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conditions covid
 

Un protocole sanitaire est en vigueur au sein de l’ensemble de l’Hôtel Drouot afin de vous accueillir en 
toute sécurité.
Dès l’entrée, vous retrouverez les consignes affichées, semblables en majeure partie aux mesures 
précédant le second confinement. Le port du masque demeure obligatoire, la prise de température 
et le gel hydroalcoolique sont imposés, de même que le respect de la distanciation sociale. 
Vous retrouverez également le sens unique de circulation, les trois marches d’escalier mécanique 
nécessaires entre chaque personne ainsi que les chaises espacées lors des ventes. 

Vous pouvez privilégier les enchères à distance selon les modalités suivantes :
- En live, sur la plateforme d’Interenchères Live (+3 % HT) ou de Drouot Live (+1,5 % HT)
- Par ordres d’achat ou enchères téléphoniques en envoyant directement votre demande d’ordre 
d’achat ou votre réservation de ligne à l’étude.

REMISE DES LOTS :
- Pour les particuliers, Il vous est possible de venir récupérer vos lots à l’étude sur rendez-vous et 
munis obligatoirement de :
* votre bordereau réglé et du mail indiquant l’adresse de l’étude ainsi que la date et l’heure du 
rendez-vous préalablement fixé auprès de notre équipe : paris@debaecque.fr 
* l’attestation dérogatoire de déplacement avec la case retrait de commande cochée (et ce, 
en application du décret n°2020-1310 du 29 octobre 2020 prescrivant les mesures générales 
nécessaires pour faire face à l’épidémie de Covid19 dans le cadre de l’état d’urgence sanitaire).
En cas d’impossibilité de vous déplacer en raison des restrictions sanitaires, et afin que cela ne soit 
pas un frein à vos enchères, nous vous offrons des conditions particulières de gratuité de stockage 
jusqu’à deux semaines après la fin du confinement.
- Pour les professionnels, les délivrances pourront être faites mais uniquement sur rendez-vous 
dans le respect des conditions sanitaires. Les mêmes conditions de gratuité de stockage seront 
appliquées. Les rendez-vous doivent être fixés au minimum la veille pour le lendemain et seront 
espacés d’une heure chacun. Réservez votre créneaux par mail : paris@debaecque.fr
 
TRANSPORTS :
Afin de limiter le risque sanitaire, nous réservons à deux transporteurs l’accès à l’étude pour la 
remise des lots : l’acheteur peut les contacter directement pour toute demande de devis en ayant 
soin de se munir de la description précise du lot et de son estimation ou de son bordereau :
PANAME SERVICE
+33 (0)1 48 46 27 27
expedition@panameservices.fr
www.panameservices.fr

THE PACKENGERS 
+33 (0)1 76 44 00 90
hello@thepackengers.com
www.thepackengers.com

GROUPAGE POUR MARSEILLE OU LYON : les groupages pour nos locaux marseillais ou lyonnais 
reprendront dès la fin du confinement pour les bordereaux réglés, les lots seront affectés à ce 
transport dans l’ordre des personnes inscrites (jusqu’aux limites physiques du premier transport).



EXpoSITIoN publique à drouot
Samedi 10 avril de 11 h à 18 h
Lundi 12 avril de 11 h à 18 h  

renseignements et ordres d'achats
paris@debaecque.fr - +33 (0)1 58 40 82 92

Pendant les expositions à Drouot : +33 (0)1 48 00 20 05

art contemporain

a f r i c a i n

MArdi 13 avril 2021 - 14h30
hôtel drouot - salle 5
9 rue drouot 75009 paris

D E B A E C Q U E - D ’ O U I N C E - S A R R A U



Responsable de la vente
Magdeleine de LAÂGE de MEUX
mdl@debaecque.fr
+33 (0)1 58 40 82 92

Règlement et délivrance des achats
Flamine BOUVET 
paris@debaecque.fr
+33 (0)1 58 40 82 92

