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PARIS
21, rue Drouot 75009 Paris

MARSEILLE
5, rue Vincent Courdouan 13006 Marseille

T. +33 (0)4 9150 00 00

F. +33 (0)4 9167 36 59

E. contact@leclere-mdv.com

Catalogues / résultats / live / actualités sur www.leclere-mdv.com



POST-WAR & CONTEMPORAIN

Vendredi 1°" Juin 2018 a 14h30 / DROUCT Salle 6

Exposition

Jeudi 31 mai de 11h00 & 21h00
Vendredi 1° juin de 11h00 & 12h00

Commissaires-priseurs

Damien Leclere & Delphine Martin-Orts

Responsable département

Adrien Lacroix
+33(0)6 03 32 3777
lacroix@leclere-mdv.com



01 - Theo KERG (LUX/1909-1993)

Le départ, ca. 1950

Huile sur toile

33 x41cm

Signée en bas a droite

Signée et titrée au dos

Provenance :

- Collection privée

Exposition :

- «Theo Kerg», Galerie Birch, Copenhague, Janvier - Février 1951

Oil on canvas

13x161/8in

Signed lower right

Signed and titled on the reverse

Provenance:

- Private collection

Exhibition:

- «Theo Kerg», Birch Gallery, Copenhague, Jan. - Feb. 1951

600 - 800 €



02 - Gaston CHAISSAC (FRA/1910-1964)

Sans titre, ca. 1939

Aquarelle et encre sur papier

16 x18 cm

Signé en bas a droite

Provenance :

- Collection privée

L'authenticité de cette oeuvre nous a été aimablement confirmée par Annie Chaissac, fille de I'artiste

Watercolor and ink on paper

61/4x71/8in

Signed lower right

Provenance:

- Private collection

The authenticity of this work was kindly confirmed by Annie Chaissac, the artist’s daughter

1500 -2 500 €



03 - Victor VASARELY (FRA/1906-1997)

Tampico, 1948

Gouache sur papier

18 x12cm

Signé en bas a droite et titré au stylo sur
la marge inférieure «Tampico»
Provenance :

- Galerie Pascal Lainé, Gordes

- Collection privée

L'authenticité de cette oeuvre nous
a été aimablement confirmée par
Monsieur Pierre Vasarely

3000-5000¢€




04 - Sonia DELAUNAY (FRA/1885-1979)

Projet pour livre d’enfant - Rythme sans fin, 1952

Crayon de couleur sur papier

27x21cm

Signée, daté et numéroté 588 en bas a droite

L'authenticité de cette oeuvre a été confirmée par Monsieur Richard Riss

Color pencil on paper

105/8x8 14 in

Signed, dated and numbered 588 lower right

The authenticity of this work has been confirmed by Mr. Richard Riss

5000-7000€



GEORGES MATHIEU
Sans titre, 1957




En Septembre 1957, Georges Mathieu séjourne au Japon ou
il regoit un accueil triomphal. Il y exécute 21 toiles, dont celle
présentée ici.

Nous sommes ici devant une oeuvre de la plus belle expression du
courant que I'on nomme « |’abstraction lyrique » dont Georges
Mathieu est I'un des principaux fondateurs.

L'oeuvre est également historiquement intéressante pour son
« tubisme », dont Mathieu fat I'inventeur, qui consiste a peindre
directement avec le tube de peinture sur la toile. La partie gauche
de la toile en est un trés vibrant exemple, tandis que la partie
droite est marquée par du « dripping » et des a plats de ce rouge
vif en mouvement. Le tout forme une composition narrative trés
riche, marquée par la nature calligraphique, caractéristique de
I'oeuvre de Georges Mathieu.

Tubisme et dripping

« J'employais les moyens les plus directs pour peindre : le jeu
libre de l'essence et de la couleur, c’est-a-dire les coulures,
I'arrosage de la toile a I'aide de Ripolin versé & méme la boite
d’une certaine hauteur. »

Mathieu privilégia trés vite le tubisme, cette technique consistant
a peindre directement avec le tube de peinture sur la toile, dont
il fut I'inventeur. On peut ainsi voir dans Eternité (1945) une des
premiéres applications de cet usage direct du tube. Au-dela de la
suppression du pinceau qui n'est finalement qu’un intermédiaire
dispensable s’interposant entre I'artiste et sa création, entre la
matiére et le support, I'usage du tubisme participait de la logique
de vitesse auquel Mathieu accordait une-grande importance. On
peut dés lors plus que jamais parler de “peinture directe”.

Le peintre et critique d’art belge René Guiette résume ainsi
I'usage précurseur de ces techniques : "Consciemment Mathieu,
seul, a produit des ceuvres vraiment libres, depuis 1945-1946,
devancant ainsi les jaillissements de Pollock et de Wols et créant
sa technique en maniant directement le tube pour dessiner et
peindre.” }

La nature calligraphique de lI'ceuvre de Mathieu

Georges Mathieu rencontre I'Extréme-Orient lors d’un séjour
au Japon en 1957 durant lequel il entre en contact avec la
calligraphie et la tradition japonaise. Pourtant, André Malraux
le qualifie déja de premier “calligraphe occidental” lors de
I'exposition Hiroshima place Vendéme a la Galerie René Drouin
en 1950, le mettant implicitement en rapport avec la calligraphie
extréme-orientale. Peu aprés son séjour au Japon, Mathieu
affrme que méme si les calligraphes peignent des formes
a partir de références desquelles ils ne s'éloignent pas, ils
donnent naissance a des créations plutét qu'a des copies car
ils sont libres par la vitesse et I'improvisation. Sans réellement
accorder a la calligraphie orientale une ascendance sur son
ceuvre, il reconnait I'évolution, parallele a sa recherche sur le
signe abstrait, de la calligraphie en tant que discipline pleinement
artistique, notamment le kyo-so, style plus libre et informel de
calligraphie cursive (shotai en japonais, tsao shu en chinois). A
défaut d’étre orientaux, les signes créés par Mathieu ne peuvent
non plus étre qualifiés d'occidentaux selon le critére de vitesse
qu’il ne retrouve pas chez ses contemporains :

« Les signes de Masson, ceux de Tobey avant 1957, ceux de
Hartung sont des signes dartisan. lls sont élaborés lentement,
dix fois repris (Hartung), composés, rehaussés, cernés, contourés
(Masson, Tobey) : ils sont occidentaux. »

Peut-étre est-ce ce lien particulier avec la calligraphie extréme-
orientale qui a permis a Soichi Tominaga, Directeur du Musée
national d’art occidental a Tokyo, d"affirmer que Georges Mathieu
était “le plus grand peintre frangais depuis Picasso”.

Source: Edouard Lombard, Directeur du Comité Georges Mathieu
(www.georges-mathieu.fr)

In September 1957, Georges Mathieu stayed in Japan where
he received a triumphal welcome. He performs 21 paintings,
including the one presented here.

The work is also interesting for its «tubism», of which Mathieu
was the inventor, a pratique that consists in painting directly
with the paint tube on the canvas. The left part of the canvas
is a very vibrant example, while the right side is marked by

the «dripping» and flattened with this bright red moving. The
whole forms a very rich narrative composition, marked by the
calligraphic nature, characteristic of Georges Mathieu’s works.

Tubism and dripping

| used the most direct means possible to paint: the free play
of essence and color, that is to say dripping, sprinkling the
canvas with Ripolin poured from a certain height right from
the box.

Very quickly, Mathieu came to favor tubism, which censists

of painting directly on the €anvas with the tube of paint, a
technique he invented. Thus, we can see in Eternité (Eternity,
1945) one of the first applications of this use of the material
right from the tube. Beyond the elimination of the brush,
which is in the end just a dispensable intermediary interposed
between the artist and the creation, between the material
and its support, the use of tubism contributed to the logic of
speed to which Mathieu attributed major importance. From
that point on, more than ever, we are talking about a method
of “"direct painting”.

«Belgian painter and art critiqgue René Guiette sums up the

precursive use of these techniques as follows: “"Consciously,
Mathieu, alone, has produced his work truly freely since 1945~
1946, thereby preceding the spurting techniques of Pollock
and Wols and creating his technique by directly wielding the
tube to draw and to paint.

The calligraphic nature of Mathieu's work

Georges Mathieu encountered the Far East during a trip to
Japan in 1957, when he came into contact with calligraphy
and Japanese tradition. However, André Malraux was already
qualifying it as “Western calligraphy” during the Hiroshima
Place Vendéme exhibition at the Galerie René Drouin in 1950,
establishing an implicit rapport with the calligraphy of the

Far East. Shortly after his trip to Japan, Mathieu affirmed
that even if calligraphy paints forms that are based on
references from which they do not stray very far, they give
rise to creations rather than copies because they are freed
through the power of speed and improvisation. Without
really identifying oriental calligraphy as an ancestor to his
work, he recognizes the evolution, parallel to his research on
the abstract sign, of calligraphy as a fully artistic discipline,
particularly kyo-so, a freer and informel style of cursive
calligraphy (shotai in Japanese, tsao shu in Chinese). While
they are not oriental, the signs created by Mathieu cannot be
qualified.as Western either, according to the criteria of speed
that he did not find in his contemporaries:

The signs by Masson, those of Tobey before 1957, and those of
Hartung are the signs of artisans. They are elaborated slowly,
redone ten times (Hartung), composed, enhanced, outlined,
contoured (Masson, Tobey): they are Western.

Perhaps it is this particular link to Far Eastern calligraphy that
allowed Soichi Tominaga, Director of the National Museum of
Western Art in Tokyo to proclaim that Georges Mathieu was
the “greatest French painter since Picasso.”
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05 - Georges MATHIEU (FR
Sanstitre, 1957
Huile sur toile 4y
100 x 180 cn
. J Signée et
Provenance
- Galerie G
- Collection

- Collection
Cette oeuv
accompagn

Laurence lze
¥ el |
: ; Oil on canvas
393/8x
Signed a
Provenance
- Gio Marconi
- Private

'l'l

hives de i'arti
\enticité rédig

¥ .
This wo _ ec ’ artistaccompa
by its cert i “, rence Ize
October 2 P' Hd

100 000 -
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06 - Paul KALLOS (HUN/1928-2001)

Sans titre, 1955

Huile sur toile

75x 60 cm

Signée et datée en bas a droite

Oil on canvas
291/2x235/8in
Signed and dated lower right

2000-3000€



07 - Alexandre ISTRATI (ROM/1915-1991)

Sans titre, ca. 1960
Huile sur toile

70 x 60 cm
Provenance :

- Collection privée

Oil on canvas
271/2x235/8in

15600-2500€



08 - Martial RAYSSE (FRA/1936)

Gouache et collage sur papier

18 x 16 cm

Inscrit «Meilleurs voeux» et signé au dos
Provenance :

- Galerie Matarasso, Nice

- Galerie Ferrero, Nice

Certificat de Mme Brigitte Camelot-Raysse
CEuvre enregistrée aux archives Raysse sous le
n° A106

Gouache and collage on paper

71/8x61/4in

Written <«Meilleurs voeux» (Best wishes) and
signed on the reverse

Provenance:

- Galerie Matarasso, Nice

- Galerie Ferrero, Nice

Certificate of Brigitte Camelot-Raysse

Work recorded in the Archives Raysse with the n°
A106

6000 - 8000 €

09 - ZHANG Hua (CHN/1898-1970)

Composition, ca. 1960

Technique mixte sur papier :

gouache, aquarelle et graphite sur papier
33x25cm

Signé en bas a droite

Mixed media on paper:

gouache, watercolor and graphite on paper
13x97/8in

Signed lower right

600 - 800 €




10 - ZHANG Hua (CHN/1898-1970)

Composition, ca. 1960
Technique mixte sur papier
60 x 75 cm

Signé en bas a gauche

Mixed media on paper
235/8x291/2in
Signed lower left

1000 -1500 €

11 - ZHANG Hua (CHN/1898-1970)

Composition, ca. 1960
Gouache sur papier
25x33cm

Signé en bas a gauche

Gouache on paper
97/8x13in
Signed lower left

600 - 800 €



La peinture de Schneider estainsid’une objectivité absolue, universelle, elle échappe
a I'historicité car elle est I'histoire elle-méme dans sa monumentale orchestration.
L’art de Schneider est a la fois le moi qui se regarde et le moi qui est regardeé.

