gauche

Ink and gouache on paper
24 3/8 x 16 1/2 in
Signed, titled and dated in the bottom left corner

5 000 - 7 000 €
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10  -  BERNARD QUENTIN
(FRA/1923)

Composition, 1956
Gouache sur papier
30 x 43 cm
Signé et daté en bas à droite

Gouache on paper
11 3/4 x 16 7/8 in
Signed and dated in the bottom right corner

800 - 1 000 €

11  -  ROGER DESSERPRIT
(FRA/1923-1985)

Abstraction géométrique, 1959
Lavis d’encre sur papier
65 x 50 cm
Signé et daté en bas à droite

Ink wash on paper
25 5/8 x 19 3/4 in
Signed and dated in the bottom right corner

800 - 1 000 €



12  -  ROGER DESSERPRIT (FRA/1923-1985)

L’oiseau de nuit, 1950
Sculpture murale : huile sur bois
71,5 x 96 cm
Signée et datée en bas à droite

Wall sculpture: oil on wood
28 1/8 x 37 3/4 in
Signed and dated in the bottom right corner

5 000 - 7 000 €



14  -  JEAN BAIER (CHE/1932-1999)

Composition géométrique, 1968
Gouache et aquarelle sur papier
26 x 35 cm (à vue)
Signé et daté en bas à droite

Gouache and watercolor on paper
10 1/4 x 13 3/4 in (at sight)
Signed and dated in the bottom right corner

800 - 1 000 €

13  -  CAMILLE BRYEN
(FRA/1907-1977)

Composition, ca. 1960
Aquarelle sur papier
30 x 20 cm (à vue)
Signé en bas à droite

Watercolor on paper
11 3/4 x 7 7/8 in (at sight)
Signed in the bottom right corner

800 - 1 000 €
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15  -  CÉSAR DOMELA (NLD/1900-1992)

Sans titre, ca. 1950
Gouache sur papier
70 x 50 cm

Gouache on paper
27 1/2 x 19 3/4 in

1 500 - 2 000 €



Né à Vienne (Isère), mais d’origine espagnole, André Fiol  s’ins-
crit aux beaux-arts de Lyon en 1929, à l’âge de 14 ans, et 
en ressort à l’âge de 17 ans, après avoir reçu de nombreuses 
récompenses, dont pas moins de trois fois le premier prix. Il 
obtient brillamment son diplôme en 1932. Il sera ensuite appelé 
à combattre : d’abord militaire puis combattant de guerre, il 
sera fait prisonnier en Allemagne pendant la Seconde Guerre 
mondiale.
À Vienne, il peint plusieurs murs entre 1933 et 1935, dont les 
œuvres ont aujourd’hui disparu. On peut citer comme lieux em-
blématiques l’institution Robin, les murs de la place du Jeu de 
Paume ou encore la montée Bon Accueil. Il réalise également 
l’affiche de la première foire internationale de Vienne et est sol-
licité à de nombreuses reprises par les étudiants de Lyon qui lui 
confiaient la réalisation de l’affiche de leur bal de promotion.
C’est avec sa femme qu’il ouvre une galerie dans laquelle il 
exposera au début des années 1950 des artistes comme Max 
Schoendoff, Edouard Chapotat, Pierre Charbonnier ou encore 
Sabine Hetnerr. Il montre également en permanence des œuvres 
personnelles. Elles seront peu comprises bien qu’en 1948, un 
article de la Tribune de Vienne définit déjà l’artiste comme 
d’« avant-garde » dont le travail est la preuve d’une « magni-
fique maitrise »… Artiste calme et très réservé, André Fiol se 
tenait loin de la vie artistique de ses compagnons de classe 
(groupe « Témoignage »), ce qui ne l’empêchait pas d’être un 
grand admiratif du travail de Picasso (il fait souvent le trajet 
jusqu’à Vallauris pour admirer les œuvres de l’artiste). Jusqu’à 
ce jour où le journaliste Jean-Yves Lemaire le redécouvre et or-
ganise une rétrospective à la salle Léty de Vienne, en novembre 
1984, sous le titre « Les 40 ans de peintures d’André Fiol ». On 
y découvre alors l’esprit d’une recherche constante vers l’au-
thenticité. Fiol donne toute sa démesure pour faire une œuvre 
d’art ; André Breton ne disait-il pas «la beauté sera convulsive 
ou ne sera pas » ? Artiste original et attachant, d’une grande 
sensibilité, il oriente son travail sur la voie de l’abstraction et de 
l’action painting ; il montre sa mesure dans les grandes compo-
sitions très colorées où les lignes et les couleurs serpentent en 
spirales ; les cercles et les traits ne sont jamais définis, laissant 
au spectateur la liberté de comprendre et de compléter l’œuvre. 
Le génie de son travail réside naturellement dans cette modestie 
qui le caractérisait mais surtout dans la capacité qu’il avait à 
faire virevolter les styles et les techniques, inspirés par l’expres-
sionisme mais surtout non conventionnels». 

Patrick PONS, auteur du livre «André Fiol : Le talent inconscient»

Born in Vienna (Isère, France), but of Spanish origin, André Fiol attended 
the Beaux-Arts of Lyon in 1929, at the age of 14, and came out at the 
age of 17, after receiving numerous awards, including three times the 
first prize. He graduated brilliantly in 1932. He was then called upon to 
fight: first a military then a warfighter, he was taken prisoner in Germany 
during the Second World War.
In Vienna, he painted several walls between 1933 and 1935, whose 
works have now disappeared. One can quote as emblematic places the 
institution Robin, the walls of the place of the Jeu de Paume or the climb 
Bon Accueil. He also produced the poster for the first international fair 
in Vienna and was asked numerous times by the students of Lyon who 
entrusted him with the production of the poster of their promotional ball.
It was with his wife that he opened a gallery in which he exhibited artists 
such as Max Schoendoff, Edouard Chapotat, Pierre Charbonnier and 
Sabine Hetnerr in the early 1950s. It also continuously displays personal 
works. They will hardly be understood, although in 1948 an article in 
the Tribune de Vienne already defined the artist as «avant-garde» whose 
work is proof of a «magnificent mastery» ... A quiet and very reserved 
artist, André Fiol stood far from the artistic life of his classmates (group 
«Témoignage»), which did not prevent him from being a great admirer of 
Picasso’s work (he often traveled to Vallauris to admire The works of the 
artist). Until the day when the journalist Jean-Yves Lemaire rediscovers it 
and organizes a retrospective at the Salle Léty in Vienna, in November 
1984, under the title «The 40 years of André Fiol’s paintings». One dis-
covers then the spirit of a constant search for authenticity. Fiol gives all his 
excess to make a work of art; And Andre Breton did not he say «beauty 
will be convulsive or will not be»? An original and endearing artist of 
great sensibility, he directs his work on the path of abstraction and ac-
tion painting; It shows its measure in large, highly colored compositions 
where the lines and colors spiral in spirals; Circles and traits are never de-
fined, leaving the spectator the freedom to understand and complete the 
work. The genius of his work lies naturally in his modesty, which charac-
terized him, but especially in the capacity he had to make the styles and 
techniques inspired by expressionism but above all unconventional» .

From the book written by Patrick PONS,
«André Fiol : Le talent inconscient »
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16  -  ANDRÉ FIOL (FRA/1915-1999)

Sans titre, ca. 1950
Huile sur toile
73 x 60 cm

Oil on canvas
28 3/4 x 23 5/8 in

2 000 - 2 500 €

17  -  ANDRÉ FIOL (FRA/1915-1999)

Sans titre, ca. 1950
Huile sur toile
65 x 54 cm

Oil on canvas
25 5/8 x 21 1/4 in

2 000 - 2 500 €



18  -  GÉRARD SCHNEIDER (FRA/1896-1986)

Sans titre, 1976
Technique mixte sur papier
20 x 40 cm (à vue)
Signé et daté en bas à gauche

Mixed media on paper
7 7/8 x 15 3/4 in
Signed and dated in the bottom left corner

1 200 - 1 400 €

19  -  GEORGES MATHIEU
(FRA/1921-2012)

Sans titre, 1970
Gouache sur papier
30 x 30 cm (à vue)

Signé, daté et dédicacé «Et mon amitié»

Gouache on paper
11 x 3/4 x 11 3/4 in (at sight)

Signed, dated and dedicated « Et mon amitié »

2 500 - 3 500 €

20  -  ANTONIO CORPORA
(ITA/1909-2004)

Sans titre, 1970
Gouache sur papier

48 x 70 cm
Signé et daté en bas à droite

Gouache on paper
18 7/8 x 27 1/2 in

Signed and dated in the bottom right corner

2 000 - 4  000 €

18
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21  -  VICTOR VASARELY (FRA/1906-1997)

Anadin, 1960 - 1987
Tempera sur carton contrecollé sur panneau
65 x 48 cm
Signé en bas à droite 
Contresigné, titré et daté au dos
Porte la mention d’atelier 3547 au dos
L’authenticité de cette œuvre nous a été aimablement confirmée par 
Monsieur Pierre Vasarely 
Cette œuvre sera incluse dans le Catalogue Raisonné en cours de 
préparation par la Fondation Vasarely, Aix-en-Provence.

Tempera on cardboard on panel
25 5/8 x 18 7/8 in
Signed in the bottom right corner, signed, titled and dated on the reverse
Carries the workshop n°3547 on the reverse
The authenticity of this work was kindly confirmed by Mr. Pierre Vasarely
This work will be included in the Catalogue Raisonné, edited by the 
Vasarely Foundation, Aix-en-Provence

40 000 - 60 000 €

“ Le moment crucial de chaque artiste est sa transmutation
« d’être récepteur» en «être émetteur» : là, il devient créateur, être rarissime 
découvrant son rôle qui consiste à donner. ”

Victor Vasarely

« The crucial moment of each artist is his transmutation of «being receiver»
into «being emitter»: there, he becomes creator, being extremely rare discovering his role
which consists in giving. »
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22  -  VICTOR VASARELY (FRA/1906-1997)

Sans titre (Vega), ca. 1978 
Tissage de cuir blanc par fente et découpe sur fond noir d’une 
seule peau
Prototype pour une édition
103 x 143 cm
Pièce unique, exemplaire d’auteur
L’authenticité de cette œuvre nous a été aimablement confirmée 
par Monsieur Pierre Vasarely 
Cette œuvre est accompagnée du certificat d’authenticité de 
Pierre Vasarely

Weaving white leather by slit and cutting on black background 
from a single skin
Prototype for an edition
56 1/4 x 40 1/2 in
Unique piece, example of the artist
The authenticity of this work was kindly confirmed by Mr. Pierre 
Vasarely
A certificate of Pierre Vasarely will be provided to the purchaser

18 000 - 20 000 €

22
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23  -  GABRIELE DE VECCHI ( ITA/1938-2011)

U.R.M.N.T., 1962
Tôle perforée en PVC, moteur 220 V
60 x 60 x 10 cm

Perforated PVC sheet, 220 V motor
23 5/8 x 23 5/8 x 4 in

12 000 - 15 000 €
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25  -  GREGORIO VARDANEGA
(ITA/1923-2007)

Sans titre, ca. 1970
Maquette originale en méthacrylate blanc
76 x 31 x 25 cm
Pièce unique
Provenance: atelier de l’artiste

Original model in white methacrylate
29 7/8 x 12 1/4 x 9 7/8 in
Unique piece
Provenance: artist’s studio

3 000 - 4 000 €

24  -  HUGO DEMARCO (ARG/1932-1995)

Sans titre, ca. 1969
Installation lumineuse: caisson en contreplaqué peint, tiges métal-
liques, papier, tubes en néon UV 
120 x 30 x 25 cm

Light installation: painted plywood box, metal rods, paper,
UV neon tubes
47 1/4 x 11 3/4 x 9 7/8 in

4 000 - 6 000 €



Né en 1925 à Genève, Albert Chubac perd ses parents à l’âge 
de 13 ans et est recueilli par sa grand-mère.
En 1947, il sort dîplomé de l’École des beaux-arts de Genève, 
part en Algérie et réalise ses peintures figuratives sur papier. À 
son retour, il rencontre de nombreux artistes, dont Nicolas de 
Staël, qui auront une influence significative sur son travail. Il 
continue ses périples autour de la Méditerranée jusqu’en Grèce 
et Egypte; se détermine alors toute son œuvre à venir (palette 
des couleurs, références picturales) fortement influencée par 
l’Antiquité égyptienne.
Abstraction et nouveau réalisme : à partir de 1952 il passe 
ses hivers dans le sud de la France (Aspremont), sa peinture 
est alors abstraite, fortement influencée par les peintres Nicolas 
de Staël ou encore Hans Hartung. Quelques années plus tard, 
il rencontre les peintres Martial Raysse et Claude Gilli, Marcel 
Alocco, Serge III, Bernar Venet, ou encore Ben et dès 1958, il se 
rapproche de l’esprit du Nouveau réalisme. Il réalise des sculp-
tures en fil de fer et boîtes de conserve, et toutes sortes de ma-
tériaux de récupération. Il suit alors la mouvance de l’École de 
Nice et sera le premier artiste de l’École de Nice à être exposé 
aux États-Unis en 1960. S’ensuivront de nombreuses expositions 
consacrées à l’École de Nice.
Dès 1963 , il consacre son travail à la réalisation de structures 
modifiables évoluant dans l’espace (les acquéreurs peuvent in-
tervertir les éléments). Formes et couleurs prennent vie à travers 
des matériaux aussi différents que le bois, le carton, et un peu 
plus tard le plexiglas, tout en conservant toujours la prédomi-
nance de ses couleurs pures. Une retrospective lui est dédiée au 
MAMAC de Nice en 2004. Il décède à l’âge de 88 ans dans 
le sud de la France.