Consultant

Art contemporain Africain
Aurore KRIER-MARIANI
aurorekrier@live.fr
+33 (0)6 17 18 11 36

détail du 51 détail du 47
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1
Chérif THIAM, né en 1951 - Sénégal
Sans titre, 2016
Encre et feutre sur papier, signé et daté 16
H. 59,4 cm - L. 39,7 cm� 400 / 600 €

2
Chérif THIAM, né en 1951 - Sénégal
Sans titre, 2016
Encre et feutre sur papier, signé et daté 16
H. 39,5 cm - L. 50 cm� 400 / 600 €

3
Amadou SECK, né en 1950 - Sénégal
Sans titre, 2006
Feutre sur papier, signé et daté 2006 
H. 21 cm - L. 29,5 cm� 200 / 350 €

4
Amadou SECK, né en 1950 - Sénégal
Sans titre, 2006 
Feutre sur papier, signé et daté 2006 
H. 21 cm - L. 29,5 cm� 200 / 350 €
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5
Rachel MALAIKA, née en 1986 - République Démocratique 
du Congo 
Untitled 1
Photographie
H. 70 cm - L. 100 cm� 600 / 900 €

6
Rachel MALAIKA, née en 1986 - République Démocratique 
du Congo 
Untitled 2
Photographie
H. 70 cm - L. 100 cm� 600 / 900 €

5 6



6

8
Kader KABORÉ, né en 1988 - 
Burkina Faso
Sabari, 2020
Technique mixte sur natte
H. 200 cm - L. 120 cm
� 1 500 / 2 500 €

7
Kader KABORÉ, né en 1988 - 
Burkina Faso
Sans titre, 2020
Technique mixte sur natte
H. 185 cm - L. 125 cm
� 1 500 / 2 500 €
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9
Chef Zacheus Olowonubi OLORUNTOBA (1934-2014) - Nigéria
Pigments naturels sur tissus 
H. 86 cm - L. 86 cm
Piqûres en bordure� 400 / 600 €

10
Chef Zacheus Olowonubi OLORUNTOBA (1934-2014) - Nigéria
Pigments naturels sur tissus 
H. 175 cm - L. 88 cm
Piqûres en bordure� 400 / 600 €

11
Chef Zacheus Olowonubi OLORUNTOBA (1934-2014) - Nigéria
Pigments naturels sur tissus 
H. 87 cm - L. 88 cm
Piqûres en bordure� 400 / 600 €

9
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Amadou Seck, né le 10 janvier 1950 à Dakar, est un peintre sénégalais issu de la première génération de l’« École 
de Dakar », encouragée à l’aube de l’indépendance, par le président sénégalais Léopold Sédar Senghor. Dès son 
plus jeune âge, il commence à dessiner des portraits stylisés sur les murs des maisons, qu’il nomme ironiquement 
« portraits déformés ». Sur les conseils du peintre Ousmane Faye, il se présente à l’âge de 15 ans et est admis à 
l’École Nationale des Arts de Dakar, il apprend les techniques académiques, développe son propre style et laisse 
libre cours à son imagination créatrice.

Au patrimoine africain, il emprunte repères, thèmes, styles ou formes, tout en refusant de s’enliser dans les conventions 
ou les références esthétiques « noires » chères à Senghor. Une véritable poétique des masques, renouvelant un héritage 
africain qui est le sien, s’appuyant sur des fonds iconographiques (idéogrammes, cauris ou motifs de broderie).

Adepte de la théorie du parallélisme asymétrique chère à Pierre Soulages, il développe un langage empruntant à la 
richesse des masques. Il peint les êtres humains non tels qu’ils sont, mais d’une manière déformée, comme le ferait 
un sculpteur, dessinant des figures surnaturelles proches des formes des masques Dogon, Senoufo, Baga ou Maka. 
En exploitant la grammaire implicite des différents types de masques (styles, lignes, formes géométriques, volumes 
ou topographies), il développe une poétique très riche, une poétique aux inspirations traditionnelles.