Eugéne lonesco

Schneider’s painting is thus of absolute objectivity, universal, escaping from historicity

because it is history itself in its monumental orchestration. Schneider’s art is both the self

and the self who is watched.

Dés I'aprés-guerre, 'oeuvre de Schneider a provoqué émotion et
admiration des critiques, historiens et collectionneurs d"avant-
garde qui louent I'équilibre, la force, la liberté totale de Schnei-
der. Cette déconstruction de la peinture classique n’est possible
qu’a celui qui peut peindre tout ce qu’il veut.

Viscéralement attiré vers la peinture, Schneider va conjuguer son
don avec le travail et ainsi, comme tous les grands, atteindre la
liberté créative : maftrise des techniques et connaissance de ses
prédécesseurs -il est formé a I'Ecole Supérieure des Beaux-Arts
de Paris a I'atelier Cormon-, il va pouvoir créer et non répéter
par manque de savoir ou de pouvoir.

Disposant de tous ces atouts, Schneider va expérimenter dés les
années 30 de nouvelles formes d’abstraction qu’il montrera au
Salon des Surindépendants en 1936, 1937 et 1938. Ainsi, avec Har-
tung et avant les autres abstraits, Schneider se lance dans une
peinture nouvelle qui, prenant pleinement acte de la révolution
qu’apportent la photographie, le cubisme et I'abstraction géo-
métrique, va créer un vocabulaire nouveau de gestes et de cou-
leurs.

Schneider ne se contente pas d’étre uninnovateur en étantun des
premiers abstraits lyriques, le premier a user des larges brosses ;
il va en plus étre le maftre de la couleur, du geste et du toucher :
les palettes de Schneider sont d’une richesse remarquable. Son
geste va lui valoir le surnom de « calligraphe occidental » tant il
est direct, irrémédiable. Quant au toucher pictural de Schneider,
il est I'un des rares européens de cette génération a avoir la ten-
sion, la touche seche, tonique, qui accroche la lumiére au lieu de
la laisser glisser. Seuls Franz Kline et de Willem de Kooning auront
ce contact avec la toile 8 ce moment la.

Les années 60 sont celles d’un nouvel élan avec des composi-
tions de plus en plus colorées. Ce sont les années « lumiére «
de Schneider. Ses talents de coloristes prennent de I'amplitude,
les aplats de couleurs monochromes gagnent de I'espace dans la
toile, elles deviennent forme et les formes deviennent couleurs.
L'oeuvre ici présentée est caractéristique de cette période.

Ala fin de cette décennie, une plus grande épure dans le geste va
donner des chefs-d'oeuvre de simplicité exprimant toujours
force, équilibre et mouvement.

Source : Galerie Diane de Polignac, Paris
(www.dianedepolignac.com)

Just after the second world war, Schneider’s work provoked
emotion and admiration critics, historians and avant-garde
collectors who praise the balance, theforce and the total freedom
of Schneider. This deconstruction of painting classic is only
possible for anyone who can paint anything he wants.

Visciently attracted to painting, Schneider will combine his skills
and so, like all grownups, achieve creative freedom: mastery of
techniques and knowledge of his predecessors-he is trained to
the Ecole Supérieure des Beaux-Arts in Paris at Cormon-
workshop, he will be able to create and not repeat for lack of
knowledge or power.

With all these assets, Schneider will experiment in the 30s of

new forms of abstraction that he will show at the Salon des
Surindépendants en 1936, 1937 and 1938. Thus, with Hartung and
before the other abstract, Schneider launches into a new painting
that, fully taking note of the revolution brought by photography,
cubism and geometric abstraction, will create a new vocabulary of
gestures and colors.

Schneider is not content to be an innovator by being one of the
first lyrical abstract, the first to use large brushes, it will be more
master of color, gesture and touch: Schneider’s palettes are

of remarkable richness. His gesture will earn him the nickname
«calligrapher» Western «so much it is direct, irremediable. As for
the pictorial touch of Schneider, he is one of the few Europeans
of this generation to have the tension, the dry touch, tonic, which
catches the light instead of letting it slip. only Franz Kline and
Willem de Kooning will have this contact with the canvas at this
time.

The sixties are those of a new impetus with more and more
compositions more colorful. These are the «light» years of
Schneider. His talents as colorists grow in amplitude, the areas
of monochrome color gain space in the canvas, they become
form and the shapes become colors. The work presented here is
characteristic of this period.

At the end of this decade, a bigger outline in the gesture is going
give masterpieces of simplicity always expressing strength,
balance and movement.

12 - Gérard SCHNEIDER (FRA/1896-1986)

Sans titre, 1960

Huile sur toile

115 x 88 cm

Signée en bas a gauche
Provenance :

- Collection privée, Suisse

- Collection privée, Belgique

Oil on canvas

451/4x345/8in

Signed lower left

Provenance:

-Private collection, Switzerland
-Private collection, Belgium

8 000-12000€






13 - Victor VASARELY (FRA/1906-1997)

Ujjain-C, 1959

Gouache sur papier ; 41x 31cm

Signé en bas a droite

Annoté au feutre « L"avant projet » sur la marge
inférieure

Provenance :

- Galerie Pascal Lainé, Gordes

- Collection privée

L'authenticité de cette oeuvre nous a été
aimablement confirmée par Monsieur Pierre
Vasarely

Gouache on paper ;16 1/8 x 12 1/4 in

Signed lower right

Annotated in felt <L’avant projet» (Preliminary
draft) on the bottom margin

Provenance:

- Galerie Pascal Lainé, Gordes

- Private collection

The authenticity of this work was kindly
confirmed by Mr. Pierre Vasarely

5000-7000€



14 - Victor VASARELY (FRA/1906-1997)

Tridim-Deta-A, 1969

Acrylique sur bois ; 28 x 25 cm

Signé, titré et daté au dos

Provenance :

- Galerie Pascal Lainé, Gordes

- Collection privée

L'authenticité de cette oeuvre nous a
été aimablement confirmée par Monsieur
Pierre Vasarely

Acrylic on wood ; 11 x 9 7/8 in

Signed, titled and dated on the reverse
Provenance :

- Galerie Pascal Lainé, Gordes

- Private collection

The authenticity of this work was kindly
confirmed by Mr. Pierre Vasarely

10 000-15000 €
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Le moment crucial de chaque artiste est sa transmutation
«d’étre récepteur» en «étre emetteur» : la, il devient
créateur, étre rarissime découvrant son réle qui consiste

a donner.
Victor Vasarely

The crucial moment of each artist is his transmutation

«from being a receiver>» to «being a transmitter>: there, he
becomes a creator, being extremely rare discovering his role

of giving.

15 - Victor VASARELY (FRA/1906-1997)

Sans titre, 1963

Huile sur panneau

74 x 68 cm (dimensions avec support d’origine: 94 x 88 x 1.2 cm)
Piece unique

Provenance :

- Galerie Denyse René, Paris

- Galerie Moderne, Bruxelles, 1986
- Collection privée

Bibliographie :

- Quadrum, revue internationale d’art moderne, volume XVII
consacré a Victor Vasarely, ed. ADAC, Bruxelles, 1964.

CEuvre reproduite en couleur, page 8.

L'authenticité de cette CEuvre nous a été aimablement confirmée
par Monsieur Pierre Vasarely

Oil on panel

291/8x26 3/4in

Dimensions with its original wooden support: 37 x 34 5/8 x 1/2 in
Unique piece

Provenance:

- Galerie Denyse René, Paris

- Galerie Moderne, Brussels, 1986
- Private collection

Bibliography:

- Quadrum, revue internationale d’art moderne, in the volume XVII
devoted to Victor Vasarely, ed. ADAC, Bruxelles, 1964, the work is
reproduced in color, page 8.

The authenticity of this work was kindly confirmed by Mr. Pierre
Vasarely

20 000 - 30000 €







JUST MIKAILOFF

Portrait de I'artiste paru dans le magazine ELLE, le 6 aolt 1963. Photo: Branko Gavrin

Georges Ducurtil, dit Just Mikailoff, est né en a Tunis en 1936.
Arrivé en France métropolitaine en 1945, il fait ses études
secondaires a Vienne (Isére), puis s’inscrit aux Beaux-Arts de
Lyon ou il étudie la peinture jusqu’en 1953.

En 1954, aprés un voyage en Irlande, il s’installe a Paris ou il
travaille la peinture et la terre glaise. Il s’initie a la sculpture
apreés 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 ou il part étudier la mosaique vénitienne.

Il s’installe dans la région d’Aix en Provence en 1960 et
expose a la galerie La Jansonne, a Arles.

En 1961, la galerie Prestige des Arts, a Paris, lui consacre une
exposition. La méme année, il effectue un voyage d’études en
Espagne ou il part a la découverte des terres cuites et de la
mosaique dans I"architecture Maure. Il participe également a
une exposition collective a Los Angeles et aux Bahamas.

La méme année, le Ministére de I'Education Nationale lui
commande un panneau décoratif fait de mosaique pour un
établissement scolaire de Nimes. Il sera réalisé et mis en
place en 1963. En 1962, il réalise un échiquier monumental
en céramique (photo ci-dessus).

De nombreux collectionneurs et mécénes soutiennent son
travail en lui achetant des oeuvres,parmi lesquels René et
Geneviéve Seydoux, Marie-Laure de Noailles ou encore
Francis Peek. En 1964, le décorateur Henri Samuel lui
commande la décoration du hall d’entrée d’un immeuble a
Paris. Il participe a 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 (Isére), 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 (photo
above).

Many collectors and patrons support his work by buying

works, including René and Genevieve 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 to the
Antwerp Biennale in 1965.

In 1967, in the midst of preparing for the Venice Biennale, he
died accidentally.



16 - Just MIKAILOFF (FRA/1937-1967)

Chef Inca, 1959

Technique mixte sur panneau: acrylique, tissu
et matériaux de récupération ; 42 x 58 cm
Signé en bas a gauche

Exposition :

- «Just Mikailoff>», Zaal C.A.W., Anvers, Mai 1964
Provenance:

- Collection privée

Cette oeuvre figurera dans le catalogue raisonné
en cours d’élaboration

Mixed media on panel: acrylic, fabrics and various
stuff ;16 1/2x22 7/8 in

Signed lower left

Exhibition:

- «Just Mikailoff>», Zaal C.A.W., Antwerp, May 1964
Provenance:

- Private collection

This work will be included in the forthcoming
catalogue raisonné

2000 -3000¢€

17 - Just MIKAILOFF (FRA/1937-1967)

Agamemnon vieilli, 1959

Gouache et pastel sur carton ; 65 x 50 cm
Signé en bas a droite, titré en bas a gauche
Exposition :

- «Just Mikailoff», Zaal C.A.W., Anvers, Mai 1964
Provenance:

- Collection privée

Cette oeuvre figurera dans le catalogue raisonné
en cours d’élaboration

Gouache and pastel on cardboard
255/8x193/4in

Signed lower right and titled lower left
Exhibition:

- «Just Mikailoff>, Zaal C.A.W., Antwerp, May 1964
Provenance:

- Private collection

This work will be included in the forthcoming
catalogue raisonné

800 -1200€
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DAVID ALFARO SIQUEIROS

Peintre et militaire mexicain, fils de I"avocat Cipriano Alfaro et de Teresa
Siqueiros, David Alfaro Siqueiros est né le 29 décembre 1896 a Mexico
et décédé a Cuernavaca le 6 janvier 1974. |l est connu pour ses ceuvres
empreintes de réalisme social, en particulier ses fresques montrant I'his-
toire officielle mexicaine et devient 'un des représentant du courant
Muraliste mexicain avec Clemente Orozco et Diego Rivera.