Albert Chubac was born in 1925 in Geneva. He lost both his parents at 
13, and was raised by his grandmother.
In 1947, freshly graduated from the École des beaux-arts of Geneva, 
Albert Chubac hands in Algeria and realizes his figurative paintings 
on paper. Back from his trip, he meets many artists, including Nicolas 
de Stael, which will have a significant influence on his work. He conti-
nues his travels around the Mediterranean as far as Greece and Egypt, 
then determines all his work to come (color palette, pictorial references) 
strongly influenced by Ancient Egypt.
From 1952, his spends his winters in the south of France (Aspremont), 
his painting is then abstract, strongly influenced by Nicolas de Staël or 
Hans Hartung. Few yeras later, he meets the painters Martial Raysse, 
Claude Gilli, Marcel Alocco, Serge III, Bernar Venet, and Ben, and from 
1958, he gets closer to the spirit of New Realism (Nouveau réalisme). 
He creates sculptures out of wire and tin cans and all sorts of recycled 
materials. Slowly he follows the movement of the School of Nice (l’École 
de Nice) and will be the first artist of the School of Nice (l’École de Nice) 
to be exhibited in the USA, this happens in 1960. Will follow numerous 
exhibitions of the School of Nice (l’École de Nice).
In 1963, he devotes his work to the creation of modified structures evol-
ving in space (buyers can interchange the elements. Shapes and colors 
come alive through as diverse as wood, cardboard materials, and later 
through plexiglas, while still maintaining the predominance of its pure 
colors. A retrospective dedicated to him takes place in the MAMAC of 
Nice in 2004. 
He died at the age of 88 years in the south of France.
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26  -  ALBERT CHUBAC (CHE/1925-2008)

Composition, 1964
Huile sur toile
114 x 162 cm
Signée et datée au dos

Oil on canvas
44 7/8 x 63 3/4 in
Signed and dated on the reverse

2 000 - 4 000 €
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27  -  BERNARD QUENTIN (FRA/1923)

Ecrittura electronica, 1965
Huile sur panneau
50 x 65 cm
Signé et daté en bas à droite

Oil on panel
19 3/4 x 25 5/8 in
Signed and dated in the bottom right corner

1 500 - 2 000 €

28  -  BERNARD QUENTIN (FRA/1923)

Ecrittura electronica, 1965
Huile sur panneau
50 x 65 cm
Signé et daté en bas à droite

Oil on panel
19 3/4 x 25 5/8 in
Signed and dated in the bottom right corner

1 500 - 2 000 €



29  -  BERNARD QUENTIN (FRA/1923)

Ecrittura electronica, 1965
Huile sur toile
61 x 80 cm
Signée et datée au dos

Oil on canvas
24 x 31 1/2 in
Signed and dated on the reverse

2 000 - 4 000 €
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“ Le bleu n’a pas de dimension, il est hors dimension,
tandis que les autres couleurs, elles, en ont.
Ce sont des espaces pré-psychologiques (…).Toutes les couleurs amènent
des associations d’idées concrètes (…) tandis que le bleu rappelle tout au plus la mer 
et le ciel, ce qu’il y a de plus abstrait dans la nature tangible et visible ”

« Blue has no dimension, it is out of dimension, while the other colors have them.
They are pre-psychological spaces (...). All colors bring associations of concrete ideas (...) while the blue recalls
at most the sea and the sky, the most abstract in tangible and visible nature »

Yves Klein

30  -  YVES KLEIN (FRA/1928-1962)

Timbre bleu, 1957-1958
Pigment IKB sur timbre postal
2,3 x 2 cm (encadrement : 21,2 x 21,2 cm)
Provenance : Vente du 19 octobre 1997, Pierre Cornette 
de Saint-Cyr, lot 110

IKB pigment on postage stamp
7/8 x 3/4 in (framed: 8 3/8 x 8 3/8 in)
Provenance: October 19th 1997 auction, Pierre Cornette 
de Saint-Cyr, lot 110

2 000 - 4 000 €

31  -  YVES KLEIN (FRA/1928-1962)

Le Sabre
Gouache sur papier
19,7 x 12,5 cm
Signé « Yve »

Gouache on paper
7 3/4 x 4 7/8 in
Signed « Yve »

Provenance : 
- Coll. Marie Raymond, mère d’Yves Klein, Saint-Paul de Vence 
- Coll. Frédéric Altmann, Nice 
- Coll. Bernard Giovagnoli, Nice 
- Coll. Galerie Ferrero, Nice 

 Bibliographie : 
- Catalogue « L’Ecole de Nice », Meguro Museum of Art, Tokyo, 1995, 
repr. P. 105 (daté 1946) 

Archives : 
- Oeuvre enregistrée aux Archives Yves Klein sous le n° DE 10 
- Certificat d’authenticité : Galerie Ferrero, Nice

22 000 - 25 000 €
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32 -  ARMAN (FRA/1928-2005)

Abstraction, ca. 1950
Huile sur porte de meuble en bois, peinture au couteau
45 x 78 cm
Signée Armand (avec un d) en bas à gauche
Archivée par Denyse Durand-Ruel sous le n° 10390

Oil on wood furniture door, knife painting
17 3/4 x 30 3/4 in
Signed «Armand» in the bottom left corner

Archives Denyse Durand-Ruel, n°10390

4 000 - 6 000  €
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35  -  JEAN BRANCHET (FRA/1934)

Dorval IV, 1977
Technique mixte sur papier
31.5 x 23.5 cm
Signé, titré et daté au dos

Mixed media on paper
12 3/8 x 9 1/4 in
Signed, titled and dated on the reverse

200 - 400 €

33  -  HERBERT ZANGS (GER/1924-2003)

Composition, ca. 1975
Mine de plomb sur papier calque
50 x 37 cm
Monogrammé en haut à gauche

Lead pencil on tracing paper
19 3/4 x 14 5/8 in
Monogrammed in the upper left corner

1 000 - 1 500 €

34  -  CÉSAR COFONE (ARG/1937)

Projection, 1978
Crayon et collage sur papier
40 x 41 cm 
Signé, titré et daté au dos

Pencil and collage on paper
15 3/4 x 16 1/8 in
Signed, titled and dated on the reverse

400 - 600 €
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36  -  HENRYK HAYDEN (FRA/1883-1970)

Sans titre, 1966
Huile sur toile
116 x 81 cm
Signée et datée en bas à gauche

Oil on canvas
45 5/8 x 31 7/8 in
Signed and dated in the bottom left corner

8 000 - 10 000 €
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37  -  SONIA VON BRÜSKY (BRA/1941)

Sans titre, ca. 1980
Huile sur carton
20 x 48 cm
Signé en bas à gauche 

Oil on cardboard
7 7/8 19 7/8 in
Signed in the bottom left corner

1 200 - 1 500 €

38  -  JEAN SOLOMBRE (FRA/1948-2005)

Horizon, 1983
Aquarelle sur papier 
30,5 x 81,5 cm
Signé et daté

Watercolor on paper
12 x 32 1/8 in
Signed and dated

2 500 - 2 500 €



41  -  PHIL IPPE BERRY (FRA/1956)

Homme bleu, ca. 1990
Aquarelle sur papier
24 x 16 cm

Watercolor on paper
9 1/2 x 6 1/4 in

150 - 200 €

39  -  PHIL IPPE BERRY (FRA/1956)

Crucifixion, ca. 1990
Aquarelle sur papier
24 x 16 cm

Watercolor on paper
9 1/2 x 6 1/4 in

150 - 200 €

40  -  PHIL IPPE BERRY (FRA/1956)

Portrait, ca. 1990
Aquarelle sur papier
24 x 16 cm

Watercolor on paper
9 1/2 x 6 1/4 in

150 - 200 €
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Georges Ducurtil, dit Just Mikailoff, est né en à Tunis en 1936.
Arrivé en France métropolitaine en 1945, il fait ses études 
secondaires à Vienne (Isère), puis s’inscrit aux Beaux-Arts de 
Lyon où il étudie la peinture jusqu’en 1953. En 1954, après un 
voyage en Irlande, il s’installe à Paris où il travaille la peinture 
et la terre glaise. Il s’initie à la sculpture après une année passée 
en Angleterre en 1955-1956. Entre 1956 et 1959, outre son 
service militaire effectué dans le sud de la France, il voyage 
au Sénégal, au Maroc, puis en Italie où il part étudier la mo-
saïque vénitienne. Il s’installe dans la région d’Aix en Provence 
en 1960 et expose à la galerie La Jansonne, à Arles.
En 1961, la galerie Prestige des Arts, à Paris, lui consacre une 
exposition. La même année, il effectue un voyage d’études en 
Espagne où il part à la découverte des terres cuites et de la mo-
saïque dans l’architecture Maure. Il participe également à une 
exposition collective à Los Angeles et aux Bahamas. La même 
année, le Ministère de l’Education Nationale lui commande un 
panneau décoratif fait de mosaïque pour un établissement sco-
laire de Nîmes. Il sera réalisé et mis en place en 1963.
En 1962, il réalise un échiquier monumental en céramique. De 
nombreux collectionneurs et mécènes soutiennent son travail en 
lui achetant des œuvres, parmi lesquels René et Geneviève Sey-
doux, Marie-Laure de Noailles ou encore Francis Peek.
En 1964, le décorateur Henri Samuel lui commande la déco-
ration du hall d’entrée d’un immeuble à Paris. Il participe à la 
Biennale d’Anvers en 1965.
En 1967, en pleine préparation de la Biennale de Venise, il 
meurt accidentellement.

Georges Ducurtil, known as Just Mikailoff, was born in Tunis in 1936
Arriving in metropolitan France in 1945, he attended secondary school 
in Vienne (Isère), then enrolled at the Beaux-Arts in Lyon where he studied 
painting until 1953.
In 1954, after a trip to Ireland, he settled in Paris where he worked on 
painting and clay. He was introduced to sculpture after a year spent in 
England in 1955-1956. Between 1956 and 1959, in addition to his 
military service in the south of France, he traveled to Senegal, Morocco 
and then to Italy where he went to study the Venetian mosaic. He settled 
in the region of Aix en Provence in 1960 and exhibited at the gallery La 
Jansonne, in Arles.
In 1961, the gallery Prestige des Arts, in Paris, devotes an exhibition to 
him. In the same year, he made a study trip to Spain where he set out 
to discover the terracotta and mosaic in Moorish architecture. He also 
participates in a collective exhibition in Los Angeles and the Bahamas. In 
the same year, the Ministry of Education commissioned him a decorative 
panel made of mosaic for a school in Nimes. It will be realized and set 
up in 1963. In 1962, he realized a monumental ceramic chessboard. 
Many collectors and patrons support his work by buying works, inclu-
ding René and Geneviève Seydoux, Marie-Laure de Noailles and Francis 
Peek. In 1964, the decorator Henri Samuel ordered the decoration of 
the entrance hall of a building in Paris. He participated in the Antwerp 
Biennale in 1965. In 1967, in full preparation for the Venice Biennale, 
he died accidentally.



42  -  JUST MIKAILOFF (FRA/1936-1967)

La Maison des Petits Frères Incas, ca. 1960
Technique mixte sur toile
73 x 60 cm
Signée en bas à droite, contresignée et titrée au dos

Mixed media on canvas
28 3/4 x 23 5/8 in
Signed in the bottom right corner, signed and titled on the reverse

2 000 - 3 000 €
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Au moment où la société française connait les soubresauts pro-
voqués par les contestations de la génération de l’après-guerre, 
Gérard Fromanger est un des fondateurs de l’Atelier des Beaux-
Arts en mai 68, atelier qui produit des milliers d’affiches. Puis 
il tourne des films-tracts avec Jean-Luc Godard. Au début des 
années soixante-dix, alors que les peintres sont désormais re-
tournés dans leurs ateliers, Gérard Fromanger cultive cette 
présence au monde avec la série Boulevard des Italiens que le 
Musée d’Art moderne de la ville de Paris accueille dans le cadre 
de l’ ARC en 1971. Il continuera à mener de pair son activité 
de peintre et celle de militant à la fois au sein du Salon de la 
Jeune peinture dont il est un des animateurs principaux et dans 
le Collectif anti-fasciste.Entre figuration et abstraction, formes et 
couleurs, Histoire et histoire d’art, la peinture de Gérard Fro-
manger montre, décode et libère les images et clichés du réel. 
Ce questionnement sera mené conjointement avec sa fréquenta-
tion d’écrivains tels que Jacques Prévert, Michel Foucault, Gilles 
Deleuze, Alain Jouffroy et plus récemment Régis Debray et Mi-
chel Onfray. Cette complicité du peintre avec les intellectuels de 
son époque marque de façon permanente son parcours. Certes 
l’exposition ne peut présenter tout parmi la quarantaine de sé-
ries produites par le peintre. La série, chez Fromanger, ne peut 
être regardée seulement comme une période pendant laquelle le 
peintre se consacre à une forme, à un thème. La série constitue 
un dispositif cohérent, chaque toile faisant partie intégrante de 
ce tout (Quadrichromies, Batailles ).

At the period when the French society knew the jolts provoked by the post-
war generation protesters, Gérard Fromanger was one of the founders of 
the Atelier des Beaux-Arts in May 1968, which produced thousands of 
posters. Then he filmed trailers with Jean-Luc Godard. At the beginning 
of the 1970s, when painters had returned to their workshops, Gérard 
Fromanger cultivated this presence in the world with the Boulevard des 
Italiens series, which the Musée d’Art Moderne in Paris welcomed as part 
of the ‘ARC in 1971. He will continue to carry out his work as a painter 
and as an activist both in the Salon de la Jeune peinture, of which he is 
one of the main animators and in the Anti-fascist Collective. From figura-
tion and abstraction, Shapes and colors, History and art history, Gérard 
Fromanger’s painting shows, decodes and releases images and clichés 
of the real. This questioning will be conducted in conjunction with his 
attendance of writers such as Jacques Prévert, Michel Foucault, Gilles De-
leuze, Alain Jouffroy and more recently Régis Debray and Michel Onfray. 
This complicity of the painter with the intellectuals of his time marks per-
manently his journey. Certainly the exhibition can not present any of the 
forty series produced by the painter. The series, in Fromanger, can not be 
regarded only as a period during which the painter is devoted to a form, 
a theme. The series constitutes a coherent device, each canvas being an 
integral part of this whole (Quadrichromies, Batailles).