En jouant sur les formes, à l’encre de Chine il traduit l’ironie, la superstition, la fantaisie, la joie ou le rythme. 
L’expression du regard est fondamentale, que ce soit celle du hibou ou du caméléon, car c’est par le regard que l’esprit 
des masques reste alerte et se diffuse. Ses encres sont animées, les personnages zoomorphes, anthropomorphes 
recèlent de symboles cachés que seuls les initiés savent déceler.

Ses premières œuvres furent exposées au Festival des Arts Nocturnes de Dakar en 1966, à l’Exposition Internationale 
de Montréal en 1967, à la Biennale de Paris en 1970. Lors de ses expositions au Musée dynamique de Dakar 
en 1972 et 1974, il fut fortement encouragé par Picasso et Soulages à approfondir sa recherche artistique et à 
montrer son travail hors du Sénégal.

Rachel Malaika est une photographe résidant à Kinshasa, elle travaille et aborde à travers ses clichés le rôle et la 
place de la femme dans des environnements encore interdits en Afrique ou disons peu ouverts aux femmes qu’elle 
représente en ces lieux s’imposent par leur dignité, leur aura, leur prestance, leur charisme. Elle leur confère une 
existence, elle soulève le débat, sur leur rôle social actuel. Elle énonce aimer accentuer les choses et avoir un goût 
effréné pour la caricature, c’est chose faite !

Ces deux photos furent réalisées au Musée de Kinshasa, elle aborde cette thématique, celle de la femme comme 
source de pouvoir, dans des sociétés autrefois profondément matriarcales. Une femme contemporaine arborant un 
costume, des attributs, des postures traditionnelles et ancestrales. Afin de commémorer le souvenir de ce pouvoir, de 
ce rôle prépondérant. Ce travail est exposé par la galerie Malabo Art, à Kinshasa.

Lots 3 et 4

amadou seck, né en 1950

rachel malaika, née en 1986

Lots 5 et 6



9

Chérif Thiam, né le 1er décembre 1951 à Louga, est un peintre sénégalais qui fait partie du mouvement de renouveau 
artistique né au Sénégal à l'aube de l'indépendance et connu sous le nom d' « École de Dakar ». 

Ses encres sur papier sont animées de personnages surréalistes. Jeu subtil de plein et de vide, finesse des détails 
minutieux symboliques. Rythme poétique, dansant, mouvant, enivrant et captivant.

La naissance de son art se voulait initialement instinctive et explicative, elle était à ses 15 ans l’illustration, la représentation 
de son inconscient. C’est ainsi que Le Chief Z.O. Oloruntoba commença à peindre pour expliquer, révéler ses « rêves 
lucides ».

Au cœur de la tradition yoruba, dont il est originaire, l’interprétation des rêves fait entièrement partie du système culturel 
et social. L’activité onirique de certaines personnes, passeurs et messagers, permettant ainsi de relier le monde des 
vivants et des morts, le visible et l’invisible, était admiré. L’intensité, la force et la véracité des rêves du jeune Zacheus 
étaient si connues qu’il devint, très rapidement, mentor spirituel et guérisseur de son village.

Artiste, devin, et guérisseur traditionnel, Oloruntoba spécialiste des plantes médicinales, lia et relia savamment l’art à la 
médecine. Ses œuvres devenant acteur majeur dans sa pratique de la guérison, les colorants lui permettant de peindre 
étant fabriqués à partir de racines et d’herbes aux pouvoirs thérapeutiques.

Chaque élément ou personnage présents dans ses œuvres contient un esprit de guérison et une clef de compréhension 
des rêves. La singularité esthétique alliée à la puissance symbolique de sa production l’ont amené à une reconnaissance 
internationale par les institutions et les collectionneurs privés. Ainsi ses œuvres sont parmi les plus grandes collections, 
telles que celles du Musée d’art moderne de New York, Queen Elizabeth II, David Rockefeller, Muhammad Ali..

Artiste protéiforme burkinabè, né en 1988 à Ouagadougou, Kader Abdul Kaboré, a commencé sa formation au 
Centre Lukaré qu’il complète à l’ENSCI à Paris (École nationale supérieur de création industrielle) ainsi qu’à l’École 
Boule. Après avoir reçu le premier prix d’Artisan créateur et le second prix de design de l’Indépendance (Burkina-
Faso), il commence à produire ses propres créations et à former de jeunes apprentis.