Son art est le reflet de son époque, directement influencé par la ligne
politique du pouvoir issu de la révolution mexicaine et de la guerre civile
entre factions révolutionnaires qui suivit le départ en exil de Porfirio Diaz.
L'activisme politique communiste tient une part importante dans la vie
de Siqueiros qui fréquemment s’en inspire dans sa carriére artistique.
En 1911, alors qu’il n’a que quinze ans, Siqueiros est inscrit a 'Académie
de San Carlos de Bellas Artes et participe & une gréve estudiantine qui
proteste contre les méthodes d’enseignement de I'académie et réclame
le licenciement de son directeur.

Aprés le départ de Victoriano Huerta en 1914 il intégre le bataillon d’étu-
diants carrancistes commandé par le lieutenant colonel Daniel Rios Zer-
tuche dit le «Batallon Mamé» car composé d’adolescents puis il entre
dans les rangs de I'Armée Constitutionaliste de Venustiano Carranza,
placé sous les ordres de Manuel M. Diégez qui alors luttaient contre la
Divisién del Norte du Général Francisco Villa et contre I'Ejército liberta-
dor del Sur du général Emiliano Zapata.

Il'y obtint le grade de capitaine en second. En 1918 il est envoyé par le
gouvernement constitutionaliste de Carranza a Paris en qualité d"attaché
militaire pour I'Espagne, I'ltalie et la France. En 1923, il adhére au PCM.
La période des années 1920 a 1950 est appelée Renaissance mexicaine,
Siqueiros sapplique a créer un art qui soit a la fois mexicain et universel.
Il peint notamment La nueva democracia, Victimas de la guerra et Vic-
tima del fascismo.

De 1919 a 1922 il visite la Belgique, la France, I'ltalie et I'Espagne pour y
étudier I'art. Tout au long de sa carriére, il voyage afin de promouvoir sa
vision de la peinture murale, aux Etats-Unis, en Amérique du sud (Uru-
guay, Argentine et Chili), a Cuba, en Europe, et en Union soviétique.
Entre 1937 et 1938 il se bat aux c6tés des forces républicaines lors de la
Guerre d’Espagne, contre le coup d’Etat militaire de Francisco Franco. Il
sera exilé deux fois du Mexique, une fois en 1932 puis a nouveau en 1940,
aprés sa tentative, en tant que partisan de Staline, d"assassinat de Léon
Trotsky.

Membre du Parti communiste mexicain jusqu’a son décés, David Alfaro
Siqueiros recevra le prix Lénine pour la paix en 1966. Il meurt @ Cuerna-
vaca en 1974 et repose a la Rotonde des Hommes illustres a Mexico.
Membre du Parti communiste mexicain jusqu’a son décés, David Alfaro
Siqueiros recevra le prix Lénine pour la paix en 1966. Il meurt @ Cuerna-
vaca en 1974. Il repose a la Rotonde des Hommes illustres & Mexico.

Painter and Mexican soldier, son of the lawyer Cipriano Alfaro and
Teresa Siqueiros, David Alfaro Slqueiros was born on December
29, 1896 in Mexico City and died in Cuernavaca on January 6,

1974. He is known for his works imprinted with social realism, in
particular his frescoes showing the official Mexican history and
becomes one of the representative of the Mexican Muralist current
with Clemente Orozco and Diego Rivera.

His artis a reflection of his time, directly influenced by the political
line of power from the Mexican Revolution and the civil war
between revolutionary factions that followed the departure in
exile of Porfirio Diaz. Communist political activism is an important
part of Siqueiros”life, which is often inspired by his artistic

career. In 1911, when he was only fifteen, Siqueiros was enrolled
at the Academy of San Carlos Bellas Artes and participated in a
student strike that protested against the teaching methods of the
academy and called for the dismissal of its director.

After the departure of Victoriano Huerta in 1914 he joined

the battalion of Cuban students commanded by Lieutenant
Colonel Daniel Rios Zertuche said the «Batallén Mamd>»

because composed of teenagers then he enters the ranks of the
Constitutionalist Army of Venustiano Carranza, placed under the
orders of Manuel M. Diégez who then fought against the Divisién
del Norte of the General Francisco Villa and against the Ejército
libertador del Sur of the general Emiliano Zapata.

He obtained the rank of second captain. In 1918 he was sent by the
constitutional government of Carranza to Paris as military attaché
for Spain, Italy and France. In 1923, he joined the PCM.

The period from the 1920s to the 1950s is called the Mexican
Renaissance, Siqueiros strives to create an art that is both Mexican
and universal. It paints in particular La nueva democracia,
Victimas of the guerra and Victima del fascismo.

From 1919 to 1922 he visited Belgium, France, Italy and Spain to
study art. Throughout his career, he travels to promote his vision
of mural painting in the United States, South America (Uruguay,
Argentina and Chile), Cuba, Europe, and the Soviet Union.
Between 1937 and 1938 he fought alongside Republican forces
during the Spanish Civil War, against Francisco Franco’s military
coup. He will be exiled twice from Mexico, once in 1932 and again
in 1940, after his attempt, as a supporter of Stalin, to assassinate
Leon Trotsky.

As a member of the Mexican Communist Party until his death,
David Alfaro Siqueiros will receive the Lenin Prize for Peace in
1966. He died in Cuernavaca in 1974 and rests at the Rotunda of
Illustrious Men in Mexico City.
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19 - David Alfaro SIQUEIROS (MEX/1896-1974)

Desnudo Feminino de Espalda, ca. 1965

Acrylique sur carton

34.5x24.5¢cm

Signé en bas a gauche

Un certificat d’authenticité édité par Adriana Siqueiros, fille de
I"artiste, sera remis a I'acquéreur

Provenance :

- Collection privée

Acrylic on cardboard

135/8x95/8in

Signed lower left

A certificate of authenticity edited by Adriana Siqueiros, artist’s
daughter, will be provided to the purchaser

Provenance:

- Private collection

10 000 -15000 €

18 - David Alfaro SIQUEIROS (MEX/1896-1974)

Imploracién, ca. 1965

Acrylique sur carton

35.5x24.9cm

Signé en bas a droite

Un certificat d’authenticité édité par Adriana Siqueiros, fille de
I"artiste, sera remis a 'acquéreur

Provenance :

- Collection privée

Acrylic on cardboard

14x93/4in

Signed lower right

A certificate of authenticity edited by Adriana Siqueiros, artist’s
daughter, will be provided to the purchaser

Provenance:

- Private collection

10 000 - 15000 €
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20 - David Alfaro SIQUEIROS (MEX/1896-1974)

Avancemos, ca. 1965

Acrylique sur carton

39 x29.5¢cm

Signé en bas a droite

Un certificat d’authenticité édité par Adriana Siqueiros, fille de I'artiste, sera remis
a l'acquéreur

Provenance :

- Collection privée

Acrylic on cardboard

153/8x115/8in

Signed lower right

A certificate of authenticity edited by Adriana Siqueiros, artist’s daughter, will be
provided to the purchaser

Provenance:

- Private collection

10 000-15000 €



21 - David Alfaro SIQUEIROS (MEX/1896-1974)

En Pose, 1967

Acrylique sur carton

33 x24.6cm

Signé en bas a droite

Un certificat d’authenticité édité par Adriana Siqueiros, fille de I'artiste, sera remis
a l'acquéreur

Provenance :

- Collection privée

Acrylic on cardboard

13x93/4in

Signed lower right

A certificate of authenticity edited by Adriana Siqueiros, artist’s daughter, will be
provided to the purchaser

Provenance:

- Private collection

10 000-15000 €
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22 - Guido BIASI (ITA/1933-1983)

Incidente barocco, 1964

Huile sur toile

98 x 149 cm

Signée et datée en bas a droite

Signée, titrée et localisée au dos «Napoli
‘64>

Provenance :

- Collection Enrico Crispolti, Rome

- Collection privée, Luxembourg

Oil on canvas

35x571/8in

Signed and dated lower right

Signed, titled and located on the reverse
«Napoli ‘64>

Provenance:

- Collection Enrico Crispolti, Rome

- Private collection, Luxembourg

1500 -2500€

23 - Charles DRYBERGH (BEL/1932-1990)

Sans titre, 1968

Huile sur toile

120 x 97 cm

Signée en bas a droite
Provenance :

- Collection privée

Oil on canvas

471/4x 38 1/4 in

Signed on the bottom right corner
Provenance:

- Private collection

3000-5000€



24 - Paul KALLOS (HUN/1928-2001)

Sans titre, 1967
Huile sur toile

105 x70 cm
Provenance :

- Collection privée

Oil on canvas
413/8x271/2in
Provenance:

- Private collection

3000 -5000¢€
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LEONORA CARRINGTON

Leonora Carrington est née le 6 avril 1917 a Clayton Green, Lancashire,
Angleterre et décédée le 25 mai 2011 & Mexico. Artiste et écrivain surréa-
liste mexicain d’origine anglaise, connue pour ses peintures obsédantes,
autobiographiques et quelque peu impénétrable, de la sorcellerie, de la
métamorphose, de I'alchimie et de l'occulte, Carrington a grandi dans
une riche famille catholique romaine dans un grand domaine appelé
Crookhey Hall. Sa mére, d’origine irlandaise, I'a introduite a la mythologie
celtique et au folklore irlandais, dont les images apparurent plus tard
dans ses oeuvres. Dés son plus jeune age, Leonora Carrington se rebelle
contre sa famille et son éducation religieuse. Elle fit expulsée d"au moins
deux couvents avant détre envoyée dans un internat, a Florence, vers
I’age de 14 ans. Elle commence ay étudier la peinture et acces a certains
des meilleurs musées d’art du monde. A contrecceur, les parents de Car-
rington la laissent déménager a Londres pour poursuivre des études dans
"académie d’Amédée Ozenfant. Elle y rencontre le surréalisme pour la
premiére fois et Max Ernst en 1937. Agée de seulement 20 ans, Leonora
Carrington emménage a Paris pour vivre avec Ernst, de 26 ans son ainé,
provoquant ainsi la colére de son pére qui la renie.

A Paris, elle rencontre les artistes du courant surréaliste : André Breton,
Salvador Dali, Pablo Picasso, Yves Tanguy, Léonor Fini, et bien d’autres.
Elle créé ses premiéres ceuvres au cours des deux années suivantes, y
compris son célébre autoportrait: « L'auberge du Cheval de I'Aurore »
(1937-38), qui la représente avec une criniére sauvage dans une piece,
avec un cheval a bascule semblant flotter derriére elle, une hyéne a ses
pieds, et un cheval blanc galopant a I'extérieur de la fenétre. Les images du cheval et de la hyéne, récurrentes dans son travail,
révelent son amour inconditionnel pour les animaux.

En 1938, Carrington participe a I'Exposition Internationale du Surréalisme a Paris ainsi qu’a une exposition sur le surréalisme
a Amsterdam. Cette année-la, elle et Ernst déménagérent dans le sud de la France, dans une villa de la ville de Saint-Martin
d’Ardéche. Elle a non seulement peint mais aussi écrit de maniére prolifique pendant leur séjour la-bas, créant des nouvelles sur-
réalistes comme The House of Fear (1938), illustrées par Ernst et publiées pour la premiére fois dans un chapbook, The Debutante
(publié en 1940 dans Anthology of Black Humour), et «La Dame Ovale» (1938). Comme dans les peintures de cette période, telles
que Self-Portrait, les chevaux et les hyenes apparaissent dans les histoires. Carrington et Ernst ont également accueilli une longue
liste de personnalités du monde de I'art, parmi lesquelles Leonor Fini, Lee Miller, Roland Penrose, et Peggy Guggenheim.

Le couple a ainsi vécu a Saint-Martin d’Ardéche jusqu’en 1940, date a laquelle Ernst fat interné en tant qu’ennemi, au camp des
Milles, prés d’Aix-en-Provence. Désemparée, Leonora Carrington quitte la France pour I'Espagne et tombe en dépression en 1940.
En conséquence, elle est hospitalisée contre son gré dans un établissement psychiatrique de Santander, en Espagne. Malgré le
lourd traitement qui lui est infligé, dont elle témoigne dans son livre Down Below (1944), elle réussit a échapper a d’autres traite-
ments psychiatriques lourds et, grace a un mariage de complaisance avec le diplomate mexicain Renato Leduc, obtint un visa pour
New York en 1941. Elle y resta environ un an et continua a écrire, a peindre et a se réunir avec d’autres surréalistes exilés. En 1942,
elle divorca de Leduc, quitta New York pour Mexico ou elle devint citoyenne mexicaine et vécut le reste de sa vie.