«Le trouble, c’est le pinceau qui court sur la toile,
l’autre peau du monde. Ça finit par emballer toutes les prétentions, 
les orgueils, les politiques.
J’aimerais faire passer sur la toile ce presque rien.»

Gérard Fromanger.

« Trouble is the brush that runs on the canvas, the other skin of the world.
It ends up packing up all the pretensions, the pride, the politic programs. I’d like to put almost 
nothing on the canvas. »
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43  -  GÉRARD FROMANGER (FRA/1939)

Sans titre, série « Le Rouge », 1968
Ensemble de 6 peintures à l’acrylique sur carton
60 x 89 cm (chaque)
Signées, datées « Mai/Juin 1968 » et titrées au dos
L’authenticité de ces œuvres a été reconnue par l’artiste

Set of 6 paintings, acrylic on cardboard
23 5/8 x 35 in (each)
Signed, dated “Mai/Juin 1968” and titled on the reverse
The authenticity of these works has been acknowledged by the artist

50 000 - 60 000 €



Alfredo Volpi Claira Machado est un peintre brésilien d’origine 
italienne considéré comme l’un des inspirateurs du mouvement 
concrétiste, même s’il s’est toujours défendu d’appartenir à un 
quelconque courant en peinture.
Né à Lucques, en Toscane, il émigre à l’âge de deux ans au 
Brésil, où il vivra toute sa vie dans une banlieue ouvrière de São 
Paulo, Cambuci. De ses débuts comme artisan peintre en bâti-
ment, Volpi gardera l’habitude de fabriquer lui-même les cadres 
de ses tableaux et de préparer lui-même ses pigments à l’aide 
de l’ancienne technique de la tempera.
C’est à partir des années 1950 que l’art de Volpi atteint sa ma-
turité (en même temps qu’il effectue son premier et seul voyage 
en Italie, où il découvre Giotto). Ses thèmes de prédilection sont 
tirés de la culture populaire brésilienne (façades de maison, pe-
tits drapeaux) mais ceux-ci ne sont que prétextes à un art de 
plus en plus épuré, tendant peu à peu vers l’abstraction géomé-
trique (façades des années 1950 et 1960), magnifiée par un art 
consommé de la couleur qui fait de Volpi le plus grand coloriste 
de la peinture brésilienne.
À Di Cavalcanti, qui le qualifiait de « peintre de drapeaux », 
Volpi répondit que son problème n’était pas de peindre des dra-
peaux, mais d’exprimer la relation entre la ligne, les formes et 
les couleurs.
Artiste inclassable et autodidacte, libre de toute influence, maître 
de la couleur subtile et vibrante, Volpi est aujourd’hui considéré 
comme l’un des trois grands représentants du modernisme bré-
silien, aux côtés de Candido Portinari et de Tarsila do Amaral.
Des expositions récentes (MAM São Paulo 2006, Curitiba 
2007) ont montré comment Volpi, loin d’être l’artiste isolé qu’il 
a été autrefois considéré comme étant, a absorbé différentes 
influences au cours de sa carrière, en particulier celle de Josef 
Albers. Son utilisation de l’ancienne technique de la tempera 
montre aussi une connaissance des peintres de la Renaissance 
italienne.

Alfredo Volpi was a prominent painter of the artistic and cultural Brazilian 
modernist movement. He was born in Lucca, Italy but, less than two years 
later, he was brought by his parents to São Paulo, Brazil, became a 
Brazilian citizen, and lived for the majority of his life. He was one of the 
most important artists of the so-called Grupo Santa Helena, formed in the 
1930s with Francisco Rebolo, Clóvis Graciano, Mario Zanini, Rossir Osir 
e Bonadei, Fulvio Pennacchi, and others.
Volpi was a self-taught painter, producing his first naturalist painting in 
1914 at the age of twelve. Although his first paintings could resemble, in 
some way, those of expressionist artists, (an early influence was the Brazi-
lian landscape painter Ernesto De Fiori). Mogi das Cruzes, a landscape 
painted for a patron in 1939, is a representative work of this period. He 
soon focused into a most peculiar style, using geometric abstract forms 
and switching from oil paint to tempera. Volpi’s first one-man exhibition 
was held at the Itá Gallery in São Paulo in 1944.
Volpi started painting façades of houses in a highly stylized and colorful 
manner (these paintings were later named the «historical façades» by 
art critics) and this recurrent theme became pervasive all through the 
1950s, after a brief «concretist» period (even though the artist himself 
never acknowledged being part of the concretist movement as such). 
The 1960s witnessed the development of his trademark «bandeirinhas» 
(small flags) for which Volpi became famous and which originated from 
Brazilian folklore (small flags are a regular fixture of the popular festa 
junina, held every year during the month of June): the artist would use 
the small-flag pattern to show an increasing sense of color combination 
and balanced composition which would eventually place him among the 
major Brazilian artists of his time.
The painter gained national renown with his participation at the second 
São Paulo Art Biennial, winning the Grand Prix for Brazilian painting, an 
award he shared with Di Cavalcanti. Di Cavalcanti publicly dismissed 
Volpi’s art as being that of a «flag painter». Soon he became known as 
one of the most important 20th century painters in Brazil.
Recent exhibitions (MAM São Paulo 2006, Curitiba 2007) have shown 
how Volpi, far from being the isolated self-made artist he was once 
thought to be, actually absorbed various influences during his career, 
especially that of Josef Albers. His use of the ancient tempera technique 
also shows a knowledge of the Italian Renaissance painters.

44  -  ALFREDO VOLPI (BRA/1896-1988)

Bandeirinhas, ca. 1970
Tempera sur toile
60 x 39 cm
Signée au dos
Cette œuvre est accompagnée du certificat d’authenticité 
d’Alfredo Volpi

Tempera on canvas
23 5/8 x 15 3/8 in
Signed on the reverse
A certificate of Alfredo Volpi will be provided to the purchaser

100 000 - 150 000 €
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45  -  ALFREDO VOLPI (BRA/1896-1988)

Bandeirinhas e Mastro, ca. 1970
Tempera sur bois
22 x 35 cm
Signé en bas à droite
Cette oeuvre est accompagnée du certificat d’authenticité de 
Eugenia Maria Volpi Pinto

Tempera on wood
8 5/8 x 13 3/4 in
Signed in the bottom right corner
A certificate of Eugenia Maria Volpi Pinto will be provided
to the purchaser

40 000 - 60 000 €

46  -  ALFREDO VOLPI (BRA/1896-1988)

Bandeirinhas e Mastro, ca. 1970
Tempera sur bois
30 x 20 cm
Signé en bas à droite
Cette oeuvre est accompagnée du certificat d’authenticité de 
Eugenia Maria Volpi Pinto

Tempera on wood
11 3/4 x 7 7/8 in
Signed in the bottom right corner
A certificate of Eugenia Maria Volpi Pinto will be provided
to the purchaser

40 000 - 60 000 €
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«L’art étant un vecteur de transmission des idées par la forme,
la reproduction de la forme renforce le concept.
C’est l’idée qui se reproduit. Quiconque comprend l’œuvre d’art
en est le propriétaire.
Nous possédons tous la Mona Lisa.»

Sol Lewitt

«Since art is a vehicle for the transmission of ideas through form, the reproduction
of the form only reinforces the concept. It is the idea that is being reproduced.
Anyone who understands the work of art owns it. We all own the Mona Lisa.»
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47  -  SOL LEWITT (USA/1928-2007)

R15, 1972
Papier blanc déchiré et recollé sur papier bleu
47 x 46,5 cm
Signé, titré et daté en bas à droite

White paper torn and glued on blue paper
18 1/2 x 18 1/4 in
Signed, titled and dated in the bottom right corner

20 000 - 25 000 €



Peintre, dessinateur, écrivain, empreint de culture rock, Robert 
Malaval a créé une œuvre prolixe et constamment renouvelée 
pour — selon ses propres termes — « échapper à l’ennui de 
la répétition». Il séjourne deux ans à Paris, en 1957-58, puis 
retourne dans la région de Nice, où il invente, en 1961, l’ «ali-
ment blanc». Cette matière informelle, fabriquée avec du pa-
pier mâché encollé et peint en blanc à l’huile, envahit mobilier, 
sculptures et objets. Sécrétion parasitaire et monstrueuse, l’«ali-
ment blanc» est la métaphore d’un mal proliférant et inévitable. 
Malaval semble calmer son obsession à travers un retour à la 
peinture dont témoignent les séries des tableaux roses et mauves 
(1967-68), roses, blancs, mauves (1969), qui sont proches 
d’une esthétique pop. Son intérêt pour le rock le conduit à la ré-
alisation, entre 1970 et 1973, d’un livre concernant les Rolling 
Stones, comportant photographies et traductions des chansons. 
Sa curiosité pour différents médias l’amène à développer de 
nombreuses recherches entre l’image et le son. Fasciné par les 
thèmes de fin du monde et frappé par l’exigence d’une création 
dans l’urgence, Malaval peint ses derniers tableaux : «Kami-
kaze fin du monde» (1977-1980). D’une facture très gestuelle, 
exécutées avec la plus grande rapidité, ces toiles, auxquelles 
l’artiste mêle des paillettes, sont des sortes d’illuminations, des 
feux d’artifice qui consacrent la peinture comme une cérémonie 
festive et tragique à la fois. Malaval s’est donné la mort en 
1980. 

L’A.R.C / Musée d’Art Moderne de la ville de Paris lui consacre 
une rétrospective en 1981.

Painter, draftsman, writer, rock-culture artist, Robert Malaval has created 
a prolix and constantly renewed work «to escape the boredom of repe-
tition». He spent two years in Paris, in 1957-58, then returned to the 
Nice region, where he invented the «white food» in 1961. This informal 
material, made of paper mache pasted and painted white in oil, invades 
furniture, sculptures and objects. Parasitic and monstrous secretion, the 
«white food» is the metaphor of a proliferating and inevitable evil. Ma-
laval seems to calm his obsession with a return to painting, as shown by 
the series of pink and mauve (1967-68), pink, white and mauve (1969) 
paintings, which are close to a pop aesthetic. His interest in rock led him 
to the realization, between 1970 and 1973, of a book concerning the 
Rolling Stones, including photographs and translations of the songs. His 
curiosity for different media led him to develop a lot of research between 
image and sound. Fascinated by the themes of the end of the world 
and struck by the need for creation in an emergency, Malaval painted 
his latest paintings: «Kamikaze end of the world» (1977-1980). These 
canvases, with a very gestural make, executed with the utmost speed, to 
which the artist mixes glitter, are a kind of illumination, fireworks which 
consecrate painting as a festive and tragic ceremony at the same time . 
Malaval committed suicide in 1980.

The A.R.C / Museum of Modern Art of the city of Paris devotes a retros-
pective to him in 1981
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48  -  ROBERT MALAVAL (FRA/1937-1980)

Rainy Day, 1974
Huile sur toile
97 x 130 cm
Signée et titrée au dos

Oil on canvas
38 1/4 x 51 1/8 in
Signed and titled on the reverse

8 000 - 10 000 €
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« La couleur est née de l’interpénétration de la lumière
et de l’obscurité » 

Sam Francis

« Color is born of the interpenetration of light and dark »

Né en 1923 à San Mateo (Californie) et mort en 1994 à Santa 
Monica, Samuel Lewis Francis, dit Sam Francis, est un repré-
sentant de la peinture non-figurative et plus particulièrement de 
l’Action Painting aux Etats-Unis, mouvement pour lequel l’action 
même de peindre s’effectue sans idée préconçue du résultat fi-
nal. C’est l’acte, le geste de l’artiste qui prime. En 1943, il s’en-
gage comme aviateur dans l’armée de l’air, mais en 1944 son 
avion s’écrase en plein désert. Blessé à la colonne vertébrale, il 
est hospitalisé durant deux ans et commence à peindre pendant 
sa convalescence, convaincu des vertus thérapeutiques de l’art. 
A sa sortie de l’hôpital, il entame des études d’art à Berkeley 
puis en 1946 il part pour San Francisco suivre les cours de 
Clyfford Still, artiste qu’il avait découvert lors d’une exposition. 
Ses travaux s’apparentent d’abord à l’expressionnisme abstrait. 
Après cette première véritable rencontre avec l’art abstrait, il 
part pour Paris vers 1948-1949. Jusqu’en 1949, il peint surtout 
des tâches de couleurs irrégulières ressemblant à des cellules. 
On le qualifie même de tachiste, nom qui fait référence au ha-
sard de la création : la forme est tache, soumise au hasard et 
surgit spontanément. A partir de 1950, ces motifs caractéris-
tiques s’atténuent et font place à des toiles monochromes. Sam 
Francis cherche à transmettre une impression d’infini, un espace 
sans commencement ni fin ; ses œuvres ne sont alors que des 
morceaux d’infini qui se poursuit bien au-delà de la toile. Il dé-
passe ainsi la notion même de cadre. Figures (semblables à des 
taches) et fond doivent occuper la totalité de l’espace pictural, 
se diluer pour laisser place à la profondeur. Dans certaines de 
ses toiles, cette « dissolution » de la figure va jusqu’à la rendre 
liquide, ce qui se traduit par des coulures verticales de peinture, 
semblable à une toile d’araignée, un réseau reliant les formes-
taches entre elles. S’ensuit une recherche approfondie sur la lu-
mière. Il est en effet préoccupé par les deux états contradictoires 
de la lumière : le noir, fond d’origine d’où jaillit la lumière, et le 
blanc, base de la lumière et somme des couleurs. Il cherche à 
obtenir un juste équilibre puisque, selon lui, « un accroissement 
de la lumière provoque un accroissement de l’obscurité ». C’est 
ainsi qu’il expérimente la superposition de «voiles de couleurs» 
qui lui permettent d’atténuer l’intensité de la lumière. Sa pein-
ture n’est pas figée. La forme irrégulière des taches et l’inégalité 
de la couleur en tons et en teintes donnent une impression de 
mouvement.