Explorant inlassablement les nouveaux modes de création, oscillant entre design et artisanat, il façonne les objets 
jetés, oubliés, en oeuvres d’art. Il se rend aux États-Unis en 2014, pour réaliser des ateliers en direction d’adultes à 
Woshoque en Arizona et à New-York. Puis il devient directeur artistique du Centre Lukaré avant d’ouvrir son propre 
espace, les ateliers KA-YIIRI en 2016. 

Son atelier se trouve dans le quartier Goughin, rue 9.32, à Ouagadougou, une antre impressionnante, ou les objets 
exposés sont divers et variés : meubles sculptés, peintures, tableaux, masques, engins à deux roues de la vieille 
époque. Au cœur de ce tohu-bohu est érigé un atelier de soudure, une salle de filage. C’est l’espace de recherche, 
d’exploration des possibles de la matière, l’espace de création d’Abdul Kader Kaboré, ici se trouve l’univers de la 
transformation des objets usés en objets d’art. 

Une démarche inventive, sincère et profondément environnementaliste, de laquelle émane un langage personnel 
affirmé à travers le choix méticuleux de matériaux savamment assemblés. Il faut aller puiser au fond de son génie 
créateur pour proposer une œuvre d’esprit qui sort de l’ordinaire, fantasque et unique. Ses nattes tressées symbolisent 
les liens entremêlés qui forment la beauté, onirique, poétique, aux formes abstraites et colorées.

Chérif THIAM, né en 1951

kader abdul kaBorÉ, né en 1988

chef zacheus olowonubi oloruntoba, 1934-2014

Lots 1 et 2

Lots 7, 8, 49 et 50

Lots 9, 10 et 11
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12
Jean-Magloire AMEDE dit MAGOU,  
né en 1961- Bénin
La pose du jeune ou de la jeune femme Nok, 
2019
Acrylique sur papier marouflé sur contreplaqué 
H. 94 cm - L. 68 cm - P. 5 cm
� 5 500 / 6 500 €

12 13 14

13
Jean-Magloire AMEDE dit MAGOU,  
né en 1961 - Bénin
Un pas de chakk, 2017
Acrylique sur papier marouflé sur contreplaqué
H. 96 cm - L. 70 cm - P. 4,8 cm
� 4 000 / 6 000 €

14
Jean-Magloire AMEDE dit MAGOU,  
né en 1961 - Bénin 
La soirée du masque Do, 2019
Acrylique sur papier marouflé sur contreplaqué 
H. 95,5 cm - L. 69,7 cm - P. 4,8 cm
� 6 000 / 7 000 €



11

15
Hako HANKSON, né en 1968 - Cameroun
Masques Rituels VIII, 2018
Acrylique et encre de Chine sur toile
H. 60 cm - L. 60 cm� 2 000 / 3 000 €

16
Hako HANKSON, né en 1968 -  
Cameroun
Sans titre, 2017
Acrylique et encre de Chine sur toile
H. 40 cm - L. 55 cm� 1 200 / 1 500 €

17
Francis MAMPUYA, né en 1967 - 
République Démocratique du Congo
Scène de danse
Acrylique sur toile
H. 113 cm - L. 95 cm� 1 300 / 1 700 €

15 16

17
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19
Pierre SEGOH, né en 1980 - Togo
Duo de dessins
Gouache et feutre sur papier
H. 42 cm - L. 30 cm� 600 / 800 €

18
Pierre SEGOH, né en 1980 - Togo
Duo de dessin Paulettte et Ginette 
Gouache et feutre sur papier
H. 42 cm - L. 30 cm� 600 / 800 €

20
Pierre SEGOH, né en 1980 - Togo
Duo de dessin Josette et Pierrette 
Gouache et feutre sur papier
H. 42 cm - L. 30 cm� 600 / 800 €
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22
EOLIA, née en 1993 - Bénin
FOW 11, 2021
Miroir peint
H. 45 cm - L. 40 cm � 1 200 / 1 400 €