Au Mexique, Leonora Carrington rejoint un groupe dynamique et créatif d"artistes européens qui avaient également choisi Mexico
comme terre d’asile. Elle se lie d’amitié et travaille étroitement avec I'artiste espagnol Remedios Varo, un surréaliste qu'elle avait
rencontré a Paris avant la guerre. Le travail de Carrington rencontre un franc succés au Mexique, ses compositions fantastiques
représentant des métamorphoses sont trés appréciées. En 1946, elle épouse le photographe hongrois Emerico Weisz dont elle
a deux enfants. Des images de la vie de famille et de la maternité - empreintes de magie et de sorcellerie - commencent alors a
apparaitre dans son travail, comme dans « The House Opposite » (1945) et « The Giantess » (ca. 1947).

Leonora Carrington continue a entretenir des liens avec le monde de I'art aux Etats-Unis, et en 1947, la galerie Pierre Matisse
a New York lui consacre une grande exposition monographique. Devenue artiste officielle dans son pays d’adoption, elle recoit
une commande d’état pour la réalisation d’une grande fresque au Musée National d’Anthropologie de Mexico, qu’elle intitule « El
Mundo Magico de los Mayas » (achevée en 1963, «Le Monde Magique des Mayas»).

En 1974, I'artiste publie son roman le plus célébre « The Hearing Trumpet ». Dans les années 1990, elle réalise de grandes sculp-
tures en bronze, dont un grand nombre a été exposé en 2008, et pendant plusieurs mois, dans les rues de Mexico.

Quand elle mourut a I’age de 94 ans, Leonora Carrington était considérée comme la derniére artiste du courant Surréaliste.

Naomi Blumberg



Leonora Carrington, (born April 6, 1917, Clayton Green, Lancashire, England—died May 25,

2011, Mexico City, Mexico), English-born Mexican Surrealist artist and writer known for her
haunting, autobiographical, somewhat inscrutable paintings that incorporate images of sorcery,
metamorphosis, alchemy, and the occult.

Carrington was raised in a wealthy Roman Catholic family on a large estate called Crookhey Hall.
Carrington’s Irish mother and Irish nanny introduced her to Celtic mythology and Irish folklore,
images of which later appeared in her art. From an early age Carrington rebelled against both her
family and her religious upbringing. She was expelled from at least two convent schools before
being sent to boarding school in Florence at about age 14. There she began to study painting and
had access to some of the world’s best art museums. Reluctantly, Carrington’s parents let her
move to London to pursue art at Amédée Ozenfant’s academy. There she encountered Surrealism
for the first time. She met Max Ernst in 1937 and soon became romantically involved with him.
When Carrington, just 20 years old, ran off to Paris to live with 46-year-old Ernst, her father was
shocked and subsequently disowned her.

In Paris, Carrington met the wider Surrealist circle: André Breton, Salvador Dali, Pablo Picasso,
Yves Tanguy, Léonor Fini, and others. She created her earliest Surrealist works in the next two
years, including her well-known Self-Portrait: The Inn of the Dawn Horse (1937-38), which shows her with a wild mane of hair in a room with a
rocking horse floating behind her, a hyena at her feet, and a white horse galloping away outside the window. Images of the horse and the hyena,
which continued to figure prominently in her work, reveal a lifelong love of animals.

In 1938 Carrington participated in both the Exposition Internationale du Surréalisme in Paris and a Surrealism exhibition in Amsterdam. That

year she and Ernst moved to the south of France, to a villa in the town of Saint-Martin d’Ardéche. She not only painted but also wrote prolifically
while they lived there, authoring Surrealist short stories like The House of Fear (1938), illustrated by Ernst and first published as a chapbook, “The
Debutante” (first published in 1940 in Breton’s Anthology of Black Humour), and “The Oval Lady” (1938). As in her paintings from that period, such as
Self-Portrait, horses and hyenas appear in the stories. Carrington and Ernst also hosted a long roster of art world personalities, Fini, Lee Miller,
Roland Penrose, and Peggy Guggenheim among them.

The couple lived in Saint-Martin d’Ardéche until 1940, when Ernst was interned as an enemy alien in a Nazi prison camp. Utterly distraught,
Carrington left France for Spain and suffered a mental breakdown in 1940. As a result, she was hospitalized against her will in a mental institution in
Santander, Spain. She wrote of the harsh treatment she endured there in her book Down Below (1944). She managed to escape further psychiatric
treatment and, through a marriage of convenience with Mexican diplomat Renato Leduc, secured passage to New York in 1941. She stayed in New
York City about a year, and in that time she continued to write and paint and reunited with other exiled Surrealists. She left New York City for Mexico
in 1942, divorced Leduc, became a Mexican citizen, and settled in Mexico City, where she lived the rest of her life.

Carrington connected with a vibrant and creative group of European artists who had also fled to Mexico City in search of asylum. She forged a
close friendship and working relationship with Spanish artist Remedios Varo, a Surrealist who had also been an acquaintance of Carrington’s in
Paris before the war. Carrington flourished in Mexico and painted fantastical compositions that portrayed metamorphoses. In 1946 she married
Hungarian photographer Emerico Weisz and bore two children (1946 and 1947). Images of domesticity and motherhood—tinged with magic and
sorcery—began to appear in her work at this time, as in The House Opposite (1945) and The Giantess (c. 1947).

Carrington maintained ties to the art world in the United States, and in 1947 the Pierre Matisse Gallery in New York City hosted a large solo exhibition
of her work. Well-recognized in her adopted country, she received a government commission to create a large mural for the National Museum of
Anthropology in Mexico City, which she titled El Mundo Mdgico de los Mayas (completed 1963; “The Magical World of the Maya”). (The mural was
moved to the Regional Museum of Anthropology and History of Chiapas in Tuxtla Gutiérrez in the 1980s.) In 1974 the artist published her best-known
novel, The Hearing Trumpet—a surrealistic story of an elderly woman who learns of her family’s plan to commit her to a retirement home, which

she discovers is a magical and strange place. In the 1990s Carrington began creating large bronze sculptures, a selection of which were displayed
publicly in 2008 for several months on the streets of Mexico City.

When she died at age 94, Carrington was believed to be the last of the Surrealists.

Naomi Blumberg



25 - Leonora CARRINGTON (MEX/1917-2011)

Griffin, ca. 1970

Tapisserie en laine

120 x 180 cm

Piéce unique

Cette ceuvre est accompagnée du certificat d’authenticité de Salomon Grimberg

Exposition :

-Leonora Carrington, Irish Museum of Modern Art, Dublin, 17/09/2013 - 26/01/2014. Reproduit au
catalogue de I'exposition sous le numéro 92.

Wool tapestry

471/4x707/8 in

Unique work

A certificate of authenticity edited by Salomon Grimberg will be provided to the purchaser

Exhibition:

- Leonora Carrington, Irish Museum of Modern Art, Dublin, 09.13.2013 - 01.26.2014. Rep. exhibition
catalogue, N°92.

400 000 - 600 000 €
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26 - Jan LEBENSTEIN (POL/1930-1999)

Lecon de Zoologie, 1973

Gouache, aquarelle et crayon sur papier
64 x 49 cm

Signé et daté en bas a gauche
Provenance :

- Collection privée

Gouache, watercolor and pencil on paper
251/4x191/4 in

Signed and dated in the bottom left corner
Provenance:

- Private collection

3000 -5000¢€

27 - Jan LEBENSTEIN (POL/1930-1999)

La boisson, 1974

Gouache, encre et crayon sur papier
63 x 49 cm

Signé et daté en bas a droite
Provenance :

- Collection privée

Gouache, ink and pencil on paper

24 3/4x191/4 in

Signed and dated in the bottom right corner
Provenance:

- Private collection

3000-5000€



28 - Jan LEBENSTEIN (POL/1930-1999)

Femme assise, 1968

Aquarelle, encre et lavis d’encre sur papier
54 x 44.5 cm

Signé et daté en bas a droite

Provenance :

- Collection privée

Watercolor, ink and ink wash on paper
211/4x171/2in

Signed and dated in the bottom right corner
Provenance:

- Private collection

3000-5000¢€

30 - Jan LEBENSTEIN (POL/1930-1999)

Sans titre, 1973

Gouache, aquarelle, encre et crayon sur papier
50 x 64 cm

Signé et daté en bas a gauche

Provenance:

-Collection privée

Gouache, watercolor, ink and pencil on paper
193/4x251/4in

Signed and dated in the bottom left corner
Provenance:

-Private collection

3000 -5000¢€

29 - Jan LEBENSTEIN (POL/1930-1999)

Sans titre, 1968

Encre et lavis d’encre sur papier
60x 48 cm

Signé et daté en bas a droite
Provenance :

- Collection privée

Ink and ink wash on paper

235/8x187/8in

Signed and dated in the bottom right corner
Provenance:

- Private collection

3000-5000¢€
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31 - Andy WARHOL (USA/1928-1987)

Jackie, 1964

Encre de sérigraphie sur carton

68 x 51.5 cm

Cette oeuvre est tamponnée deux fois au dos, par The Estate of Andy Warhol et The Andy Warhol Foundation for the
Visual Arts, Inc. Elle porte également le tampon du copyright de I'artiste et le tampon «Artist Proof>.

Provenance :

- Estate de I'artiste / The Andy Warhol Foundation for the Visual Arts, Inc., New York

- Collection privée

Silkscreen on cardboard

26 3/4x201/4in

This work is stamped twice by The Estate of Andy Warhol and The Andy Warhol Foundation for the Visual Arts, Inc. on the
reverse. It's also stamped «Artist Proof>» on the reverse and bears the artist’s copyright?

Provenance:

- Estate of the artist / The Andy Warhol Foundation for the Visual Arts, Inc., New York

- Private Collection

4000 - 6000 €



32 - ARMAN (FRA/1928-2005)

Frozen Civilization, 1971

Sculpture composée de photographies reproduisant I'inclusion de déchets conservée au MAMAC de Nice sous le
titre « La Poubelle d’Andy Warhol » (1969)

121x91x M cm

Edition de 3 exemplaires

N° #APA 8016.71.002 des Archives Arman, New York

Sculpture composed of photographs reproducing organic bins
475/8 x 35 7/8 x4 3/8 in

Edition of 3

Arman Archives, New York: n® #APA 8016.71.002

8 000-12000¢€
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MARC DEVADE

Photo : Galerie Ceysson & Benetiére, Paris



o "m Les photographies de
.| Marc Devade le montrent
toujours animé, le visage
ouvert, semblant en pleine
discussion. Sa parole fut
coupée brutalement en
1983, a 40 ans ; mais ses
ceuvres n'ont pas cessé de
se faire entendre. Depuis un
quart de siécle, on retrouve
souvent Devade au centre
d'expositions qui tentent
de synthétiser des pans de
I'histoire de I'art. Ainsi a-t-
on vu ses peintures mises
a contribution dans la fin des années 60 : d'une contestation
I'autre (Centre d'Art Contemporain, Meymac, 1986) et Les an-
nées 1970 : I'art en cause (capc, Bordeaux, 2002). A I'étranger, il
a représenté |'abstraction francaise dans Fundamentale Malerei
(Kunstverein Arnsberg, Allemagne, 1988) et Regards (Académie
Royale des Beaux-Arts Bruxelles, 1992).

Les tableaux de Marc Devade ont aussi trouvé leur place chaque
fois que le mouvement Supports/Surfaces, dont il a été I'une des
figures, a servi de programme ou prétexte pour montrer de |'art
non-figuratif et justifier des achats institutionnels. L'exposition
Le bel-age a ainsi résulté d'une commande de I'Etat a I'initiative
de Jack Lang en 1990 ; elle a été présentée au chateau de Cham-
bord, puis a celui de Salses en 1991. En 1998, le Musée national
d'art moderne a valorisé ses acquisitions dans Les années Sup-
ports/Surfaces au Centre Pompidou, présenté a la Galerie natio-
nale du Jeu de Paume.