American artist born in San Mateo (California), 1923 and died in Santa 
Monica, 1994. Samuel Lewis Francis, named Sam Francis, was a major 
representative of the non-figurative painting movement, and more particu-
larly of the “Action Painting” in the USA, a movement in which the action 
of painting is made without any preconceived idea of the final result. The 
gesture, the action of the artist prevails. In 1943, he joined the Air Force 
as an aviator, but in 1944 his plane crashed in the desert. His spine was 
seriously injured and he was hospitalized for two years. He started pain-
ting during his convalescence, convinced about the therapeutic efficiency 
of the act of painting. After he left the hospital, he started art studies 
in Berkeley, and in 1946 he went to San Francisco in order to attend 
Clyfford Still’s courses, an artist he had discovered in an exhibition. Sam 
Francis’ works were first related to Abstract Expressionnism. After this 
first true meeting with abstract art, he flew to Paris around 1948-1949. 
After 1949, he started painting irregular spots of colors looking like cells. 
He was described as a tachiste painter, word that makes reference to 
the fortuity of that creation: the shapes are spots, appearing randomly, 
and emerging spontaneously. After 1950, his characteristic style softe-
ned in favor of monochrome canvases. Sam Francis wanted to transmit 
an impression of infinity, a space with no beginning and no end; his 
works becoming pieces of infinity going way beyond the canvases. He 
goes beyond the notion of frame. His shapes and background must fill 
the whole pictorial space, and dilute in favor of depth. In some of his 
canvases, this “dissolution” of the shape goes to make it appear liquid, 
explaining the vertical drips of paint forming like a spider web, a network 
that links the spot-shapes together. Then follows an extensive research on 
light. Sam Francis was preoccupied by the two contradictory states of the 
light: black, original background from which springs the light, and white, 
the base of the light and the sum of the colors. He looked for the right 
balance because, as he said, “when the light increases, the darkness 
increases as well”. Thus he experimented the superposition of color veils, 
which allowed him to reduce the intensity of light. His painting is not 
frozen. The irregular form of the spots and the inequality of the colors in 
tones and hues give an impression of movement.



49  -  SAM FRANCIS (USA/1923-1994)

Sans titre (SF76 197), 1976
Acrylique sur papier
76 x 55,5 cm
Signé, daté et situé «Los Angeles» au dos 
Cachet de Sam Francis Estate, libellé de la Galleria Il Gabbiano, Rome
Certificat délivré par Sam Francis Estate, n°SF76 197.

Acrylic on paper
29 7/8 x 21 7/8 in
Signed, dated and located «Los Angeles» on the reverse
Sam Francis Estate seal
Label from the gallery Il Gabbiano, Rome
Sam Francis Estate certificate of authenticity, n°SF76 197

45 000 - 50 000 €
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50  -  JEAN-LUC POIVRET (FRA/1950)

Machine, ca. 1985
Acrylique sur tôle d’avion
68 x 57 cm

Acrylic on aircraft sheet
26 3/4 x 22 1/2 in

800 - 1 000 €

51  -  HUGUETTE ARTHUR-BERTRAND
(FRA/1922-2005)

Sans titre, ca. 1990
Acrylique sur toile
60 x 60 cm
Signée en bas à gauche

800 - 1 000 €

52  -  IVAN MESSAC (FRA/1948)

Cinéma, 2010
Acrylique sur toile
100 x 100 cm
Signée et datée au dos

Acrylic on canvas
39 3/8 x 39 3/8 in
Signed and dated on the reverse

4 000 - 6 000 €
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53  -  JEAN-CHARLES BLAIS
(FRA/1956)

Sans titre, ca. 1985
Acrylique et collage sur palissade
90 x 62 cm
Signée au dos

Acrylic and collage on wooden palisade
35 3/8 x 24 3/8 in
Signed on the reverse

2 500 - 3 500 €

« Je peins des figures qui ne sont plus des personnages mais des objets [...].
Le corps est devenu un morceau de peinture. »

Jean-Charles Blais

« I use to paint figures that are no longer characters but objects [...].
The body has become a piece of paint. »



« Mon inspiration me vient de la pensée d’auteurs,
de peintres ou de musiciens tels que l'Ustad qui dit :
Voyez avec vos oreilles, entendez avec vos yeux. » 

« My inspiration comes to me through the thoughts from others,
painters or musicians, as Ustad said: 
look with your ears and listen with your eyes. » 

Sayed Haider Raza

Dans sa jeunesse à Bombay, le jeune artiste sera l’un des fonda-
teurs du « Progressive Artists Group ». Raza obtient une bourse 
des gouvernements indien et français qui lui permet de venir 
faire des études à l’Ecole des Beaux-Arts de Paris en 1950. En 
1956, il remporte le très convoité Prix de la Critique décerné 
par 14 critiques d’art parisiens. Très tôt Raza participe à de très 
nombreuses expositions collectives (Salon de Mai, Biennale de 
Sao Paulo, Salon Comparaisons à Paris, Washington, Londres, 
Oxford, New York, etc.). Dès 1959, l’artiste montre son tra-
vail dans des expositions personnelles, dont la première d’une 
longue liste à Paris (Galerie Lara Vincy).
Paysagiste abstrait dans une première période, l’art de 
Sayer-Haider Raza évoluera peu à peu vers une peinture abs-
traite-géométrique, puis vers une peinture avant tout spirituelle. 
Raza retournera régulièrement en Inde pour rester en contact 
avec la culture traditionnelle qui inspire toute son œuvre. Ayant 
intégré une partie de l’aventure occidentale de l’art, il sera de 
plus en plus emporté vers le mandala (cercle sacré) et le bindu 
( le point primordial, la semence à l’origine de la Vie). Raza 
retranscrit sa propre vision du perceptible et de l’imperceptible 
et son art inclut les éléments primordiaux : terre, eau, feu. 
L’artiste recevra tous les honneurs et les plus hautes distinctions 
de son pays.

Il s’est éteint le 23 Juillet 2016, à New Delhi.

In Bombay, the young artist is one of the founders of the ‘Progressive Ar-
tists Group’. Raza obtains a grant from the Indian government and France 
allows him to come study at the Beaux-Arts School of Paris in 1950 until 
1953. In 1956 he wins the very coveted ‘Prix de la Critique’ (Critics 
Prize) awarded by 14 Parisian art critics. Very early on Raza participates 
in numerous group exhibitions (Salon de Mai, Biennale de Sao Paulo, 
Salon Comparaisons in Paris, Washington, London, Oxford, New York, 
etc.). From 1959, the artist shows his work in solo exhibitions, which the 
first in a long list is in Paris at the Lara Vincy Gallery.
Abstract landscape artist in his first period, he evolves little by little towar-
ds abstract-geometric painting, then towards painting that is above all, 
spiritual. Raza regularly returns to India where he is able to remain in 
contact with his traditional culture that inspires all his work. Having in-
tegrated partly into the western adventure of art, he is more and more 
swept away by the mandala (sacred circle) and the bindu (the primordial 
point, the seed of the origin of life). Raza transcribes again his own vision 
of the perceptible and the imperceptible and his art includes primordial 
elements: earth, water, fire. 
The artist received all the honors and the highest distinction of his country.

He passed away on July 23rd 2016, in New Delhi.
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54  -  SAYED HAIDER RAZA ( IND/1922-2016)

Arbre de vie, 1997
Acrylique sur toile
61 x 50 cm
Signée et datée en bas au centre
Signée, datée et titrée au dos
Cette œuvre est accompagnée de son certificat d’authenticité

Acrylic on canvas
24 x 19 3/4 in
Signed and dated in the bottom center
Signed, titled and dated on the reverse
A certificate of authenticity from the artist will be provided to the purchaser

20 000 - 30 000 €



Antonio Seguí est un peintre, né le 11 janvier 1934, à Córdoba 
en Argentine, d’une famille de commerçants fortunés.
Il arrive en France en 1951 pour étudier la peinture et la sculp-
ture. En 1952, il part étudier en Espagne. En 1957, il fait sa 
première exposition individuelle en Argentine. En 1958, il effec-
tue un long voyage dans toute l’Amérique du Sud et l’Amérique 
centrale, avant de s’installer au Mexique, où il étudie les tech-
niques de la gravure. En 1961, il retourne travailler en Argen-
tine, avant de partir définitivement à Paris en 1963. 
Au début de sa carrière, influencé par des artistes comme 
George Grosz ou Otto Dix, il pratiqua une figuration expres-
sionniste d’où se dégageait de l’ironie. Peu à peu, sa figuration 
évolua vers l’absurde, construisant une sorte de théâtre sur la 
scène duquel s’ébat un homme en mouvement recherchant sa 
place dans le monde. 
La facétie et l’humour supplantant l’angoisse existentielle, il tente 
d’orchestrer à sa façon les espoirs et les folies d’une comédie 
humaine, ironique, faussement naïve et inquiétante. 
Les militaires de la dictature argentine finirent par l’interdire de 
séjour : « Je n’ai pas cherché à les attaquer directement, mais 
des gens pas très intelligents pensent que quand vous n’êtes pas 
avec eux, vous êtes contre eux. »
Artiste latino-américain, chacune de ses œuvres porte en elle les 
images de la cité, de la nuit et de son pays natal : « J’ai réglé 
mes problèmes avec ma mère, avec Dieu, mais avec Cordoba, 
non ! La ville est restée telle qu’elle était dans mes souvenirs, et 
j’y reviens toujours en rêve… »
Utilisant le fusain, le pastel, le crayon ou la plume, il fait vivre sur 
un fond d’agitation urbaine, un monde coloré et graphique qui 
semble surgir de l’univers de la bande dessinée.

Antonio Seguí is a painter born on January 11, 1934 in Córdoba, Argen-
tina, in a family of wealthy merchants.
He arrived in France in 1951 to study painting and sculpture. In 1952, 
he moved to Spain for his studies. In 1957, he had his first solo show 
in Argentina. In 1958, he went on a long trip in South America and in 
Central America, before settling in Mexico, where he studied printmaking 
techniques. In 1961, he returned to work in Argentina, before moving 
permanently to Paris in 1963.
At the beginning of his career, influenced by artists such as George Grosz 
and Otto Dix, his work was close to an expressionist figuration, full of 
irony. Little by little, his figuration evolved towards the absurd, construc-
ting a sort of theater, a stage on which a man in movement is seeking his 
place in the world.
The humor is overcoming existential anxiety and he attempts to orchestrate 
in his own way the hopes and the madness of a human comedy, ironic, 
falsely naive and unsettling.
The military dictatorship in Argentina forces him to emigrate: «I did not 
make any direct attack, but people who are not very intelligent think that 
when you are not with them, you are against them.» 
Each of the works of the Latin-American artist carries in it the image of the 
city, of the night and of his homeland: «I have solved my problems with 
my mother, with God, but with Cordoba! The city stayed as it was in my 
memories, and I still go back there in my dreams...»
Using charcoal, pastels, pencils or pen, he gives life to a colorful and 
graphic world which seems come from the universe of comics, having as 
a background the whole urban hustle and bustle.
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55  -  ANTONIO SEGUI (ARG/1935)

Deux hommes au café, 1982
Pastel sur papier 
64 x 78 cm
Signé et daté en bas à droite

Pastel on paper
25 1/4 x 30 3/4 in
Signed in the bottom right corner

3 000 - 4 000 €



56  -  LAURA PANNO ( ITA/1954)

Tête de taureau, ca. 1990
Crayon, fusain et pastel sur papier marouflé sur carton
76 x 57 cm

Pencil, charcoal and pastel on paper over cardboard
29 7/8 x 22 1/2 in

1 200 - 1 500 €

57  -  LAURA PANNO ( ITA/1954)

Tête de taureau, ca. 1990
Crayon, fusain et pastel sur papier marouflé sur carton
76 x 57 cm

Pencil, charcoal and pastel on paper over cardboard
29 7/8 x 22 1/2 in

1 200 - 1 500 €
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58  -  KEITH GRANT (GBR/1930)

Icebergs, 1989
Huile sur panneau
130 x 180 cm

Oil on panel 
51 1/8 x 70 7/8 in

2 200 - 2 500 €
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59  -  ANDY WARHOL (USA/1928-1987)

Sans titre, Two Dollar Bill, ca. 1978
Feutre sur billet de 2 dollars
15,5 x 16,5 cm

Felt on a two dollar bill 
6 1/8 x 6 1/2 in

2 500 - 3 000 €

60  -  ANDY WARHOL (USA/1928-1987)

Sans titre (Campbell’s Soup), ca. 1975
Feutre sur papier
28 x 21 cm
Signé en bas au milieu

Felt on paper
11 x 8 1/4 in
Signed in the middle bottom

1 500 - 2 000 €
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62  -  KEITH HARING (USA/1958-1990)

Sans titre, ca. 1985
Feutre sur papier
15 x 10 cm
Signé

Felt on paper
5 7/8 x 4 in
Signed

1 500 - 2 000 €

61  -  KEITH HARING (USA/1958-1990)