21
EOLIA, née en 1993 - Bénin
Nefertiti
Charbon sur bois et or 
H. 60 cm - L. 47,5 cm� 4 000 / 5 000 €

23
EOLIA, née en 1993 - Bénin
FOW 9 
Miroir peint, signé et numéroté 09/20 au dos 
H. 50 cm - L. 50 cm� 1 400 / 1 600 €
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Artiste-peintre autodidacte, né le 22 octobre 1961 à Porto-Novo au Bénin d’un père instituteur et d’une mère couturière. 
Jean-Magloire Amede se retrouve orphelin à 11 ans.

« Me voilà ainsi jeté de plein pied dans la vie. Et les choses se sont accélérées. Arrêt de l’école à quinze ans et la 
décision de ne compter que sur moi-même pour construire ma vie. Petits travaux de décoration, dessins sur murs et 
sur vêtements... C’est ainsi que s’est ouverte pour moi la voie de la création. En fait je suis devenu un artiste sans 
avoir chercher à l’être. » Plongé seul face au monde Magloire, se lance dans la création artistique, une vocation, 
un instinct, le guide, l’art le fait vivre et survivre, l’art le stimule, la création fait partie inhérente de sa racine, de son 
être, de sa personnalité.

« Je me sens capable de faire ce que je veux avec tout ce que je trouve et qui m’intéresse. L’idée n’est pas de réussir à 
tout prix ce que l’on réalise mais de donner la liberté aux choses, ainsi la forme ou la matière se révèle d’elle-même. 
Toute la force de ma création réside dans ça. L’artiste que je suis se pose en spectateur devant l’oeuvre, le regard 
reste le maître de la situation, c’est lui qui décide de la direction à prendre, de la forme à donner, de la couleur à 
poser et de tout ce qui apporte l’équilibre, la proportion, la dynamique, le rythme, pour amener à la combinaison 
de tous les ingrédients mais aussi de leurs contraires... en phase avec l’oeuvre qui se fait je ne reste que l’exécutant, 
en dépassant le statut de l’artiste je me pose surtout comme le premier spectateur. La liberté qui résulte de cela laisse 
la porte ouverte à l’infini et ouvre le champ à toutes les possibilités. »

Il explore les matières, les rendus, les thématiques, les palettes de couleurs et les supports, mais toujours en donnant 
des indices sur sa personnalité, sur le monde qui l’environne qu’il tient à révéler, qu’il s’agisse de la richesse du 
passé, ou du présent : « à l’intérieur même de mon oeuvre, il existe des portes qui donnent des indices sur le chemin 
parcouru, anthropologue de mon univers, je me pose en archiviste, en photographe, en réalisateur de documents 
filmiques, en gratteur de couches d’histoires, mais aussi en technicien et théoricien de la matière. Je me sers du temps 
comme un support fondamental pour me donner les moyens d’explorer mille et une des possibilités de la créativité. »

À travers ses oeuvres colorées abstraites émanent des personnages au visage ovoïdale, des personnages zoomorphes, 
anthropomorphes, imaginaires liés et reliés aux rituels sacrés, aux oeuvres et coutumes traditionnelles. Dans la continuité 
des rituels, Magou dépeint avec modernité l’histoire, l’histoire riche de traditions ensevelies qui animaient les sociétés 
d’antan, une histoire en perdition, les traditions orales, se sont évanouies. Il fait revivre et immortalise de manière 
contemporaine ce passé cher, précieux afin qu’il ne soit pas oublié.

jean - magloire  amede  dit  magou, né en 1961

Gaston Hako, renommé Hako Hankson est un artiste autodidacte né en 1968 à Bafang dans l’ouest du Cameroun. 
Il s’initie au dessin tout en y juxtaposant sa passion et son intérêt profond pour les rituels de sa tribu. Sa peinture, issue 
de ses souvenirs d’enfance, incarne à travers la narration métaphorique, le langage d’un héritage initiatique, d’une 
vie antérieure, d’une histoire fragmentée. Il retranscrit des habitudes oubliées, des rites ancestraux, des croyances 
abandonnées, délaissées et oubliées, il leur donne vie éternelle et les raconte sur ses toiles.