Une récente relecture de I'histoire s'est intitulée Déplacer, dé-
plier, découvrir : la peinture en actes, 1960-1999 (Musée d'art
moderne de Villeneuve d'Asq, 2012). De maniére nouvelle, elle
confrontait Devade avec Simon Hantai, Martin Barré, Jean De-
gottex et Michel Parmentier. De leur vivant, il était plutét d'usage
de les séparer.

Ressuscités par nouveaux regards, I'ceuvre de Marc Devade in-
terpelle plus que jamais et peut-étre convient-il de lui laisser le
dernier mot sur leur interprétation.

« J'ai bien sar transformé ou interprété cette forme que je me
suis donnée comme point de départ ou comme matrice. De la
vient cet ensemble de traits verticaux et horizontaux qui fibrent
les couleurs. En réalité, dans le processus pictural, cette forme
ou ces formes, ce dessin est second : je les trace a la régle une
fois les couleurs non pas arrivées a terme mais au point de sus-
pension au-dela duquel elles retourneraient au magma, au chaos
d'ou elles sortent. Les traits a la régle ou formés par les bords
du cadre sont, pour les uns, dessinés aprés la couleur pour en
sanctionner le suspens, ou les marquer de leur sceau.... En fait je
ne pars pas d'une forme ou d'un dessin, je pars de l'infinité des
couleurs pour transcender le dessin, les formes toujours déja la.
Le dessin fait le vide ou s'illuminent les couleurs, qui du méme
geste produisent un forcage du cadre et du support, passent a
travers. Le dessin n'est pas une méthode de la couleur pour la
couleur mais la marque de son exode. » (Extrait d'un entretien
avec Jacques Henric et Catherine Millet, art press n° 49, juin 1981)

Rachel Stella
Source : Galerie Ceysson & Benetiére, Paris
(www.ceyssonbenetiere.com)

Marc Devade’s photographs show himself always animated,
with an open face, apparently in the middle of a discussion. A
discussion brutally cut short in 1983 at the age of 40, but his works
have never ceased to make themselves heard.

Over the past quarter of a century, one often comes across
Devade at the centre of exhibitions aiming to summarise chunks
of the history of art. His paintings have been employed in this task
in La fin des années 60: d’une contestation I'autre (‘The end of the
1960s: from one protest to another’, Centre d’Art Contemporain,
Meymac, France, 1986) and Les années 70: I'art en cause (‘The
1970s: art questioned’, capc, Bordeaux, France, 2002). Outside
France, he has represented French abstract art in Fundamentale
Malerei (Kunstverein Arnsberg, Germany, 1988) and Regards
(Académie Royale des Beaux-Arts Bruxelles, Belgium, 1992).
Marc Devade’s paintings have also been shown whenever the
Supports/Surfaces movement, of which he was an exponent, was
the focus or pretext for showing non-figurative art and justifying
institutional purchases. The Le bel-Gge exhibition resulted from
a state commission made at the behest of Jack Lang in 1990; it
was presented at the chdteau de Chambord, and then at the
chdteau de Salses in 1991. In 1998, the Musée national d’art
moderne highlighted its acquisitions in Les années Supports/
Surfaces au Centre Pompidou (‘The Supports/Surfaces at the
Centre Pompidou’), presented at the Galerie nationale du Jeu de
Paume.

A recent rereading of history is called Déplacer, déplier,
découvrir: la peinture en actes, 1960-1999 (‘Moving, opening up,
revealing: painting in acts, 1960-1999°, Musée d’art moderne de
Villeneuve d’Asq, France 2012). Adopting a new line, it compared
Devade with Simon Hantai, Martin Barré, Jean Degottex and
Michel Parmentier. While they were still alive, it was more
customary to separate them.

Revived by fresh eyes, the work of Marc Devade calls out to the
observer more than ever, and it might be best to leave the last
word on its interpretation to the artist himself.

«I have of course transformed or interpreted this form that | have
taken as a starting point or matrix. This is where that set of vertical
and horizontal lines giving structure to the colours comes from. In
actual fact, in the picture-making process, this form or forms, or
this drawing, comes second: | trace them out with a ruler once
the colours are not set but at a point of balance beyond which
they would return to the magma, to the chaos whence they come.
The lines defined using a ruler or formed by the edge of the frame
are, in the one case, drawn after the colour to recognise their
suspended state, or to mark them by their seal... In fact, | don’t
start with a form or a drawing, but from the infinity of colours to
transcend drawing, the forms that are always already there. The
drawing creates the void in which the colours shine, and in like
manner break through the frame and support, passing through
them. Drawing is not a method for applying colour but the mark of
its exodus. » (Extract from an interview with Jacques Henric and
Catherine Millet, art press n° 49, June 1981.)

33 - Marc DEVADE (FRA/1943-1983)

Sans titre, ca. 1970

Huile sur toile

Diptyque : 145 x 145 cm (chaque) ; 145 x 290 ('ensemble)
Provenance :

- Collection privée

Oil on canvas
Diptych : 57 1/8 x 57 1/8 (each) ; 57 1/8 x 114.1/8 (set of two canvases)

20 000 - 30 000 €
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34 - Louis CANE (FRA/1943)

Sans titre, ca. 1978

Huile sur toile

220 x 150 cm

Provenance :

- Collection Catherine Millet
- Collection privée

Oil on canvas
86 5/8 x59in

12 000 - 15000 €



35 - Louis CANE (FRA/1943)

Sans titre, ca. 1975
Huile sur toile

250 x 340 cm
Provenance :

- Galerie Templon, Paris
- Collection privée

Oil on canvas
98 3/8x133 7/8in

20 000 - 30 000 €
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36 - Edgar HOFSCHEN (GER/1941-2016)

Modifikation, 1975

Huile sur toile

160 x 142 cm

Signée, titrée et datée au dos

Provenance :

- Galerie de Gestlo, Hambourg, Allemagne

- Collection Fondation Matsson, Suéde

- Vente Runfeldts Auktioner AB, Lund, Suéde, Janvier 1996, lot n°20
- Collection privée, Belgique

Oil on canvas

63 x557/8in

Signed, titled and dated on the reverse

Provenance:

- De Gestlo Gallery, Hamburg, Germany

- Foundation Matsson collection, Sweden

- Sale Runfeldts Auktioner AB, Lund, Sweden, Jan. 1996, lot n°8
- Private collection, Belgium

1500 -2500€




37 - Anders KNUTSSON (SWE/1937)

#4, 1979

Huile sur toile

131x 183 cm

Signée, titrée et datée au dos sur le chassis et sur la toile

Provenance :

- Collection Fondation Matsson, Suede

- Vente Runfeldts Auktioner AB, Lund, Suéde, Janvier 1996, lot n°30

- Collection privée, Belgique

Bibliographie :

- «Anders Knutsson - Color and Luminous Painting - 1975-1981», Kahlo Arden, 1982. CEuvre reproduite.

3000-5000¢€
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39 - Artur BUAL (POR/1926-1999)

Anti-Destin, 1983

Huile sur toile

100 x 73 cm

Signée et datée en bas a droite
Signée, titrée et datée au dos

Oil on canvas

393/8x283/4in

Signed and dated lower right

Signed, titled and dated on the reverse

2000-3000€
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38 - Jean-Marie LEDANNOIS (FRA/1940)

Composition
Gouache sur papier
112 x 81cm

Signé en bas a droite

Gouache on paper
441/8x317/8in
Signed lower right

800-1200€




40 - Luciano CASTELLI (CHE/1951)

Amitié a Molinier, 1982

Gouache sur papier

200 x 140 cm

Signé sur le coté gauche de l'oeuvre
Provenance :

- Galerie Eric Franck, Genéve

- Collection privée

Exposition :

- «Luciano Castelli», Musée Cantonal des Beaux-Arts, Lausanne,

Suisse, 13 Avril - 4 Juin 1989

4000 -6000¢€

47



48

42 - Hisao DOMOTO (JPN/1928-2013)

Sans titre, 1977

Acrylique et technique mixte sur papier Arches
56 x75 cm

Signé et daté en bas a droite.

Provenance :

- Collection Dick Ahrend, Luxembourg

- Collection privée, Belgique

Acrylic and mixed media on paper Arches
22x291/2in

Signed and dated lower right
Provenance:

- Collection Dick Ahrend, Luxembourg

- Private collection, Belgium

2000-3000¢€

41 - Michel TYSZBLAT (FRA/1936-2013)

Triangles N°2, 1984

Acrylique sur toile

130.5 x 97 cm

Signée, datée et titrée au dos

Provenance :

- Collection privée

Exposition :

- «Michel Tyszblat 1965-1985 : une esthétique
novatrice», Galerie David Belanger, Paris, 2009

Acrylic on canvas

513/8x381/4in

Provenance:

- Private collection

Exhibition:

- <«Michel Tyszblat 1965-1985 : wune esthétique
novatrice», Galerie David Belanger, Paris, 2009

1500 -2500¢€




43 - Olivier DEBRE (FRA/1920-1999)

Petit ocre des hauts, 1982
Huile sur toile

15x25¢cm

Signée, titrée et datée au dos
Provenance :

- Collection privée

Cette oeuvre figurera dans le catalogue raisonné des oeuvres de
Iartiste en cours d'élaboration

Oil on canvas

57/8x97/8in

Signed, titled and dated on the reverse
Provenance:

- Private collection

This work will be included in the forthcoming catalogue raisonné of
the artist’s works

4000-6000€
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44 - Claes EKLUNDH (SWE/1944)

Torso, ca. 1985

Tempera sur papier marouflé sur panneau

279 x 110 cm

Signé et situé «Suéde>» au dos

Provenance :

- Collection Fondation Matsson, Suéde

- Vente Runfeldts Auktioner AB, Lund, Suéde, Janvier 1996, lot n°8
- Collection privée, Belgique

1500 -2500%€



45 - Tomasz TATARCZYK (POL/1947-2010)

Three Artists, 1985

Huile sur toile

120 x 170 cm

Signée, titrée et datée au dos, avec les indications suivantes :
Tomasz Tatarczyk «Trzech Artystow - Three Artists» Varnanas 1985
Provenance :

- Vente Runfeldts Auktioner AB, Lund, Suéde, Janvier 1996, lot n°50
- Collection privée, Belgique

8 000-12000€
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46 - Richard TEXIER (FRA/1955)

Sans titre, ca. 1990
Acrylique et feutre sur peau
64 x53 cm

Signée au bas de l'oeuvre
Provenance :

- Studio de l'artiste

- Collection privée

Acrylic and felt on skin
251/4x207/8in
Signed at the bottom
Provenance:

- Artist’s studio

- Private collection

1200-1500 €

47 - Richard TEXIER (FRA/1955)

Ré, 1990

Technique mixte sur toile

80 x 80 cm

Signée, titrée et datée au dos
Provenance :

- Atelier de l'artiste

- Collection privée

Mixed media on canvas

31/2x311/2in

Signed, titled and dated on the reverse
Provenance:

- Artist’s studio

- Private collection

2000-3000€

48 - Cat LORAY (FRA/1962)

De I'Harpe a I’Archet, 1988

Acrylique, tissu, crayon et cire sur toile
161 x 114 cm

Provenance :

- Collection privée

Acrylic, fabrics, pencil and wax on canvas
693/8x447/8in

Provenance:

- Private collection

400 - 600 €



49 - Mimmo PALADINO (ITA/1948)

Composition, 1986

Aquarelle et encre sur papiers collés, déchirés et brilés
56 x 42 cm

Signé en bas a droite des initiales

Cachet sec de I'artiste en bas a gauche

Signé et daté au dos

Provenance :

- Vente Christie’s, Paris, 8 Décembre 2010

- Collection privée

Watercolor and ink on paper glued, torn and burned
133/8x81/4in

Signed lower right with the initials

Dry stamp of the artist lower left

Signed and dated on the reverse

Provenance:

- Christie’s, Paris, December 8th 2010

- Private collection

3000-5000¢%€

53



54

DENNIS OPPENHEIM

Né en 1938 a Electric City dans I'Etat de Washington (Etats-Unis), Dennis Op-
penheim étudie au California College of Fine Arts and Crafts d’Oakland puis
obtient un Master of Fine Arts a |'Université Stanford de Palo Alto (Californie)
en 1965.