Sans titre, ca. 1985
Feutre sur papier
15 x 10 cm
Signé

Felt on paper
5 7/8 x 4 in
Signed

1 500 - 2 000 €
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63  -  BEN (FRA/1935)

Partie du tout à Ben, 2013
Page de dictionnaire découpée
30 x 24 cm

Cutout dictionary page
11 3/4 x 9 1/2 in

200 - 300 €

65  -  DANIEL SPOERRI
(CHE/1930)

Série des menus du Jeu de Paume, 2013
Ensemble de 7 menus avec plaquette
Pièce unique 
40 x 10 cm (chaque)

Set of 7 menus with paddle
Unique piece
15 3/4 x 4 in

800 - 1 000 €

64  -  BEN (FRA/1935)

Art, 2005
Collage
25 x 35 cm
Epreuve unique issue d’une série 
de 60 exemplaires

Collage
9 7/8 x 19 3/4 in
Unique proof from a series of 60

300 - 400 €
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66  -  JOSEPH BEUYS (GER/1921-1986)

Sans titre (Baüme), 1982
Granolithographie rehaussée au crayon
23 x 15.8 cm
Signée au crayon en bas à droite
Editée à l’occasion de la Documenta 7, à Kassel en 1982

Granolithography enhanced in pencil
9 x 6 1/4 in
Signed in pencil in the bottom right corner
Published for the occasion of the Documenta 7, at Kassel in 1982
Catalogue raisonné : vol. Schellmann 165-185

200 - 400 €
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68  -  BERNARD QUENTIN (FRA/1923)

Nuages, 1989
Technique mixte sur toile
150 x 107 cm
Signée et datée au dos

Mixed media on canvas
59 x 42 1/8 in
Signed and dated on the reverse

2 000 - 4 000 €

67  -  BERNARD QUENTIN (FRA/1923)

Présence, 1988
Technique mixte sur toile
48 x 74 cm
Signée et datée en bas à droite

Mixed media on canvas
18 7/8 x 29 1/8 in
Signed and dated in the bottom right corner

600 - 800 €
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69  -  WOLFGANG OPITZ (GER/1944)

Stehender Weiblicher Akt, ca. 1990
Huile sur toile 
200 x 145 cm

Oil on canvas
78 3/4 x 57 1/8 in

3 500 - 4 500 €
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Entre iconoclasme et esthétique minimale, romantisme et Land 
Art, le travail de Cyprien Gaillard (né à Paris en 1980, vit et 
travaille à Berlin) interroge la trace de l’homme dans la nature 
et face au passage du temps. À travers ses sculptures, peintures, 
gravures, photographies, vidéos et performances, mais aussi 
d’importantes installations et interventions dans l’espace public, 
Cyprien Gaillard s’est imposé comme une figure majeure de la 
scène artistique internationale émergente.
Qu’il commande à un peintre paysagiste des vues champêtres 
de banlieues suisses, cadrant au sein de leur environnement na-
turel verdoyant des barres d’immeubles austères (Swiss Ruins, 
2005), ou qu’il insère des tours modernistes dans des gravures 
paysagères hollandaises du XVIIème siècle, transformant ainsi 
les visions naturalistes de Rembrandt et autres en terrains à bâtir 
(Believe in the Age of Disbelief, 2005), Cyprien Gaillard repré-
sente l’architecture contemporaine comme une ruine moderne 
sur le point d’être envahie par la nature. En cela, il applique 
métaphoriquement le précepte de Denis Diderot selon lequel « Il 
faut ruiner un palais pour en faire un objet d’intérêt. », comme 
le peintre ruiniste Hubert Robert le fit avec le Louvre au XVIIIème 
siècle.
Dans sa série The New Picturesque (depuis 2007), Cyprien 
Gaillard questionne la représentation de la nature à travers 
la notion de «pittoresque», littéralement «Ce qui mérite d’être 
peint» : à l’origine, au XVIIIème siècle, un paysage dur ou ac-
cidenté, avant de s’édulcorer pour ne plus désigner qu’un pay-
sage à la joliesse un peu mièvre. Intervenant avec de la peinture 
blanche sur des peintures de paysage du XVIIIème ou XIXème 
siècle, ou avec des découpages de papier blanc sur des cartes 
postales de châteaux, Cyprien Gaillard en recouvre les éléments 
narratifs, révélant ainsi leur qualité pittoresque originelle. 
Cette série fait écho au geste minimal de celle des Real Rem-
nants of Fictive Wars (2003-2008), performances de Land Art, 
documentées en vidéos et photographies, où l’artiste déclenche 
des extincteurs industriels dans des paysages soigneusement 
choisis, comme par exemple l’iconique Spiral Jetty de Robert 
Smithson, produisant un nuage aussi vaporeux que menaçant 
qui souligne la beauté des lieux tout en les vandalisant.

Source:
www.bugadacargnel.com / Galerie Bugada & Cargnel, Paris

Between iconoclasm and minimal aesthetics, romanticism and Land Art, 
the work of Cyprien Gaillard (born in 1980 in Paris, lives and works 
in Berlin) questions man’s traces in nature. Through sculpture, painting, 
etching, photography, video, performance and large scale interventions 
in public space, Gaillard has established himself as a major emerging 
artist on the international art scene. Whether he commissions a traditional 
landscape painter to paint colourful views of housing projects in Swiss 
suburbs, surrounded by their luxurious natural environment (Swiss Ruins, 
2005), or introduces a view of a tower-block into a 17th Century Dutch 
landscape etching (Belief in the Age of Disbelief, 2005), Gaillard shows 
contemporary architecture as a modern ruin on the verge of being taken 
over by nature. Just like 18th century French ‘ruiniste’ painter Hubert Ro-
bert did when he painted the Louvre as an imaginary ruin, Gaillard fol-
lows French philosopher Denis Diderot’s advice according to which ‘One 
must ruin a palace to make it an object of interest’. 
In The New Picturesque series (from 2007), Cyprien Gaillard questions 
the representation of nature through the notion of ‘picturesque’, literally 
‘what is worth being painted’: originally, in the 18th century, rough or 
rugged landscapes, far from the ‘beautiful’ landscapes the notion later 
designated. Intervening either with white paint on 18th or 19th century 
landscape paintings or with torn white paper on old postcards of castles, 
Gaillard covers all narrative elements and decorative details, thus revea-
ling their truly ‘picturesque’ quality. 
These series echo in a minimal gesture Gaillard’s seminal Real Remnants 
of Fictive Wars series (2003-2008), short-lived Land Art performances 
documented on videos and photos, where the artist activates industrial 
fire extinguishers in carefully chosen landscapes (amongst which Robert 
Smithson’s iconic Spiral Jetty), stressing their beauty at the same time he 
vandalises them.



70  -  CYPRIEN GAILLARD (FRA/1980)

Sans titre, série « The New Picturesque », 2007-2008
Huile sur toile
17 x 22.5 cm
Signée au dos

Oil on canvas
6 3/4 x 8 7/8 in
Signed on the reverse

22 000 - 25 000 €
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Née en 1929 à Vera de Bidasoa, en Espagne, Isabel Echarri 
est formée à partir de 1954 à l’École nationale supérieure des 
beaux-arts de Paris (ENSBA).
Son passage par les ateliers de Jean Souverbie et d’Édouard 
Goerg détermine son parcours de sculptrice et de scénographe.
Auprès d’Édouard Goerg elle apprend la gravure (1956-1957), 
la tapisserie et la sculpture, travaillant aussi le métal et les plas-
tiques. Elle choisit le papier et le blanc en 1962. Son médium de 
prédilection prend du relief, tantôt empreinte ou papier sculpté.

Les sculptures :
Empreintes en pâte à papier, papier sculptés, tactiles polymères 
ou tissages, les œuvres sculptées d’Isabel Echarri sont toujours 
en relief.
L’artiste fabrique sa pâte à papier avec l’objectif d’obtenir un 
blanc absolu.

Les livres-objets :
Isabel Echarri crée avec des écrivains et des poètes et au service 
de leurs textes, des livres-objets ou «livrobjets» (Néologisme de 
Daniel Leuwers) de toutes formes et de toutes tailles : Fernando 
Arrabal, Federico García Lorca, Jean-Clarence Lambert, Pablo 
Neruda, Jorge Semprun, Miguel de Unamuno.

La scénographie :
Auprès de Jean Souverbie, elle apprend l’Art Monumental. 
Pendant près de 40 ans elle projette son vocabulaire artistique 
avec son mari, Diego Etcheverry, dans la création de décors et 
costumes - plus d’une centaines de productions de spectacles 
lyriques, créations contemporaines, théâtre etc… Un double E, 
dos à dos, signe les créations de décors et de costumes d’Isabel 
Echarri et de Diego Etcheverry, son mari. Pendant près de qua-
rante ans, ils créent décors et costumes pour plus d’une centaine 
de productions; d’opéras du répertoire classique (Mozart, Ver-
di, Wagner, Puccini, Offenbach, Bizet ...) et contemporain Sire 
Halewynde Semenoff, Temboctou de François-Bernard Mâche 
ou Syllabaire pour Phèdre de Maurice Ohana). Suite au don de 
plus de 1300 maquettes de décors et dessins de costumes, la 
BnF conserve, restaure et recense leurs créations. Isabel Echarri 

et Diego Etcheverry : Décors et costumes d’opéra à quatre mains 
présentait un aperçu de leurs créations du 8 décembre 2015 au 
17 janvier 2016 dans la Galerie des donateurs.

Le couple a fait don de l’intégralité de leur matériel scénique à la 
BnF. Isabel Echarri vit et travaille entre ses deux ateliers à Paris 
et à Formentera.

Collections et musées :

MAMC, Musée d’art moderne de Saint-Étienne,
Musée de Baraluka, Yougoslavie
Musée de Liège, Belgique
Sa Nostra, Baléares, Espagne
Museo de Arte Contemporaneo de Ibiza, MACE
Muséo de Madrid, Estampa
Médiathèque d’Issy-Les-Moulineaux 2005
Fundacion Antonio Perez-Cuenca
Musée départemental de Beauvais, Mudo
Demeure Ronsard, Le Prieuré St Côme
Médiathèque d’Angers
Cabinet des estampes, Bibliothèque nationale de France
Collection de l’État, Paris

ISABEL ECHARRI
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Born in 1929 in Vera de Bidasoa, Spain, Isabel Echarri entered the Ecole 
Nationale Superieure des Beaux-Arts in Paris (ENSBA) in 1954.
Her passage through the workshops of Jean Souverbie and Edouard 
Goerg determines her career as a sculptor and scenographer.

With Édouard Goerg she learned engraving (1956-1957), tapestry and 
sculpture, also working metal and plastics. She chose the paper and the 
white color in 1962. Its medium of predilection takes relief, sometimes 
imprint or carved paper.

-The sculptures:
Footprints in paper pulp, paper sculpted, tactile polymers or weaves, the 
sculpted works of Isabel Echarri are always in relief.
The artist makes her pulp with the objective of obtaining an absolute 
white.

-The livres-objets (books-objects):
Isabel Echarri creates with writers and poets and in the service of their 
texts, object-books or «livrobjets» (Neologism by Daniel Leuwers) of all 
shapes and sizes: Fernando Arrabal, Federico García Lorca, Jean-Cla-
rence Lambert, Pablo Neruda, Jorge Semprun, Miguel de Unamuno.

-The scenography:
With Jean Souverbie, she learned Monumental Art. For nearly 40 years, 
she has projected her artistic vocabulary with her husband, Diego Etche-
verry, in the creation of sets and costumes - more than a hundred produc-
tions of lyrical shows, contemporary creations, theater…

A double E, back to back, creates the sets and costumes of Isabel Echarri 
and Diego Etcheverry, her husband.
For nearly forty years, they created sets and costumes for more than a hun-
dred productions; (Mozart, Verdi, Wagner, Puccini, Offenbach, Bizet ...) 
and contemporary Sire Halewynde Semenoff, Temboctou of François-Ber-
nard Mâche or Syllabary for Phaedra by Maurice Ohana.
Following the donation of over 1300 sets of costume designs and 
drawings, the BnF preserves, restores and catalogs their creations.
« Isabel Echarri and Diego Etcheverry: Scenery and costumes of four-
handed works for the Opera » presented an overview of their creations 
from December 8, 2015 to January 17, 2016 in the Galerie des Dona-
teurs.

The couple made a donation of all of their stage material at the BnF 
(France National Library)

Isabel Echarri lives and works between her two workshops in Paris and 
Formentera, Spain.