Hymne mystique aux croyances passées, odes aux traditions, aux cultes sacrés des anciens, il est passeur d’histoire 
en retranscrivant avec légitimité, les rites et croyances des chefferies, des ethnies, tout en leur conférant une intense 
résonance contemporaine.

Bercé par les chants et le dialecte parlé uniquement par les membres fréquentant la cour du Palais Royal Bamileke 
où son père était sculpteur, ses œuvres sont rythmées par une forme d’écriture musicale mystérieuse, teintée de 
formules d’apparence mathématiques, afin d’évoquer les arts occultes et le vaudouisme pratiqués mais aussi les 
grands mythes contés.

Brute mais extrêmement travaillée, son oeuvre est imprégnée d’un réalisme aux multiples références symboliques qu’il 
y intègre : masques, statues, rites... à la frontière entre le profane et le sacré c’est un monde rare d’initiés auquel 
Hako nous donne accès, ses réalisations sont tant un hommage qu’une initiation. L’universalité et l’intemporalité de 
l’art sont ici incarnées.

hako hankson, né en 1968

Lots 12, 13 et 14

Lots 15 et 16
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Personnalité hors norme, Francis Mampuya, né en 1967 à Kinshasa, quitte les Beaux-Arts, une année après y être entré afin de 
fuir l’académisme et le conformisme qui l’étouffait. Avec deux amis il crée un mouvement, un groupe qu’il nommera « libristes ».
En 1997, il est distingué du prix d’art Missio en Allemagne. Son univers oscille et tangue entre le semi-figuratif et l’abstrait. Une 
abstraction allusive. Si le choix chromatique est intense, fort, et frappant, avec toujours une dominante rouge, le message relaté 
et le sens, sont sombres ; la douleur, la souffrance contenue sont racontées.
Ses visages n’ont pas de bouche parce que la voix du peuple est muselée ou inaudible ; les silhouettes sont floues elles nagent 
dans un avenir incertain, tout est désordre. La couleur est projetée sur les toiles en un mouvement rapide, brut et spontané. La 
scène de danse résume ces paradoxes, l’entrain, le mouvement de vie, et le personnage à peine distinctif blanc transparent, la 
silhouette à peine dessinée, visible, à moitié comme une résonance au questionnement de l’avenir de l’homme africain.

francis mampuya, né en 1967

pierre segoh, né en 1980

eolia, née en 1993

Chez le togolais Pierre Segoh, 40 ans, le bestiaire fantastique côtoie des humanoïdes sous tension, des oiseaux 
prédateurs, des chirurgiens de la «magie noire». Les histoires sans parole rivalisent avec des voyages dans ses ciels 
habités. Ses récits sont des témoignages d’un passé enfoui, de luttes ancestrales revenues sous la loupe de notre époque.
Son imaginaire n’est pas apocalyptique mais reste sauvage et fossile. Ce sont les points cardinaux de son travail. 
Comme des plans de vol où les fils conducteurs suivent ses lignes de conduite entre latitudes et longitudes délurées, 
peut-être démoniaques mais sûrement joyeuses.
Segoh est un entomologiste qui dort à peine, un naturaliste en plein réveil, un médecin légiste qui sommeille. Ses longues 
mains sont prolongées de longs doigts osseux et manient de longs pinceaux avec dextérité. Penché sur ses canevas, souvent 
debout dominant de sa haute taille son travail, il peint à bout de bras ce qui transmet une vibration intérieure qui se fige 
sur la toile. Voir Segoh en atelier est un rare privilège d’observer le chemin qui sépare l’étincelle du feu, l’idée du projet.
Coloriste hors pair, à la palette inimitable, végétale ou minérale, lumineuse dans ses manières noires. Ces deux dernières 
années il semble avoir trouvé l’alchimie juste et parfaite de ses primaires de ciel, de sang et d’or. 
Ses techniques mixtes utilisent des supports variés dont la taille autorise la douce folie de l’artiste. Ses dessins sur 
kraft ou velin explorent les petits formats à la dimension du portrait. Sous contrat avec Curios en Afrique, accueilli par 
la Cité Internationale des Arts il est ensuite soutenu par Polysémie en France pour deux éditions du Salon AKAA. Il 
prépare une grande série de petits formats sur la sorcellerie qui habite parfois les « charlatans, marchands d’Herbes 
et d’Os » de la médecine traditionnelle.