A la fin des années 1960, la rencontre de ses compatriotes Robert Smithson
(1938-1973) et Michael Heizer (1944) I¢loigne de la conception classique du
travail en atelier et de I'ceuvre d’art destinée au musée pour s’impliquer dans le
Land Art qui consiste a lier I'art et la vie en employant le cadre et les matériaux
de la nature : sont concus ses premiers « Earthworks », comme Boundary
Split (1968) et Annual Rings (1968) ou il creuse la glace, Directed seeding (1969)
et Cancelled Crop (1969) créés a l'aide de machines agricoles, ou encore les
Cobalt Vectors-An Invasion (1978) sur le Mirage Lake. Ces ceuvres qui posent la
question de I'intervention de 'homme dans la nature sont pérennisées par la
photographie ou le film, documents qui deviennent par la méme occasion des
ceuvres soumises au spectateur.

A'la méme époque, il fait la connaissance de Vito Acconci (1940-2017) qui, lui
aussi, s'interroge sur la fonction de I'art et le réle de I'artiste, par le biais de
I'Art corporel qu’il développe a partir de 1969 : il s’agit de mettre en scéne
dans des performances expérimentales le corps de I'artiste et celui du spec-
tateur. Dennis Oppenheim produit alors ses « Body Works »-conservés par la
photographie-, dans lesquels il instrumentalise son corps comme réceptacle
des énergies en mouvement, par ex. dans Reading Position for Second Degree
Burn, 1970. Mais face au danger grandissant des interventions de I'artiste sur
lui-méme, il remplace son propre corps a partir de 1974 par une marionnette,
dans des installations nommées post-performances, comme dans Attempt
to Raise Hell (Tentative de faire un boucan du diable (1974), ou la répétition
incessante de I'acte violent provoque un transfert porteur d’angoisse chez le
spectateur. Il exploite a nouveau ce sentiment dans Falling Room (1979), chute
brutale et gratuite d’'une cage métallique, comme s’il voulait engager le public
a privilégier I'approche sensitive plutét que rationnelle. (...)

Lensemble de ces expériences témoigne d’une attirance pour la sculpture,
le plus souvent associée a une dynamique, qui ne cessera de se dévelop-
per sous des formes variées, toujours implantées fortement dans un espace
donné, qu'il soit intérieur, extérieur ou public : objets insolites, machineries
ou installations complexes et énigmatiques concues comme des usines sans
production, structures monumentales voire habitables qui combinent souvent
sculpture, architecture et théatre, autant de créations qui sont concues a par-
tir de dessins préparatoires et réalisées en matériaux trés variés, traditionnels
ou industriels, avec I'emploi des objets quotidiens, directement ou reprenant
leur forme a une autre échelle (ex. : Brush Building, 2005), mais aussi du son,
du film ou de la vidéo, de la lumiére électrique, des feux d’artifice (...)
Aspiration a la liberté totale dans la création artistique hors des catégories tra-
ditionnelles, d'ou la multiplicité des formes que prennent ses ceuvres, méme si
elles peuvent véhiculer une méme idée, telles Decomposition Gallery de 1968
et Digestion, Gypsum Gypsies de 1989 qui illustrent toutes deux le résultat de
I"absorption dénergie.

Le travail de Dennis Oppenheim est porteur d’une dimension sociale et poli-
tique, en donnant a voir un ensemble de signes a déchiffrer, de problemes a
résoudre, qui obligent le spectateur a s’interroger sur l'instabilité fonciére de
I'univers auquel il appartient et, en dernier ressort, sur la valeur supérieure de
la nature et de I'énergie de l'esprit face aux choses matérielles, non sans une
pointe de poésie.

Couronné par de nombreux prix tout au long de sa carriére, I'ceuvre de Dennis
Oppenheim est présent dans de tres nombreuses collections publiques a tra-
vers le monde, dont I'Art Institute of Chicago, le Los Angeles County Museum
of Art,

le Metropolitan Museum of Art et le MoMA & New York, la National Gallery of
Art & Ottawa (Canada), la National Gallery of Australia & Canberra, 'Hroshima
City Museum (Japon), le National Museum of Contemporary Art a Kyungkido
(Corée), le Museo nacional Reina Sofia a Madrid, le Helsinki City Art Museum,
I'lsrael Museum a Jérusalem, la Tate Gallery a Londres, le Stedelijk Museum
a Amsterdam, les Musées Royaux des Beaux-Arts a Bruxelles, le Musée d’Art
et d'Histoire de Genéve, le Musée d’Art Moderne et Contemporain de Saint-
Etienne (France), le Musée d’Art Moderne de la Ville de Paris, outre les mul-
tiples créations de I'artiste installées dans un environnement public.

Martine Heudron

In the late 1960s, resulting from the encounter between his compatriots
Robert Smithson (1938-1973) and Michael Heizer (1944), Oppenheim
distances himself from the traditional practice of working in a studio and
creating a work destined to hang in a museum, moving instead toward
Land Art, which involves linking art and life by utilising the framework and
materials of nature.

The first Earthworks include Boundary Split (1968) (in which he made
cuts into the ice covering a river in Maine using a gasoline-powered
chainsaw); Annual Rings (1968) (in which he enlarged tree rings and
shovelled corresponding pathways in the snow); Directed Seeing (1969)
and Cancelled Crop (1969) (created using agricultural machines); and the
Cobalt Vectors-An Invasion (1978) on Mirage Lake. These works, which
feature man’s intervention in nature, are preserved by photography and
film - documents which in themselves become works of art.

During the same period Oppenheim made the acquaintance of Vito
Acconci (1940-2017), who also questioned the function of art and the
role of the artist through Corporeal Art which he developed from 1969.
In Corporeal Art, the bodies of the artist and spectators are staged in
experimental performances.

Dennis Oppenheim then produced his Body Works, documented
and preserved by photography, in which he used his own body to
receive energies in motion (Reading Position for Second-Degree Burn,
Performance, 1970).

However in the face of the increasing danger to which the artist subjected
himself, he replaced his own body with a puppet in 1974 to feature in
installations called Post-Performance (Attempt to Raise Hell, 1974), which
features the incessant repetition of a violent act that causes anguish in
the viewer.

He exploited this feeling again in Falling Room (1979), a brutal free-fall
of a metal cage, which sought to engage the public from a sensational
standpoint as opposed to rational. (...)

These experiences demonstrate the artist’s attraction to sculpture, most
often associated with an active dynamic, which continue to develop in
various forms rooted in a given space, whether an interior, exterior, or
public: isolated objects (Watchflower, 2004), machinery (Saturn Up-Draft,
1979) or complex and enigmatic installations designed as non-functional
factories (Final Stroke Project for a Glass Factory, 1980), habitable or
monumental structures that combine architecture and theatre. These
creations were conceived from preparatory drawings and realised in
diverse materials ranging from traditional to industrial, including the
utilisation of everyday objects, whether or not manipulated or augmented
onto a greater scale (Brush Building, 2005); he also used sound, video,
electric light, and fireworks (...)

Oppenheim aspired to total freedom in artistic creation, outside
traditional categories, which is manifested in the multiplicity of forms that
his works take, even if they convey the same idea (such as Decomposition
Gallery, 1968, and Digestion, Gypsum Gypsies, 1969, which both illustrate
the result of energy absorption).

Dennis Oppenheim’s work carries, albeit poetically, a poignant social
and political dimension, presenting a set of signs to be deciphered
and problems to be solved which compel the viewer to question the
fundamental instability of the universe to which we belong, and, ultimately,
to the higher realm of the mind’s nature and energy, especially in the face
of material culture.

Dennis Oppenheim’s work has been recognised with numerous awards
throughout his career. His work has been featured in many public
collections throughout the world, including the Art Institute of Chicago,
the Los Angeles County Museum of Art, the Metropolitan Museum of Art
and MoMA in New York, the National Gallery of Art in Ottawa, Canada,
the National Gallery of Australia in Canberra, the Hiroshima City Museum,
Japan, the National Museum of Contemporary Art in Kyungkido, Korea,
the Museo Nacional Reina Sofia in Madrid, the Helsinki City Art Museum,
the Israel Museum in Jerusalem, the Tate Gallery in London, the Stedelijk
Museum in Amsterdam, the Royal Museum of Fine Arts in Brussels, the
Museum of Art and History in Geneva, the Museum of Modern and
Contemporary Art in Saint-Etienne, France, the Museum of Modern Art
of the city of Paris, as well as the many site-specific public installations.



50 - Dennis OPPENHEIM (USA/1938-2011)

Study for Dead Beats, 1988

Technique mixte sur papier: gouache, aquarelle et crayon gras
194 x 128 cm

Signé et daté en bas a droite

Provenance :

-Collection privée

Mixed media on paper: gouache, watercolor and oil stick
76 3/8 x50 3/8 in

Signed and dated lower right

Provenance:

- Private collection

5000-7000 €
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51 - Mino GIOSANMARCO

Sans titre, 1979

Huile sur toile

100 x 100 cm

Signée et datée au dos

Provenance :

- Collection Enrico Crispolti, Rome
- Collection privée, Luxembourg

Oil on canvas

393/8x393/8in

Signed and titled on the reverse
Provenance:

- Collection Enrico Crispolti, Rome
- Private collection, Luxembourg

1000-1500 €

52 - Andréa ZAC (FRA/1956)

Concentration
Technique mixte sur toile
100 x 100 cm

Signée en bas au milieu

Mixed media on canvas
393/8x393/8in
Signed lower middle

1000-1500 €

53 - Philippe LABARTHE (FRA/1936-2003)

Vaine devinette, ca. 1988
Huile sur toile

73.5x 60 cm

Signée et titrée au dos
Provenance :

- Collection privée

Oil on canvas

29x235/8in

Signed and titled on the reverse
Provenance:

- Private collection

600 - 800 €



54 - Flore SIGRIST (FRA/1985)

Scene de Paris, 1996

Acrylique sur toile

150 x 150 cm

Signée, titrée et daté au dos

Acrylic on canvas

59 x 59 cm

Signed, titled and dated on the reverse

8 000 -10 000 €



55 - Omran YOUNES (SYR/1971)

Sans titre, 2003

Acrylique sur panneau

70 x 84 cm

Signé et daté en bas a droite
Provenance:

-Collection privée

Acrylic on canvas
271/2x331/8in

Signed and dated lower right
Provenance:

-Private collection

1500 -2500 €

56 - Omran YOUNES (SYR/1971)

Sans titre, 2003

Acrylique sur panneau

70 x 84 cm

Signé et daté en bas a droite
Provenance:

-Collection privée

Acrylic on canvas
271/2x331/8in

Signed and dated lower right
Provenance:

-Private collection

1500 -2500€




57 - Rachid KORAICHI (ALG/1947)

Sans titre, ca. 1995

Technique mixte sur panneau: platre peint, papier marouflé, pastel et crayon
155 x 106 cm

Signé en bas a droite

Provenance:

-Collection privée

Mixed media on panel: painted plaster, pastel and pencil
61x411/4 in

Signed lower right

Provenance:

-Private collection

8 000 -12 000 €
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58 - Abdullah MURAD (SYR/1944)

Aquarium, ca. 2000

Acrylique sur toile

65x80cm

Signée en bas a droite, contresignée et
localisée «Syrie»

Provenance:

-Collection privée

Acrylic on canvas

256/8x311/2in

Signed lower right, signed on the reverse
and located «Syria»

Provenance:

-Private collection

1500-2500¢€

59 - Sima ZUREIKAT (USA/1978)

Lamps, ca. 2010

Huile sur toile

150 x 100 cm

Signée en bas a gauche
Provenance:
-Collection privée

Oil on canvas
59x393/8in
Signed lower left
Provenance:
-Private collection

500 - 700 €




60 - Tammam AZZAM (SYR/1980)

Tree 1, ca. 2012

Acrylique, encre et lavis d’encre sur toile
60 x 100 cm

Provenance:

-Collection privée

Acrylic, ink and ink wash on canvas
235/8x393/8in

Provenance:

-Private collection

1000-1500€

61- Tammam AZZAM (SYR/1980)