Collections and museums:

MAMC, Musée d’art moderne de Saint-Étienne,
Musée de Baraluka, Yougoslavie
Musée de Liège, Belgique
Sa Nostra, Baléares, Espagne
Museo de Arte Contemporaneo de Ibiza, MACE
Muséo de Madrid, Estampa
Médiathèque d’Issy-Les-Moulineaux 2005
Fundacion Antonio Perez-Cuenca
Musée départemental de Beauvais, Mudo
Demeure Ronsard - Prieuré St Côme
Médiathèque d’Angers
Cabinet des estampes, Bibliothèque nationale de France
Collection de l’État, Paris
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71  -  ISABEL ECHARRI (FRA-ESP/1929)

L’accueil, ca. 1960
Relief en pâte à papier, cadre en bois d’artiste
63 x 44 x 7 cm
Pièce unique, signée

Relief in wood pulp, wooden frame
24 3/4 x 17 3/8 x 2 3/4 in
Unique piece, signed

1 000 - 1 500 €

72  -  ISABEL ECHARRI (FRA-ESP/1929)

Jaillissement, 1967
Relief en pâte à papier, monté sur socle en bois, supports en plexiglass
35 x 14 x 10 cm
Pièce unique, signée

Relief in wood pulp, mounted on wooden base, supports in plexiglass
13 3/4 x 5 1/2 x 4 in
Unique piece, signed 

800 - 1 000 €
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73  -  ISABEL ECHARRI (FRA-ESP/1929)

Compositions aux boules blanches, 1969
Relief en pâte à papier, boite d’artiste en plexiglas
62 x 40 x 8 cm
Signé, exemplaire numéroté 7/20
Reproduit en page 104 de Connaissance des Arts, Novembre 1970 

Pulp paper relief, plexiglass artist’s box
24 3/8 x 15 3/4 x 3 1/8 in
Signed, numbered 7/20

800 - 1 000 €

74  -  ISABEL ECHARRI (FRA-ESP/1929)

Rencontre, ca. 1970
Relief en pâte à papier, boite d’artiste en plexiglas
24 x 18 x 5 cm
Signé et numéroté 4/40

Pulp paper relief, plexiglass artist’s box
9 1/2 x 7 1/8 x 2 in
Signed and numbered 4/40

200 - 400 €
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75  -  ISABEL ECHARRI (FRA-ESP/1929)

Glissement, ca. 1970
Relief en pâte en papier, socle en métal patiné
25 x 17 x 8 cm
Signé et numéroté 2/20

Pulp paper relief, patinated metal base
9 7/8 x 6 3/4 x 3 1/8 in
Signed and numbered 2/20

500 - 800 €

76  -  ISABEL ECHARRI (FRA-ESP/1929)

Blanc, ca. 1970
Relief en pâte à papier, socle en métal patiné
Diamètre: 24 cm
Pièce unique, signée au dos

Pulping relief, patinated metal base
Diameter: 9 1/2 in
Unique piece, signed on the reverse

300 - 500 €
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77  -  ISABEL ECHARRI (FRA-ESP/1929)

Rencontre, ca. 1970
Relief en pâte à papier, socle en métal patiné
Diamètre: 21 cm
Signé et numéroté I/II

Pulping relief, patinated metal base
Diameter: 8 1/4 in
Signed, numbered I/II

300 - 500 €

78  -  ISABEL ECHARRI (FRA-ESP/1929)

Rencontre, ca. 1970
Relief en pâte à papier, socle en métal patiné
Diamètre: 21 cm
Signé et numéroté II/II

Pulping relief, patinated metal base
Diameter: 8 1/4 in
Signed, numbered II/II

300 - 500 €

79  -  ISABEL ECHARRI (FRA-ESP/1929)

Invasion, ca. 1970
Relief en pâte à papier, socle en métal patiné
Diamètre: 21 cm
Signé au dos, numéroté I/IV

Pulping relief, patinated metal base
Diameter: 8 1/4 in
Signed on the reverse, numbered I/IV

300 - 500 €
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81  -  ISABEL ECHARRI (FRA-ESP/1929)

Invasion, ca. 1970
Relief en pâte à papier, socle en métal patiné
Diamètre: 21 cm
Signé au dos, numéroté III/IV

Pulping relief, patinated metal base
Diameter: 8 1/4 in
Signed on the reverse, numbered III/IV

300 - 500 €

80  -  ISABEL ECHARRI (FRA-ESP/1929)

Invasion, ca. 1970
Relief en pâte à papier, socle en métal patiné
Diamètre : 21 cm
Signé au dos, numéroté II/IV

Pulping relief, patinated metal base
Diameter: 8 1/4 in
Signed on the reverse, numbered II/IV

300 - 500 €

82  -  ISABEL ECHARRI (FRA-ESP/1929)

Invasion, ca. 1970
Relief en pâte à papier, socle en métal patiné
Diamètre: 21 cm
Signé au dos, numéroté IV/IV

Pulping relief, patinated metal base
Diameter: 8 1/4 in
Signed on the reverse, numbered IV/IV

300 - 500 €
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83  -  ISABEL ECHARRI (FRA-ESP/1929)

Avant la rencontre, 1971
Empreinte en pâte à papier, boite d’artiste en plexiglas
37 x 26 x 6 cm
Signée et numérotée 6/20

Pulp print, artist’s box in plexiglass
15 5/8 x 10 1/4 x 2 3/8 in
Signed and numbered 6/20

800 - 1 000 €

85  -  ISABEL ECHARRI (FRA-ESP/1929)

Ascendance & Intersection, ca. 1980
Papier sculpté et technique mixte, cadre d’artiste en plexiglas
75 x 60 x 5 cm
Pièce unique, signée

Carved paper and mixed media, plexiglass artist’s frame
29 1/2 x 23 5/8 x 2 in
Unique piece, signed

1 500 - 2 000 €

84  -  ISABEL ECHARRI (FRA-ESP/1929)

Dialogue ininterrompu, 1976
Empreinte en pâte en papier, papier sculpté, boite d’artiste en plexi-
glass
46 x 32 x 5 cm
Pièce unique, signée 

Pulp paper print, carved paper, plexiglass artist’s box
18 1/8 x 12 5/8 x 2 in
Unique piece, signed

800 - 1 200 €
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86  -  ISABEL ECHARRI (FRA-ESP/1929)

Delphine Seyrig, 1985
Empreinte en pâte en papier, boite d’artiste en plexiglas
70 x 56 x 14 cm
Pièce unique, signée

Pulp paper print, plexiglass artist’s box
27 1/2 x 22 x 5 1/2 in
Unique piece, signed

1 200 - 1 400 €

88  -  ISABEL ECHARRI (FRA-ESP/1929)

Terre blessée II, 1985
Empreinte en pâte à papier, papier sculpté, boîte d’artiste en plexiglas
68 x 68 x 14 cm
Signée, datée et numérotée 1/5

Pulp paper print, plexiglass artist’s box
26 3/4 x 26 3/4 x 5 1/2 in
Signed, dated and numbered 1/5

1 200 - 1 600 €

87  -  ISABEL ECHARRI (FRA-ESP/1929)

Terre blessée, ca. 1985
Empreinte en pâte à papier, papier sculpté, boite d’artiste 
en plexiglass
91 x 70 x 15 cm
Pièce unique, signée

Pulp paper print, plexiglass artist’s box
35 7/8 x 27 1/2 x 5 7/8 in
Unique piece, signed

1 800 - 2 000 €
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89  -  ISABEL ECHARRI (FRA-ESP/1929)

Verticalidad, 1990
Papier sculpté et technique mixte, cadre d’artiste en bois
58 x 50 x 5 cm
Pièce unique, signée et datée

Carved paper and mixed media, wooden artist’s frame
22 7/8 x 19 3/4 x 2 in
Unique piece, signed and dated

1 000 - 1 200 €

90  -  ISABEL ECHARRI (FRA-ESP/1929)

Ascendance & Transparence, 1994
Papier sculpté et technique mixte, cadre en plexiglas monté 
sur socle en bois
81 x 38 x 8 cm
Pièce unique, signée et datée

Carved paper and mixed media, plexiglass frame mounted 
on wooden base
31 7/8 x 15 x 31 1/8 in
Unique piece, signed and dated

1 200 - 1 400 €
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91  -  ISABEL ECHARRI (FRA-ESP/1929)

El tiempo perdido, 1998
Empreinte en pâte à papier, papier sculpté, cadre en plexiglas
70 x 50 x 9 cm
Pièce unique, signée, titrée et datée

Pulp print, carved paper, plexiglass frame
27 1/2 x 19 3/4 x 3 1/2 in
Unique piece, signed, titled and dated

1 200 - 1 400 €

92  -  ISABEL ECHARRI (FRA-ESP/1929)

Emociones perdidas, 2000
Empreinte en pâte à papier, papier sculpté, 
cadre d’artiste
78 x 68 x 8 cm
Pièce unique, signée, titrée et datée

Pulp print, carved paper, artist’s frame
30 3/4 x 15 x 3 1/8 in
Unique piece, signed, titled and dated

1 200 - 1 400 €
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93  -  ISABEL ECHARRI (FRA-ESP/1929)

Mains entrelacées, 2000
Empreinte en pâte à papier, papier sculpté, cordage, 
paille et technique mixte dans cadre d’artiste
112 x 79 x 8 cm
Pièce unique, signée et datée

Footprint in pulp paper, carved paper, rope, 
straw and mixed media in an artist’s frame
44 1/8 x 31 1/8 x 3 1/8 in

2 000 - 2 500 €

94  -  ISABEL ECHARRI (FRA-ESP/1929)

Jeux des Mains, 2000
Relief en pâte à papier, cadre d’artiste en plexiglass
99 x 73 x 13 cm
Pièce unique, signée et datée

Pulp paper relief, plexiglass artist’s frame
39 x 28 3/4 x 5 1/8 in
Unique piece, signed and dated

2 000 - 2 500 €



95  -  ARMAN (FRA/1928-2005)

Sans titre, 1966
Inclusion de tubes et coulées
38,5 x 28,5 x 3,5 cm
Signée en bas à droite
Archivée par Denyse Durand-Ruel sous le n° 10158

Inclusion of tubes and castings
15 1/8 x 11 1/4 x 1 3/8 in
Signed in the bottom right corner
Archives Denyse Durand-Ruel, n°10158

16 000 - 20 000 €

« J’ai commencé comme peintre. (…) J’ai besoin physiquement,
pratiquement, de toucher la couleur.
Ayant trouvé ce système pour capturer la peinture qui sort des tubes
en la prenant dans le Plexiglas ou le polyester, elle devient objet.
La couleur devient objet. Je me suis beaucoup amusé avec ça.
J’ai fait des oeuvres monochromes, d’autres très colorées : j’ai refait le peintre ». 

Arman, entretien avec Daniel Abadie, 1998.

« I started as a painter. (...) I need physically, practically touching the color.
I found the system to capture the paint that comes out of the pipes by taking it in Plexiglas or polyester.
It becomes an object. The color becomes object. I had a lot of fun with that.
I did monochrome works, some others very colorful: I redid the painter. » 

Arman, interview with Daniel Abadie, 1998. »
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96  -  CÉSAR BADACCINI, DIT CÉSAR (FRA/1921-1998)

Mini-Compression, ca. 1990
Compression de capsules (percée pour être portée en pendentif)
6 x 2 x 2 cm
Pièce unique, signée
Archivée par Denyse Durand-Ruel sous le n° 2960 

Compression of capsules (pierced to be worn as pendant)
2 3/8 x 3/4 x 3/4 in
Unique piece, signed
Archives Denyse Durand-Ruel, n°2960

4 000 - 6 000 €
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97  -  DARIO PEREZ FLORES (VEN/1936)

Rouge sur deux triangles, 1994
Acrylique sur panneaux de bois découpés et assemblés dans un 
caisson en bois et plexiglas
50 x 50 cm
Signé et daté au dos

Acrylic on wooden panels assembled in a wooden and plexiglass 
box 
19 3/4 x 19 3/4 in
Signed and dated on the reverse

2 000 - 4 000 €

98  -  DARIO PEREZ FLORES (VEN/1936)

Mobile, 2006
Caisson en bois, mouvement motorisé, acrylique sur bois
89.5 x 89.5 x 11 cm
Signé, titré et daté au dos

Wooden box, motorized movement, acrylic on wood
35 1/4 x 35 1/4 x 4 3/8 in
Signed, titled and dated on the reverse

4 000 - 6 000 €
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99  -  GREGORIO VARDANEGA ( ITA/1923-2007)

Contrepoint chromographique, 2000
Caisson mural en contreplaqué, acrylique, plexiglas, ampoules, système électrique 
et moteur
100 x 109,5 x 17 cm
Signé et daté en bas à droite
Signé, titré et daté au dos

Wall box in plywood, acrylic, plexiglass, light bulbs, electrical system and engine
39 3/8 x 43 1/8 x 6 3/4 in
Signed and dated in the bottom right corner
Signed, titled and dated on the reverse

15 000 - 20 000 €



100  -  MITSOUKO MORI ( JPN/1944)

Sans titre, 2001
Néons, caisson en plexiglas
45 x 45 x 15 cm 
Signé et daté

Neons, plexiglass box
17 3/4 x 17 3/4 x 5 7/8 in
Signed and dated

2 000 - 3 000 €



101101  -  MITSOUKO MORI ( JPN/1944) -  MITSOUKO MORI ( JPN/1944)

Sans titre, 2001Sans titre, 2001
Caisson en plexiglass, néonsCaisson en plexiglass, néons
85 x 53 x 15 cm85 x 53 x 15 cm
Signé et datéSigné et daté

Plexiglass box, neonsPlexiglass box, neons
33 1/2 x 20 7/8 x 5 7/8 in33 1/2 x 20 7/8 x 5 7/8 in
Signed and datedSigned and dated

2 000 - 3 000 €
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102  -  FERNANDO BOTERO (COL/1932)

Colombe
Bronze à patine noire 
20 x 18 x 20 cm
Signée et numérotée sur 6 exemplaires
Cachet « Fonderia M Italy, Bogotà »

Bronze with black patina
7 7/8 x 7 1/8 x 7 7/8 in
Signed and numbered on 6 
«Fonderia M Italy, Bogotà » seal

800 - 1 000 €
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103  -  R ICHARD ORLINSKI (FRA/1966)

Lion, 2017
Résine 
Longeur : 80 cm
Signée et numérotée sur 8 exemplaires

Resin
Lenght: 31 1/2 in
Signed and numbered on 8 

8 000 - 10 000 €
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104  -  GAO BROTHERS (CHN/1956/1962)

TV n°6, 2000
Tirage chromogénique contrecollé sur aluminium 
149 x 109.5 cm
Ex. n°6/10
Signé et daté au dos

Chromogenic print on aluminium
58 1/4 x 43 1/8 in
Ex. n°6/10
Signed and dated on the reverse

3 000 - 5 000 €

Les Gao Brothers sont un duo d’artistes frères. Ils vivent et tra-
vaillent à Pékin. Leur travail s’étend de la photographie à la 
sculpture, mais également à la peinture, l’installation, la per-
formance, et à l’écriture depuis le milieu des années 1980. 
Certaines de leurs œuvres ont été publiées dans «A History Of 
China Modern Art», «China Avant-Garde Photography», «The 
Best Photography of China», etc., et conservées dans de presti-
gieuse collections privées internationales et de musées comme 
le Centre Georges Pompidou, le Musée d’Art Moderne de San 
Francisco, le Musée des Beaux-Arts de Montréal, le Musée d’Art 
de l’Université de Princeton.