Née en 1993, Eolia est une artiste conceptuelle émergente franco-béninoise dont les portraits percutants explorent 
les rêves, l’âme, l’identité à travers des jeux subtils de matières, de profondeurs et de dimensions, à travers le reflet 
de l’image, et l’image du visage dessinée.
Attestant d’une fascinante maîtrise technique, elle défie les règles de l’art traditionnel du portrait par l’utilisation de 
matériaux alternatifs tels que le miroir, le verre et le bois, jouant sur le reflet, sur la dualité de portraits et d’identités, 
entre celui du spectateur et le visage du personnage représenté.
Une soif d’expérimentation, de renouveau, qui la stimule, la pousse à créer des œuvres peu conventionnelles. « J’ai 
décidé de mettre toutes mes émotions dans l’art et, dès la première fois ou j’ai touché à un crayon, dès les premiers 
instants, j’ai su que ma vie venait de changer pour toujours. Trois mois plus tard, je présentais ma première série de 
portraits intitulée : The Woman in the Mirror »
Une série retraçant son cheminement vers la découverte de soi en tant que femme et en tant qu’artiste. Dans ses œuvres, 
Eolia ne recherche pas la perfection absolue et encore moins l’hyperréalisme. Elle attire le regard sur une émotion 
spécifique, qu’elle isole et magnifie. Plongée intime à travers l’autre, son portrait dans lequel notre visage se reflète, 
interrogation philosophique, questionnement identitaire puissant, nous ne sommes nous, comme le dit Sartre, comme le 
représente Eolia « qu’aux yeux des autres et c’est à partir du regard des autres que nous nous assumons. » Parce que le 
regard des autres nous effleure en permanence comme le rappellent les œuvres miroir, les portraits d’Eolia.

Lot 17

Lots 18 à 20, 70, 80 à 82, 85 et 86

Lots 21, 22 et 23
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25
Ekoué Arsène ASSIONGBON dit CALICO  
(1960-2002) - Togo
Échassier
Technique mixte sur toile 
H. 70 cm - L. 60 cm� 1 750 / 2 500 €

24
Ekoué Arsène ASSIONGBON dit CALICO  
(1960-2002) - Togo
Psaume 23, 2002
Technique mixte sur toile 
H. 80 cm - L. 65 cm� 2 000 / 3 000 €
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28
Bah SOULEYMANE - Guinée
Immersion
Technique mixte : collage, papier, mastic, craie, 
charbon de bois, tissu traditionnel, pheul (léppi).
H. 100 cm - L. 70 cm � 600 / 800 €

29
Bah SOULEYMANE - Guinée
Joie de vivre
Technique mixte : collage, papier, mastic, craie, 
charbon de bois, tissu traditionnel, pheul (léppi).
H. 80 cm - L. 60 cm� 600 / 800 €

26
Bah SOULEYMANE - Guinée
La voie de l’âme
Technique mixte : collage, papier, mastic, craie, 
charbon de bois, tissu traditionnel, pheul (léppi).
H. 100 cm - L. 70 cm� 600 / 800 €

27
Bah SOULEYMANE - Guinée
Virilité (Adam), juillet 2020
Technique mixte : collage, papier, mastic, craie, 
charbon de bois, tissu traditionnel, pheul (léppi).
H. 60 cm - L. 40 cm � 600 / 800 €