Tree 2, ca. 2012

Acrylique, encre et lavis d’encre sur toile
60 x 100 cm

Provenance:

-Collection privée

Acrylic, ink and ink wash on canvas
235/8x393/8in

Provenance:

-Private collection

1000-1500€
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62 - Frédéric BRULY-BOUABRE (CIV/1923-2014)

Série Les Armes, 2009

Série de 4 dessins

Encre et crayons de couleur sur carton
20 x 15 cm (chaque)

Signés et datés au dos

Set of 4 drawings

Ink and color pencil on cardboard
77/8 x5 7/8 in (each)

Signed and dated on the reverse

600 - 800 €

Bt
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63 - Frédéric BRULY-BOUABRE (CIV/1923-2014)

Un beau et magnifique vase, 2010

Série de 5 dessins

Encre et crayons de couleur sur carton
20 x 15 cm (chaque)

Signés et datés au dos

Set of 5 drawings

Ink and color pencil on cardboard
77/8 x5 7/8 in (each)

Signed and dated on the reverse

1000-1500€

64 - Frédéric BRULY-BOUABRE (CIV/1923-2014)

Un homme de race, 2010

Série de 9 dessins

Encre et crayons de couleur sur carton
20 x 15 cm (chaque)

Signés et datés au dos

Set of 9 drawings

Ink and color pencil on cardboard
77/8 x5 7/8 in (each)

Signed and dated on the reverse

1800-2200¢€



65 - Frédéric BRULY-BOUABRE (CIV/1923-2014)

Une femme de race, 2010

Série de 23 dessins

Encre et crayons de couleur sur carton
20 x 15 cm (chaque)

Signés et datés au dos

Set of 23 drawings

Ink and color pencil on cardboard
77/8 x5 7/8 in (each)

Signed and dated on the reverse

4000 -6000€
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66 - Pat ANDREA (NLD/1942)

Trois sacrées femmes, 1993

Crayon et feutre sur papier

75 x 95 cm (a vue)

Signé et daté en bas a gauche

Provenance :

- Vente Joron-Derem, 30 Juin 2006, lot n°261
- Collection privée

Pencil and felt on paper

291/2x373/8in

Signed and dated lower left

Provenance:

- Sale Joron-Derem, June 30th 2006, lot n°261
- Private collection

1000-1500€

67 - Antoni TAULE (ESP/1945)

Sans titre, 1982
Huile sur toile

46 x 55 cm

Signé et daté au dos
Provenance :

- Collection privée

Oil on canvas
181/8x215/8 in

1000-1500€




68 - Andras SZABO (HUN/1953)

Teri-Droid, 2005

Technique mixte : grattage sur panneau de résine blanche
peinte en noir

70x 91cm

Signé titré et daté au dos

2000-3000¢€
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69 - Tara VON NEUDORF (ROM/1974)

Rumania, 2002

Feutre sur papier

50 x70 cm

Signé et daté en haut a droite

Felt on paper
193/4x271/2in

Signed and dated at the top right corner

400 - 600 €

T

70 - Tara VON NEUDORF (ROM/1974)

Animalelor, 2010

Technique mixte sur papier marouflé sur panneau
94 x 66.5cm

Signé et daté en bas a droite et au dos

Mixed media on paper over panel
97x261/8in
Signed and dated lower right and on the reverse

800-1000 €

71 - Alexandru CINEAN (ROM/1988)

Sans titre, 2016

Huile sur toile

120 x 120 cm

Signée et datée au dos

Oil on canvas
47 1/4 x 47 1/4 in
Signed and dated on the reverse

1000 -1500 €



73 - Dorel TOPAN (ROM/1963)

Hard Candy, 2015
Acrylique sur toile
100 x 100 cm

Signée en bas a droite

Acrylic on canvas
393/8x393/8in
Signed in the bottom right corner

2000-3000€

72 - Ewa CIESLIK (POL/1979)

Self-portrait with mother, 2018
Huile sur toile

73 x 65 cm

Signé au dos

Oil on canvas
283/4x255/8in
Signed on the reverse

600 - 800 €




GOTTFRIED HONEGGER

« A mon avis, ce n'est pas I'artiste qui invente I'art. C’est la société
elle-méme qui détermine le climat dans lequel un certain art pousse.
Je pense que tous les intellectuels, dans tous les domaines, au fond,
devraient s’engager chacun a sa facon pour la société. Mon idée
aujourd’hui, c’est que les artistes sont absents (...) »

« In my opinion, it is not the artist who invents art. It's the society itself
that determines the climate in which a certain art grows. | think that all
intellectuals, in all areas, basically, should engage each in his own way for
society. My idea today is that artists are absent (...) »

74 -Gottfried HONEGGER (CHE/1917-2016)

Relief bleu, 2001

Acrylique et collage sur carton monté sur panneau

Dimensions sans cadre : 142 x 35 x 10 cm

Signé et daté au dos

On y joint le projet de ce relief, au feutre et crayon sur papier aux
dimensions de 98 x 25 cm

Provenance :

- Collection privée

Acrylic and collage on cardboard mounted on panel

Dimensions with our frame: 55 7/8 x 13 3/4 x 4 in

Signed and dated on the reverse

Accompanied by the project of this work, in felt and pencil on paper
with the dimensions of 38 5/8 x 9 7/8 in

Provenance:

- Private collection

3000 -5000¢€
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FRANS KRAJCBERG

(...) Frans Krajcberg était une sorte d’arbre qui vieillit tout en
reverdissant a chaque saison. Souvent, la dureté de la vie lui fit
froler la mort. On m’annonca méme un jour qu’il serait mort
demain. Et il « ressuscita » encore, comme souvent en 1940, en
Russie, sur le front allemand. Tandis que son camarade d’infortune,
puis sa fiancée mouraient a ses c6tés, la baraka le protégeait des
feux de la guerre. Au Brésil, les flammes ravageant les foréts du
Parana détruisirent sa maison.

Et si Frans Krajcberg était un arbre, sa maison était un nid, perché
sur une branche vieille de plus de mille ans. Au sommet de cette
branche, I'architecte Zanini lui batit un nid pour accueillir cette
sorte de Juif errant.

Aujourd’hui, Krajcberg repose en cendres dans un creux de
ce tronc d’arbre, un Pequi Vinagreiro. Il a engagé réellement le
processus symbolique de sa transformation d’homme en arbre
venant se nicher dans le bois du tronc qui supporte sa maison. Et il
reste peut-étre inscrit dans ses nervures par lesquelles a coulé la
séve, le sang de la nature.

Krajcberg a été le premier artiste a faire de I'arbre le centre d’une
oeuvre. Il est le pére de la génération des artistes de I'arbre. Il
I'a respecté, honoré, ressuscité en redonnant & ceux qui avaient
bralé une nouvelle vie artistique et culturelle. Les totems de
Krajcberg étaient & chaque naissance une victoire sur la mort,
sur le feu des destructions des hommes. Il a ouvert cette lignée
d’artistes qui respectent les arbres.

Il n"a en rien découpé I'arbre. Il lui a ajouté des fleurs de bois, des
racines et des branches d’autres espéces, créant des sculptures
par addition de bois d’origines diverses, par une hybridation qui
porte un message d’espoir. Les arbres-sculptures de Krajcberg
enrichissent le vocabulaire de I'art contemporain. Il ajoute parfois
des enduits naturels au tronc, comme pour protéger le bois, en
le recouvrant, comme font les Indiens, d’enduits de manganése
noir et d’oxyde de fer rouge. Ces arbres-totems, protégés de ces
cuirasses symboliques, sont préts a repartir au combat.

Un arbre sur pied est déja en soit une immense sculpture. C’est
aussi un poumon qui permet aux humains de continuer a respirer.
De la sorte Krajcberg est passé de I'art a I'écologie. Il s’est opposé
a la shoah engagée contre les arbres depuis les années 1980. lls
sont plus faibles encore que des Juifs innocents car, prisonniers
de leurs racines, ils ne peuvent s’enfuir.

C’est ainsi que Krajcberg est devenu un artiste militant de la
planéte. De savoix lente et forte, il stigmatisait la folie et la barbarie
des hommes en train de détruire notre planete. Krajcberg était
un homme libre. Cet ancien communiste polonais, instruit par sa
mére, héroine de la résistance anti-nazi, a toujours voulu résister
a la mainmise du marché sur la création artistique.

Longtemps, il a vécu entre Paris et Rio, faisant un pont entre les
deux continents. Il avait été révélé par Pierre Restany, le critique
d’art qui fonda en 1960 le Nouveau Réalisme. Il entra dans cette
équipée d’artistes et d’écrivains, par le biais de sa pratique des
empreintes des arbres et des feuillages sur des toiles ou des
papiers. Avec Pierre Restany, il avait rédigé en 1978, sur le Rio
négro en Amazonie, le Manifeste du Naturalisme intégral.

J"ai publié avec lui en 2013, le Nouveau Manifeste du Naturalisme
intégral, confirmant les idées et les alarmes de 1978. Krajcberg
aimait pousser des cris pour la planéte. Il en poussa un dernier au
Jardin botanique de Rio en décembre 2015 a I'occasion de la COP
21de Paris. Comme beaucoup de précurseurs il aura eu raison trop
tot. C’est pourquoi nous devons lui rendre hommage aujourd’hui.

Source : extrait du texte «Frans Kracjberg, I'artiste et la cause de
I'arbre», Claude Mollard, Mars 2018

(...) Frans Krajcberg was a kind of tree that gets old and turns green every season. Often,
the harshness of life made him graze death. | was even told one day that he would be dead
tomorrow. And he «resuscitated» again, as often in 1940, in Russia, on the German front.
While his comrade of misfortune, then his fiancée died by his side, the baraka protected him
from the fires of the war. In Brazil, the flames ravaging the forests of Parana destroyed his
house.

And if Frans Krajcberg was a tree, his house was a nest, perched on a branch more than a
thousand years old. At the top of this branch, architect Zanini built a nest for him to welcome
this sort of wandering Jew.

Today, Krajcberg lies in ashes in a hollow of this tree trunk, a Pequi Vinagreiro. He actually
engaged the symbolic process of his transformation from man to tree coming to nest in the
wood of the trunk that supports his house. And it remains perhaps inscribed in its ribs through
which flowed the sap, the blood of nature.

Krajcberg was the first artist to make the tree the center of a work. He is the father of the
generation of the artists of the tree. He respected, honored, and resurrected by giving back
to those who had burned a new artistic and cultural life. The totems of Krajcberg were at each
birth a victory over death, over the fire of men’s destruction. He opened this line of artists
who respect the trees.

He did not cut the tree. He added wooden flowers, roots and branches of other species,
creating sculptures by adding wood of various origins, by a hybridization that carries a
message of hope. Krajcberg’s sculpture trees enrich the vocabulary of contemporary art. He
sometimes adds natural coatings to the trunk, as if to protect the wood, covering it, as do
the Indians, with black manganese and red iron oxide coatings. These totem trees, protected
from these symbolic armor, are ready to go back to battle.

A standing tree is already in itself a huge sculpture. It is also a lung that allows humans to
continue to breathe. In this way Krajcberg went from art to ecology. He has opposed the
Holocaust against trees since the 1980s. They are even weaker than innocent Jews because,
prisoners of their roots, they can not escape.

This is how Krajcberg became a militant artist of the planet. In his slow, strong voice, he
stigmatized the madness and barbarism of men destroying our planet. Krajcberg was a free
man. This former Polish Communist, instructed by his mother, the heroine of the anti-Nazi
resistance, has always wanted to resist the stranglehold of the market on artistic creation.
For a long time, he lived between Paris and Rio, bridging the two continents. It was revealed by
Pierre Restany, the art critic who founded the New Realism in 1960. He entered this equipped
with artists and writers, through his practice of footprints of trees and foliage on canvas or
paper. With Pierre Restany, he wrote in 1978, on Rio Negro in the Amazon, the Manifesto of
Integral Naturalism.

| published with him in 2013, the New Manifesto of Integral Naturalism, confirming the ideas
and alarms of 1978. Krajcberg liked to shout for the planet. He pushed one last at the Rio
Botanical Garden in December 2015 for the COP 21 in Paris. Like many precursors he will have

been right too soon. That’s why we must pay tribute to him today.