The Gao Brothers are a pair of artist brothers based in Beijing. They have 
been collaborating on installation, performance, sculpture, photography 
works and writing since the mid 1980s. Some of their works were publi-
shed in “A History Of China Modern Art”, “China Avant-garde Photo-
graphy”, “The Best Photography of China” etc. and held in private and 
museum collections such as Centre Georges Pompidou, The San Fran-
cisco Museum of Modern Art, Montreal Museum of Fine Arts, Princeton 
University Art Museum and many others in China and across the world.
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105  -  PHIL IPPE CHANCEL (FRA/1959)

Souvenirs de New York, 2003
C-print, Diasec
100 x 120 cm
6/7 (+ 2EA)

C-print, Diasec
39 3/8 x 471/2 in
6/7 (+ 2AP)

6 000 - 8 000 €
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106  -  RUNE GUNERIUSSEN (NOR/1977)

One can rely on the prudence of his decisions # 01, 2007
C-print sur aluminium
Edition of 5 (+ 1AP)
120 x 184 cm 

C-print on aluminum
47 1/2 x 72 3/4 in

10 000 - 12 000 €
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108  -  PABLO PICASSO
(ESP/1881-1973)

La Colombe de la Paix, 1962
Lithographie couleur d’après l’original de 1962
55 x 75 cm
Signée et datée dans la planche

Color lithography after the 1962 original print
21 5/8 x 29 1/2 in
Signed and dated on the sheet

600 - 800 €

107  -  PABLO PICASSO
(ESP/1881-1973)

Bouquet, 1958
Lithographie 
40 x 47 cm
Signée dans la planche

Lithography
15 3/4 x 18 1/2 in
Signed on the sheet

200 - 400 €

EDIT IONS / PRINTS
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110  -  JOAN MIRO (ESP/1893-1983)

Journal d’un graveur, 1975
Pointe sèche sur papier Velin Rives
57 x 44.5 cm
Numéroté sur 75 exemplaires

Drypoint on Velin Rives paper
22 1/2 x 17 1/2 in
Numbered on 75 examples

800 - 1 000 €

109  -  PABLO PICASSO (ESP/1881-1973)

L’écuyère, 1960
Lithographie sur papier Velin blanc
68 x 54 cm
(Bloch 999 ; Mourlot 333 ; Reuße 766)

Lithography on white Velin paper
26 3/4 x 17 3/4
(Bloch 999 ; Mourlot 333 ; Reu.e 766)

600 - 800 €



« Votre œil est un muscle, vous devez le garder en forme.
Et plus vous dessinez, plus vous voyez »

Richard Serra

« Your eye is a muscle, you have to keep it in shape. And the more you draw, the more you see. »

111  -  R ICHARD SERRA (USA/1939)

Glenda Lough, 1984
Crayon gras et encre de sérigraphie sur carton
108 x 195.5 cm
Signé et daté au crayon en bas à droite
Signé, titré et daté au crayon au dos.
Numéroté sur 19 exemplaires

Oil stick and silkscreen ink on cardboard
77 x 42 1/2 in
Signed and dated in pencil in the bottom right corner
Signed, titled and dated in pencil on the reverse
Numbered on 19

15 000 - 20 000 €
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113  -  EDUARDO CHILL IDA
(ESP/1924-2002)

Composition, 1980
Lithographie
80 x 55.5 cm
Signée dans la planche

Lithography
31 1/2 x 21 7/8 in
Signed on the sheet

100 - 200 €

112  -  EDUARDO CHILL IDA
(ESP/1924-2002)

Marmol y plomo
Lithographie
80 x 55.5 cm
Signée dans la planche

Lithography
31 1/2 x 21 7/8 in
Signed on the sheet

100 - 200 €

114  -  VLADIMIR SKODA
(FRA/1952)

Signe
Sérigraphie
50 x 70 cm

Silkscreen
19 3/4 x 27 1/2 in

150 - 200 €
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115  -  JANNIS KOUNELLIS
(GRE/1936-2017)

Composition, 1995
Lithographie
59 x 80 cm
Signée et numérotée sur 48 exemplaires

Lithography
23 1/4 x 31 1/2 in
Signed and numbered on 48

600 - 800 €

116  -  HERMANN NITSCH (AUT/1938)

Die Architektur des OM Theaters, 1984-1987
Lithographie
54 x 40 cm
Signée, datée et numérotée à la main sur 35 exemplaires

Lithography
21 1/4 x 15 3/4 in
Signed, dated and numbered on 35

400 - 600 €

117 -  GEORG BASELITZ (GER/1938)

Composition, 1959-1973
Eau-forte
29 x 23.5 cm
Signée, datée et numérotée à la main sur 50 exemplaires

Etching
11 3/8 x 9 1/4 in
Signed, dated and numbered on 50

1 200 - 1 400 €
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118  -  VICTOR VASARELY (FRA/1906-1997)

Tecoma, 1959
Sérigraphie
31 x 24 cm
Signée et datée au crayon en bas à droite
Numérotée au crayon sur 150 exemplaires en bas à gauche

Silkscreen
12 1/4 x 9 1/2 in
Signed and numbered in pencil in the bottom right corner
Numbered in pencil on 150 in the bottom left corner

300 - 400 €

119  -  BRAM VAN VELDE (NLD/1895-1981)

Vent de Sable, 1981
Lithographie
63 x 98 cm
Epreuve d’artiste
Signée en bas au centre

Lithography 
24 3/4 x 38 5/8 in
Artist’s proof
Signed in the bottom center

600 - 800 €
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120  -  CY TWOMBLY (USA/1928-2011)

Sans titre, 1985
Lithographie couleur
53 x 63 cm (à vue)
Signée et datée au crayon en bas à droite
Numérotée au crayon sur 50 exemplaires en bas à gauche

Color lithography
20 7/8 x 24 3/4 in (at sight)
Signed and numbered in pencil in the bottom right corner
Numbered in pencil on 50 in the bottom left corner

2 500 - 3 500 €



La sérigraphie sur papier Cow (vache) date de 1966. En avril 
de cette année pour sa deuxième exposition chez Leo Castelli, 
Andy Warhol fait le choix de ne présenter que deux installations 
dans la galerie. La première, Silver Clouds, est constituée de 
nuages argentés gonflés à l’hélium qui flottent dans l’espace de 
la première salle et, dans celle du fond, la seule œuvre est un 
papier peint au motif de têtes de vaches roses sur fond jaune 
qui tapisse les murs. Ces deux installations radicales de Warhol 
montrent le caractère psychédélique de son inspiration, qui était 
aussi celui des performances de « The  Exploding Plastic Inevi-
table » qu’il produisait au Dom de New York au même moment. 

Le motif du papier peint pour la galerie Castelli en 1966 est 
une tête de vache, plus grande que nature, rose fluorescent, qui 
se détache d’un fond jaune safran. Il couvrait toute la surface 
des murs de sa répétition en quinconce. Warhol a transposé un 
support décoratif populaire et bon marché dans la galerie d’art, 
poursuivant sa proposition initiale de renouvellement des réfé-
rences en puisant dans la modernité de la société de consom-
mation. Le motif de la tête de vache semble cependant en déca-
lage avec les publicités, objets et portraits iconiques des années 
précédentes. Warhol choisissait à nouveau de surprendre. Il 
montrait son incroyable capacité à renouveler radicalement ses 
propositions plastiques en pointant en même temps les limites de 
la peinture et de la sculpture traditionnelles.
D’après David Bourdon, ce sujet aurait été recommandé à Wa-
rhol par Yvan Karp, son marchand chez Leo Castelli, comme un 
thème « pastoral durable » de l’histoire de l’art. Après avoir vu 
des centaines de photographies de vache, Gerard Malanga au-
rait découvert ce modèle idéal dans une revue agricole. Warhol 
a choisi le cadrage, le contraste acide des couleurs et confié 
la production des écrans, du papier peint et de son installation 
à des professionnels. L’animal semblait comme sous l’influence 
du LSD. Il contemplait, dans un défilement et une répétition de 
l’image similaires à ceux de la pellicule d’un film, les visiteurs 
de cette installation. La rencontre des regards de l’animal avec 
ceux des visiteurs stupéfiés au moment du vernissage devait être 
surprenante. Ce célèbre papier peint sera ensuite repris, entre 
autres, pour recouvrir les murs de façade encadrant l’entrée du 
Moderna Museet de Stockholm lors de l’exposition de 1968, 
puis pour les salles du Whitney Museum of Art de New York en 
1971 où des tableaux le recouvraient partiellement.

L’œuvre Cow présentée ici est retirage de 1979 de la sérigra-
phie réalisée pour l’exposition de Warhol au Modern Art Pa-
vilion de Seattle en novembre 1976. Elle reprenait dans des 
couleurs différentes l’image originale apposée aux murs de la 
galerie Castelli en 1966.

The first Warhol screenprint « Cow » dates from 1966. In April of this 
year for his second exhibition at Leo Castelli’s, Andy Warhol makes the 
choice to present only two installations in the gallery. The first, Silver 
Clouds, consists of helium-inflated silver clouds floating in the space of the 
first room and, in the background, the only work is a wallpaper with pink 
cow heads on a yellow background which lines the walls. These two ra-
dical installations of Warhol show the psychedelic character of his inspi-
ration, which was also that of the performances of «The Exploding Plastic 
Inevitable» that he produced at the Dom of New York at the same time.

The motif of the wallpaper for the gallery Castelli in 1966 is a head 
of cow, bigger than nature, fluorescent pink, which is detached from a 
yellow background saffron. He covered the whole surface of the walls 
with his repetition in staggered form. Warhol transposed a popular and 
inexpensive decorative support into the art gallery, continuing its initial 
proposal for renewal of references by drawing on the modernity of the 
consumer society. The motif of the cow’s head seems to be out of step with 
the advertisements, objects and iconic portraits of previous years. Warhol 
again chose to surprise. He showed his incredible ability to radically 
renew his plastic propositions while pointing at the same time to the limits 
of traditional painting and sculpture.
According to David Bourdon, this subject would have been recommended 
to Warhol by Yvan Karp, his merchant at Leo Castelli, as a «sustainable 
pastoral» theme in the history of art. After seeing hundreds of cow photo-
graphs, Gerard Malanga would have discovered this ideal model in an 
agricultural journal. Warhol chose the framing, the acid contrast of colors 
and entrusted the production of screens, wallpaper and its installation to 
professionals. The animal seemed to be under the influence of LSD. He 
was contemplating, in a scroll and a repetition of the image similar to 
those of the film of a film, the visitors of this installation. The encounter 
of the eyes of the animal with those of the visitors stunned at the time of 
the opening was to be surprising. This famous wallpaper was later taken 
over, among other things, to cover the facade walls framing the entrance 
to the Moderna Museet in Stockholm during the 1968 exhibition, and 
then to the rooms of the Whitney Museum of Art in New York in 1971 
where Partially covered.

The work Cow presented here was reprinted in 1979 from the serigraphy 
created for the Warhol exhibition at the Modern Art Pavilion in Seattle 
in November 1976. It took again in different colors the original image 
affixed to the walls of the gallery Castelli in 1966.
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121  -  ANDY WARHOL (USA/1928-1987)

Cow, 1976-1979
Sérigraphie
116 x 79 cm
Signée au feutre en bas à droite
Retirage de 1979 de la sérigraphie éditée pour l’exposition monographique de l’artiste au Modern Art 
Pavillon, Seattle Center, Seattle, WA, du 18 Novembre 1976 au 9 Janvier 1977.
Issue du tirage de 100 exemplaires signés pour le Whitney Museum, le Modern Art Pavilion du Seattle 
Center et le Musée Galliera à Paris.
Imprimeur : Bill Miller’s Wallpaper Studio, Inc., New York
Editeur : Factory Additions, New York
Catalogue : Feldman & Schellmann II.12A

Screenprint 
45 5/8 x 31 1/8 in
Signed in felt in the bottom right corner
Printed in 1979 from the edition published for the occasion of the monographic exhibition at the Modern 
Art Pavilion, Seattle Center, WA, from November 18th 1976 to January 9th 1977.
From the edition of 100 exemples signed for the Whitney Museum, the Modern Art Pavilion of the Seattle 
Center and the Musée Galliera in Paris.
Printer: Bill Miller’s Wallpaper Studio, Inc., New York
Editor: Factory Additions, New York
Catalogue: Feldman & Schellmann II.12A

18 000 - 20 000 €
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122  -  ANDY WARHOL (USA/1928-1987)

Self-Portrait Wallpaper
Sérigraphie 
135 x 76 cm
Editée à l’occasion de l’exposition « Andy Warhol, A retrospec-
tive », MoMA, 1989-1990

Screenprint 
53 1/8 x 29 7/8 in 
Printed for the occasion of the exhibition « Andy Warhol,
A retrospective », MoMA, 1989-1990

400 - 600 €

123  -  ANDY WARHOL (USA/1928-1987)

Mao Wallpaper
Sérigraphie 
157 x 76 cm
Editée à l’occasion de l’exposition « Andy Warhol, A retrospective », 
MoMA, 1989-1990

Screenprint 
61 3/4 x 29 7/8 in 
Printed for the occasion of the exhibition « Andy Warhol,
A retrospective », MoMA, 1989-1990

400 - 600 €
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124  -  ANDY WARHOL (USA/1928-1987)

Flowers, 1964
Sérigraphie
70 x 70 cm
Signée au feutre en bas à droite
Edition Nouvelles Images / Galerie Léo Castelli

Screenprint
27 1/2 x 27 1/2 in
Signed in the bottom right corner
Publisher: Nouvelles Images / Leo Castelli Gallery

600 - 800 €

126  -  YOKO ONO (JPN/1933)

A Box of Smile, 1971
Boîte gravée en plastique blanc, miroir
6 x 5,3 x 5.3 cm

Engraved white plastic box, containing mirror
2 3/8 x 2 1/8 x 2 1/8 in

1 000 - 1 500 €

125  -  YOKO ONO (JPN/1933)

A Box of Smile, 1971
Boîte gravée en plastique noir, miroir
6 x 5.3 x 5.3 cm

Engraved black plastic box, containing mirror
2 3/8 x 2 1/8 x 2 1/8 in

1 000 - 1 500 €
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127  -  VICTOR VASARELY (FRA/1906-
1997)

Panderlak, ca. 1983
Tapisserie
120 x 72 cm
Edition de 320 exemplaires

Tapestry
47 1/4 x 28 3/8 in
Edition of 320

1 500 - 2 000 €

129  -  MICHEL HOSSZU (HUN/1944)

A propos de Warhol, 1987
Encre de sérigraphie sur toile
Ensemble de 4 tableaux
42 x 42 cm (chaque)
Pièce unique

Silkscreen on canvas
Set of 4 pieces
16 1/2 x 16 1/2 in
Unique piece

300 - 400 €

128  -  JOËL DUCORROY (FRA/1955)

Copie d’une œuvre
Tirage pigmentaire sur toile
30.5 x 38.1 cm
Edition de 8 exemplaires

Pigmentary print on canvas
15 x 12 in
Edition of 8

600 - 800 €
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130  -  POL BURY (BEL/1922-2005)

La Maja desnuda, 2001
Offset sur papier marouflé sur toile
19.5 x 26.5 cm
Estampe unique signée en bas à droite

Offset on paper over canvas
7 5/8 x 10 3/8 in
Unique print signed on the bottom right corner

400 - 600 €

131  -  JEAN-PAUL ALBINET (FRA/1954)

Code-barres, 1990
Sérigraphie
50 x 70 cm

Silkscreen 
19 1/4 x 27 1/2 in

100 - 150 €

132  -  GERHARD RICHTER (GER/1932)

Abstraktes Bild, 2004-2005
Impression offset
83 x 61 cm
Edition de 500 exemplaires

Offset print
32 5/8 x 24
Edition of 500

400 - 600 €
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133  -  GERHARD RICHTER (GER/1932)

Elizabeth I, 1966
Giclée sur papier, d’après l’original de 1966
52 x 44 cm
Signé dans la planche

Giclee on paper, after the 1966 original print
20 1/2 x 17 3/8 in
Signed on the sheet

400 - 600 €

134  -  GERHARD RICHTER (GER/1932)

Frau mit Kind, 1965-2005
Impression offset
153 x 130 cm
Edition de 500 exemplaires

Offset print
60 1/4 x 51 1/8 in

400 - 600 €

135  -  GERHARD RICHTER (GER/1932)

432/11
Impression offset
43 x 64 cm

Offset print
16 7/8 x 25 1/4 in

400 - 600 €
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137  -  GERHARD RICHTER (GER/1932)

St John
Impression offset
44 x 58 cm

Offset print
17 3/8 x 22 7/8 in

200 - 400 €

136  -  GERHARD RICHTER (GER/1932)

Onkel Rudi, 1965-2006
Impression offset
98 x 70 cm
Edition de 500 exemplaires

Offset print
38 5/8 x 27 1/2 in
Edition of 500

400 - 600 €

138  -  GERHARD RICHTER (GER/1932)

Eisberg im Nebel, 1982-2005
Impression offset
98 x 100 cm
Edition de 500 exemplaires

Offset print
38 5/8 x 39 3/8 in
Edition of 500

400 - 600 €
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139  -  VALERIO ADAMI ( ITA/1935)

Petit clair de Lune, 1981
Lithographie
34.8 x 46.5 cm
Signée et numérotée sur 124 exemplaires

Lithography
13 3/4 x 18 1/4 in
Signed and numbered on 124

200 - 400 €

140  -  VALERIO ADAMI ( ITA/1935)

Zurich 1976/77, 1976
Lithographie
72.5 x 52 cm
Signée et numérotée sur 150 exemplaires

Lithography
30 1/4 x 22 7/8 in
Signed and numbered on 150

200 - 400 €
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141  -  PETER KLASEN (GER/1935)

Rêve / Haute Tension, 2016
Construction 3-D
48 x 39 cm
Signée, datée et numérotée sur 30 exemplaires

3-D Construction
18 7/8 x 15 3/8 in
Signed, dated and numbered on 30

200 - 400 €

143  -  PETER KLASEN (GER/1935)

Regard / Cible / Arrêt / Corrosif / 2, 2016
Construction 3-D
Signée, datée et numérotée sur 30 exemplaires
38 x 50 cm

3-D Construction
15 x 19 3/4 in
Signed, dated and numbered on 30

200 - 400 €

142  -  PETER KLASEN (GER/1935)

Sans titre, 2016
Giclée sur papier coton
48 x 38.5 cm
Signé et numéroté sur 30 exemplaires

Giclee on cotton paper
18 7/8 x 15 1/8 in
Signed and numbered on 30e

200 - 400 €
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PANNO - LOTS 56 / 57

PEREZ-FLORES - LOTS 97 / 98

PICASSO - LOTS 107 / 108 / 109

POIVRET - LOT 50

QUENTIN - LOTS 10 / 27 / 28 / 29 / 67 / 68

RAZA - LOT 54

RICHTER - LOTS 132 / 133 / 134 / 135 / 136 / 137 / 138

SCHNEIDER - LOT 18

SEGUI - LOT 55

SERRA - LOT 111

SOLOMBRE - LOT 38

SPOERRI - LOT 65

SKODA - LOT 114

TWOMBLY - LOT 120

VAN VELDE - LOT 119

VARDANEGA - LOT 25 / 99

VASARELY - LOTS 21 / 22 / 118 / 127

VOLPI - LOTS 44 / 45 / 46

VON BRÜSKY - LOT 37

WARHOL - LOTS 59 / 60 / 121 / 122 / 123 / 124

ZANGS - LOT 33
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POST-WAR & CONTEMPORAIN
Vente Lundi 27 mars 2017 à 14h30 / DROUOT Salle 16 / 9, rue Drouot 75009 Paris

NOM :

PRENOM :

ADRESSE :

         VILLE :

TEL. (DOMICILE) :            TEL. (PORTABLE) :

E-MAIL :             FAX :

ORDRE D’ACHAT
Après avoir pris connaissance des conditions de vente décrites dans le catalogue, je déclare les accepter et vous prie d’acquérir 
pour mon compte personnel aux limites indiquées en euros, les lots que j’ai désignés ci-dessous. (Les limites ne comprenant 
pas les frais).

ENCHÈRES PAR TÉLÉPHONE
Je souhaite enchérir par téléphone le jour de la vente sur le(s) lot(s) ci-après.
Tél. : 

 Carte d’identité    Permis de conduire    Passeport

Les ordres d’achat doivent impérativement nous parvenir au moins 24 heures avant la vente. A renvoyer à :
LECLERE Maison de Ventes aux enchères / 5, rue Vincent Courdouan 13006 Marseille - Fax : 04 91 67 36 59

Je confirme mes ordres ci-dessus et certifie l’exactitude des informations qui précèdent.
DATE ET SIGNATURE :

LOT N° DESCRIPTION DU LOT LIMITE EN €

Les informations recueillies sur les formulaires d’enregistrement et/ou d’ordre d’achat sont obligatoires pour participer à la vente puis pour la prise en compte et la gestion de l’adjudication 
par Leclere MDV. Elles sont aussi destinées à vous présenter les autres offres de Leclere MDV ou, sauf si vous cochez les cases ci-dessous, de ses partenaires.

       Je ne souhaite pas que la maison de vente aux enchères m’adresse ses offres.
       Je ne souhaite pas que les partenaires de la maison de vente aux enchères m’adressent leurs offres.

Vous pouvez connaître et faire rectifier les données vous concernant, ou vous opposer pour motif légitime à leur traitement ultérieur, en adressant une demande écrite accompagnée d’une 
copie de votre pièce d’identité à la maison de ventes, 5 rue Vincent Courdouan 13006 Marseille ou par email à contact@leclere-mdv.com
Leclere MDV est adhérent au Registre central de prévention des impayés des commissaires-priseurs auprès duquel les incidents de paiement sont susceptibles d’inscription. Les droits 
d’accès, de rectification et d’opposition pour motifs légitimes sont à exercer par le débiteur concerné auprès du Symev, 15 rue Freycinet 75016 Paris.

ORDRE D’ACHAT

N°

DATE D’ÉMISSION

EMIS PAR

RÉFÉRENCES OBLIGATOIRES A NOUS COMMUNIQUER



AGENDA DES VENTES
MARSEILLE / PARIS

21 mars à 14h00
BIJOUX
Drouot-Richelieu, 9, rue Drouot 75009 Paris

Expositions //
20 mars de 11h00 à 19h00 - 21 mars de 11h00 à 12h00

25 mars à 14h00
ESTAMPES ANCIENNES ET MODERNES
Drouot-Richelieu, 9, rue Drouot 75009 Paris

Expositions //
24 mars de 11h00 à 18h00 - 25 mars de 11h00 à 12h00

24 mars à 14h00
DESSINS ANCIENS ET MODERNES
Drouot-Richelieu, 9, rue Drouot 75009 Paris

Expositions //
23 mars de 11h00 à 21h00 - 24 mars de 11h00 à 12h00

26 mars à 15h00
AUTOMOBILES DE COLLECTION
Avignon Motor Festival, Chemin des Félons 84140 Avignon

Expositions //
24 mars de 10h00 à 18h00 - 25 mars de 10h00 à 18h00 - 26 mars de 10h00 à 12h00 

05 avril à 14h00
ART D'ASIE
Drouot-Richelieu, 9, rue Drouot 75009 Paris

Expositions //
04 avril de 11h00 à 18h00 - 05 avril de 11h00 à 12h00



06 avril à 14h30
DECORATIVE ART
5, rue Vincent Courdouan - 13006 Marseille

Expositions //
04 avril de 10h00 à 18h00 - 05 avril de 10h00 à 18h00
06 avril de 10h00 à 12h00

07 avril à 15h00
ART RUSSE
Drouot-Richelieu, 9, rue Drouot 75009 Paris

Expositions //
06 avril de 11h00 à 21h00 - 07 avril de 11h00 à 12h00

12 avril à 14h30
ARMES ANCIENNES ET SOUVENIRS
HISTORIQUE
Drouot-Richelieu, 9, rue Drouot 75009 Paris

Expositions //
11 avril de 11h00 à 18h00 - 12 avril de 11h00 à 12h00

20 avril à 14h30
MONTRES
Drouot-Richelieu, 9, rue Drouot 75009 Paris

Expositions //
19 avril de 11h00 à 18h00 - 20 avril de 11h00 à 12h00

28 avril à 14h30
PEINTRES DU MIDI
5, rue Vincent Courdouan - 13006 Marseille

Expositions //
27 avril de 10h00 à 18h00 - 28 avril de 10h00 à 12h00

12 mai à 14h30
TABLEAUX ET SCULPTURES DU XIXE S.
Drouot-Richelieu, 9, rue Drouot 75009 Paris

Expositions //
11 mai de 11h00 à 21h00 - 12 mai de 11h00 à 12h00
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EVENEMENT
MARSEILLE /  Exposition PRE-HISTORIC 24/02/2017 au 28/04/2017

Le milieu de l’art n’est qu’au « post » : post-moderne, post-Internet, post-human…
Pourtant, toujours penser « l’après » revient à s’inscrire dans la lignée révolu-
tionnaire d’un passé fait de mouvements en remplaçant toujours d’autres via des
changements de direction radicaux. Or, un grand nombre d’artistes - souvent
oubliés aujourd’hui car qualifiés de réactionnaires - ont pensé le primitif et les
époques antérieures afin d’imaginer un avenir plus rayonnant. Que pourrait
apporter au contemporain l’analyse de ces pratiques antéhistoriques ? La re-
cherche de ce qu’il y avait « avant » ne pourrait-elle aider à dépasser le sens
hégélien d’une Histoire toujours infléchie par l’idée de progrès ?

PRE-HISTORIC
by Charlotte Cosson et Emmanuelle Luciani
avec Andrew Humke,Aurora Pelizzi, Bella Hunt et DDC, Gabriel Méo, Robert Rush

LECLERE
LE CENTRE
D'ART CONFÉRENCES AGENDAEXPOSIT IONS EVENEMENTS

CONFERENCES
MARSEILLE / LECLERE

30 mai à 18h00
LES GALERIES D’ART CONTEMPORAIN
À PARIS
Conférence et signature de Julie Verlaine
Historienne, Université Paris 1 Panthéon-Sorbonne

11 avril à 18h00
LE MUSÉE DU TERROIR MARSEILLAIS
À CHÂTEAU-GOMBERT
Conférence d’Evelyne Brémondy et Jean-Pierre Mazet
Directrice et conservateur du musée

Présentation Jean-Noël Bret
Proposition AEPHAE association euroméditerranéenne pour l’histoire de l’art et l’esthé-
tique / acc.marseille@free.fr et Librairie L’Attrape Mots, 212 rue Paradis 13006 Marseille.





Spécialiste :
Romain Coulet

coulet@leclere-mdv.com

Jeudi 06 avril 2017 / Marseille
DECORATIVE ART
Prochainement