75 - Frans KRAJCBERG (BRA/1921-2017)

Révolte N° 5, 2000

Sculpture en bois peint :

Liane, racine et pigments naturels d’oxydes de fer et de manganése
Hauteur : 290 x 120 x 120 cm.

Piece unique réalisée a Nova Vicosa, Brésil, dans I'atelier de I'artiste.
Provenance :

- Association des Amis de Frans Krajcberg, Paris

Expositions :

- Espace Krajcberg, Paris, depuis 2003

- Jardins de Bagatelle, Paris, 2005

- Musée de 'Homme, Paris, 2017

Painted wood sculpture:

liana, root and natural pigments of iron oxides and manganese
Height : 114 1/8 x 47 1/4 x 47 1/4 in

Unique piece executed in Nova Vicosa, Brasil, in the artist’s studio

80 000 - 120 000 €
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77 - ARMAN (FRA/1928-2005)

Violon en éventail, 2005

Inclusion de violon dans de la résine polyester

70 x 28 x 8 cm

Signée en bas a droite et justifiée sur le c6té droit EA 1/4
N° 9645 des Archives Denyse Durand-Ruel

N° APA#.8208.05.002 des Archives Arman New York

Inclusion of violin in polyester resin

271/2x11x31/8in

Signed lower right and numbered on the right side EA 1/4
Archives Denyse Durand-Ruel : n°® 9645

Arman Archives, New York : n® APA#.8208.05.002

15 000 - 20 000 €

76 - ARMAN (FRA/1928-2005)

Violon Venise, 2004
Bronze a patine dorée
66 x37x10 cm

Signé et numéroté sur 99

Bronze with golden patina
26 x145/8 x4 in
Signed and numbered on 99

3000 -5000¢€




78 - ARMAN (FRA/1928-2005)

Panthére

Bronze a patine dorée sur socle en marbre noir
32x50x15cm

Signé et numéroté 1/99

Bronze with golden patina on black marble base
125/8x193/4x57/8in
Signed and numbered 1/99

6000 - 8000 €

79 - ARMAN (FRA/1928-2005)

Téléphones portables, 2005

Accumulation de téléphones portables dans de la résine
50 x 35.5x5cm

Signée et numérotée XXI / XXX

Cell phones accumulation inside a resin structure
193/4x14x23/4in
Signed and numbered XXI/XXX

2500-3500¢€
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80 -Jean-Claude NOVARO (FRA/1943-2014)

Sans titre
Flacon en verre, pigments bleu, rose et or
32x22x22cm

Glass bottle, blue, pink and gold pigments
126/8x86/8x885/8in

800 -1000 €

81 - Claude GILLI (FRA/1938-2015)

Coulée de Nice Acropolis, 1966-1985
Fonte d"aluminium laqué

64 x59x28cm

Signée et numérotée 6/8

Lacquered aluminum cast iron
211/4x231/4x11in
Signed and numbered 6/8

6000 -8000¢€

82 - Jean-Claude FARHI (FRA/1940-2012)

Crayon, 1970

Sculpture en polyméthacrylate de vinyle
Hauteur: 72 cm

Signé et daté

Polymethylmethacrylate sculpture
Height: 28 3/8 in
Signed and dated

600 - 800 €



83 - Miodrag Djuric, dit DADO (SRB/1933-2010)

Sans titre, 1980

Technique mixte : gravure, pointe séche et aquatinte

73 x 53 cm

Signé et daté en bas a droite, numéroté sur 50 en bas gauche

800 -1000 €

84 - Miodrag Djuric, dit DADO (SRB/1933-2010)

Sans titre, 1980

Technique mixte : gravure, pointe séche et aquatinte

72.5 x50 cm

Signé et daté en bas a droite, numéroté sur 50 en bas gauche

800 -1000 €

85 - Miodrag Djuric, dit DADO (SRB/1933-2010)

Sans titre, 1980

Technique mixte : gravure, pointe séche et aquatinte

74 x 54 cm

Signé et daté en bas a droite, numéroté sur 50 en bas gauche

800 -1000 €

75
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87 - Miodrag Djuric, dit DADO (SRB/1933-2010)

Sans titre, 1981

Technique mixte : gravure, pointe séche et aquatinte

73 x 53 cm

Signé et daté en bas a droite, numéroté sur 10 en bas gauche

800 -1000 €

86 - Miodrag Djuric, dit DADO (SRB/1933-2010)

Sans titre, 1980

Technique mixte : gravure, pointe seche et aquatinte

46 x 45 cm

Signé et daté en bas a droite, numéroté sur 10 en bas gauche

800 -1000 €

88 - Miodrag Djuric, dit DADO (SRB/1933-2010)

Sans titre, 1981

Technique mixte : gravure, pointe seche et aquatinte

72 x50.5cm

Signé et daté en bas a droite, inscription E.A. en bas gauche

800 -1000 €



89 - Miodrag Djuric, dit DADO (SRB/1933-2010)

Sans titre, 1981

Technique mixte : gravure, pointe séche et aquatinte

68 x 53 cm

Signé et daté en bas a droite, numéroté sur 20 en bas gauche

Mixed media: etching, dry point and aquatint

26 3/4x207/8in

Signed and dated in the bottom right corner, numbered on 20 lower
left

800 -1000 €

90 - Miodrag Djuric, dit DADO (SRB/1933-2010)

Sans titre, 1981

Technique mixte : gravure, pointe séche et aquatinte

72 x 54 cm

Signé et daté en bas a droite, numéroté sur 20 en bas gauche

Mixed media: etching, dry point and aquatint

283/8x211/4in

Signed and dated in he bottom right corner, numbered on 20 lower
left

800 -1000 €
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CHRISTO ET JEANNE-CLAUDE

91 - CHRISTO (USA/1935) & JEANNE-CLAUDE (USA/1935-2009)

Wrapped Trees, Fondation Beyeler, Suisse, 1998

Portfolio de 4 photographies Ultra Krome

30 x 70 cm (chaque)

Signées et numérotées par Christo, Jeanne-Claude et le photographe
Wolfgang Volz

Exemplaire n°14/15

Portfolio of 4 Ultra Krome photographs

113/4x271/2in

Signed and numbered by Christo, Jeanne-Claude and the
photographer Wolfgang Volz

N°14/15

6000 -8000€
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Conditions générales

LECLERE MDV, SARL dont le siége social est 5, rue Vincent Courdouan (13006) & Marseille, n°RCS 492914551, déclaration n°2006-602, TVA
intracommunautaire FR05492914551. Damien Leclere et Delphine Orts, commissaires-priseurs de ventes volontaires.
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Exportation

Il appartient a tout enchérisseur de se renseigner préalablement a la vente s'il envisage d'exporter un lot. Le retard ou le refus par l'administration
des documents de sortie du territoire ne justifiera pas la remise en cause de la vente ni un quelconque dédommagement. La TVA collectée pourra
8tre remboursée a l'adjudicataire a condition que celui-ci présente dans les délais et forme prévus par la réglementation en vigueur les documents
justifiant de l'exportation du véhicule acheté.

Adjudication, paiement des sommes dues et délivrance

La vente est réalisée au comptant et conduite en euros. L'adjudicataire est tenu d'en régler le prix sans délai, par virement, chéque de banque,
ou carte bancaire. La délivrance a l'adjudicataire n'interviendra qu'apres complet paiement des sommes dues sur le compte de LECLERE-MDV et
remises des copies de pieces justificatives d’identité des enchérisseur et adjudicataire. L'enchérisseur ayant porté l'enchere menant a l'adjudication
est personnellement responsable du paiement du prix du lot sur lequel il a enchéri, y compris s'il a désigné un tiers pour adjudicataire.

Défaut de paiement

A défaut de paiement par l'adjudicataire, le vendeur pourra opter soit pour la remise en vente du lot sur réitération d'encheres aux frais de
'adjudicataire apres mise en demeure restée infructueuse adressée dans un délai de trois mois a compter de 'adjudication, soit pour la résolution de
plein droit de la vente, soit pour Uaction en paiement, sans préjudice des dommages-intéréts dus par l'adjudicataire défaillant. Dans l'hypothese d'une
résolution, outre le montant des frais de vente, LECLERE MDV sera en droit de demander a l'adjudicataire des intéréts au taux légal sur les frais de
vente par jusqu'a complet paiement du prix, outre s'il y a lieu les autres frais engendrés par ce défaut de paiement. Dans 'hypothése d'une action en
paiement, LECLERE MDV sera en droit d’exiger de l'adjudicataire les sommes ci-dessus, outre le prix revenant au vendeur augmenté des intéréts au
taux légal jusqu'a complet paiement du prix. Dans 'hypothése d'une réitération des enchéres, l'adjudicataire défaillant sera de plein droit redevable
de lintégralité des colt supplémentaires résultant de sa défaillance, de la différence entre le premier prix d'adjudication et le prix d'adjudication
obtenu sur réitération d'encheres si celui-ci lui est inférieur, outre le montant des frais revenant a LECLERE MDV au titre de la premiere adjudication
augmenté des intéréts au taux légal.

Magasinage et transport

Il appartient a l'adjudicataire de retirer son lot dés la fin de la vacation, ainsi que de le faire assurer dés l'adjudication prononcée, l'ensemble des
risques, notamment de perte, dégradations, vol ou autres, étant des cet instant transféré a celui-ci. Les lots achetés peuvent étre retirés, sans frais,
aprés la vente ou le lendemain de la vente avant 10h a U'Hotel Drouot.

Litiges et Réclamations

La responsabilité de LECLERE-MDV se prescrit par cing ans.

Sauf mention expresse indiquée sur le descriptif du lot a propos : le fonctionnement des piéeces d’horlogerie ainsi que la présence des clefs n'est
aucunement garantie.



Ordre d’achat

Post-war & contemporain
Vendredi 1 Juin 2018 & 14h30 - DROUOT Salle 6, rue Drouot 75009 Paris

NOM:
PRENOM:
ADRESSE:
VILLE:
TEL. (DOMICILE): TEL. (PORTABLE):
E-MAIL: FAX:
ORDRE D’ACHAT
Aprés 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).
ENCHERES PAR TELEPHONE
Je souhaite enchérir par téléphone le jour de la vente sur le(s) lot(s) ci-apres.
Tél.:
LOT N° DESCRIPTION DU LOT LIMITE EN €

REFERENCES OBLIGATOIRES A NOUS COMMUNIQUER

Carte d'identité Permis de conduire Passeport
NO
DATE D’EMISSION
EMIS PAR

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

Je confirme mes ordres ci-dessus et certifie I'exactitude des informations qui précédent.
DATE ET SIGNATURE :

MAISON DE VENTES

Les informations recueillies sur les formulaires d’enregistrement et/ou d’ordre d’achat sont obligatoires pour participer a la vente puis pour la prise en compte et la gestion de I'adjudication
par Leclere MDV. Elles sont aussi destinées a 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 enchéres m’adresse ses offres.

Je ne souhaite pas que les partenaires de la maison de vente aux encheres m’adressent leurs offres.
@JS pouvez connaitre et faire rectifier les données vous concernant, ou vous opposer pour motif légitime a leur traitement ultérieur, en adressant une demande écrite accompagnée d’une
copie de votre piece d’identité a la maison de ventes, 5 rue Vincent Courdouan 13006 Marseille ou par email a contact@leclere-mdv.com
Leclere MDV est adhérent au Registre central de prévention des impayés des commissaires-priseurs aupres duquel les incidents de paiement sont susceptibles d’inscription. Les droits
d'acces, de rectification et d’opposition pour motifs Iégitimes sont a exercer par le débiteur concerné aupres du Symey, 15 rue Freycinet 75016 Paris.
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ART IMPRESSIONNISTE ET MODERNE / ECOLE DE PARIS

Lundi 4 juin 2018 a 14:30 / Drouot, salle é

Contact : Thomas Morin-Williams / +33 (0)6 24 85 00 56 / morin@Ieclere-mdv.com

HENRI MATISSE (1869-1954), Jeune femme au bracelet, 1944