26

28

27

29
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30
Marcel KPOHO, né en 1988 - 
Bénin
L’inégalité sociale, 2020
Acrylique sur toile
Technique le réalisme trilogique
H. 117 cm - L. 89 cm
� 1 000 / 1 500 €

31
Marcel KPOHO, né en 1988 - 
Bénin
Enfance sacrifiée, 2020
Acrylique sur toile
Technique le réalisme trilogique
H. 110 cm - L. 100 cm
� 1 000 / 1 500 €

30

31
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34
Odette MESSAGER, né en 1967 - République Démocratique 
du Congo
Mamu na Mamu, 2019
Technique mixte
H. 65 cm - L. 100 cm� 500 / 600 €

32
Marcel KPOHO, né en 1988 - Bénin
Sans titre, 2019
Sculpture murale assemblage de pneus
H. 68 cm - L.31 cm� 2 000 / 3 500 €

33
Marcel KHOPO, né en 1988 - Bénin
Sans titre, 2019
Sculpture murale assemblage de pneus
H. 75 cm - L. 42 cm - P. 20 cm� 2 000 / 3 500 €

32 33

34
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Calico est un pseudo pour une identité sans égale d’un artiste togolais qui a l’allure d’une météorite. C’est une 
histoire vraie. Ekoué Arsène Assiongbon est né en 1960, année mémorable de l’Indépendance des Togolais. Il 
quitte Aného pour Lomé et ira jusqu’au baccalauréat sans en être justement lauréat. La vie active l’attend donc et son 
apprentissage se déroulera chez un artisan sérigraphe du quartier Tokoin-Hôpital.

Les dés sont jetés…son talent d’artiste caché s’éveille au contact des écrans de soie et des encriers. Ekoué Arsène 
noircit des carnets de croquis qu’un jeune client de l’atelier découvre un jour. Ce jeune client n’est autre que Sockey, 
artiste en pleine lumière, qui invite l’apprenti à découvrir son atelier. Très vite l’apprenti fait le pas : il quitte l’atelier 
de sérigraphie et s’installe dans la communauté d’artistes autour de Sockey. Calico, son nom d’artiste désormais, 
sera l’hommage à son apprentissage.

Sa curiosité, sa quête d’absolu, son caractère trempé en font un artiste original, ayant le goût de la marginalité. En 
1992, avec Sockey et d’autres, il participe à un projet de Symposium entre créateurs togolais et européens piloté 
par El Loko. Ce projet se fera sans Calico qui prend seul son envol et multiplie expositions et performances en Afrique 
et en France. Le talent de ses créations, ses « torchons de Dieu », puise son énergie dans son addiction à l’alcool 
pour produire des œuvres innovantes dans ces années 90 qu’il va marquer.

À 42 ans Calico va tirer sa révérence en seigneur de légende : il est transporté à la morgue après son décès. 
Décès présumé puisqu’il revient à lui avant d’être inhumé. « Vie dormante » ? Coma éthylique ? Intoxication ? Ultime 
performance ? Calico décède vraiment quelques heures plus tard. Ou trois jours. Plus personne ne sait.

ekoué arsène  assiongbon  dit  calico,  1960-2002

souleymane bah, né en 1983
Né en 1983 dans la banlieue de Conakry, Souleymane Bah a réalisé son premier dessin à l'âge de 10 ans. Atteint 
de drépanocytose, il venait tout juste de débuter sa scolarité et se découvrait déjà un don. À 18 ans, il décidait 
ensuite de devenir artiste peintre.
En 2005, le jeune guinéen découvrait le Centre Culturel Franco-Guinéen (CCFG) et commençait à se former sur la 
peinture à l’huile locale. En 2009, il effectuait ses premières huiles sur bois sur des panneaux de contreplaqué avec un 
maître nommé Mambi. C’est ainsi qu’il fut initié à l’assemblage harmonieux, au mélange des couleurs, de l’estampe.. 
Un an plus tard Foung’S, son nom d'artiste qui réunit le diminutif de Foungurou son village natal et l’initiale de son 
prénom, signait ses premières œuvres réalisées sous la direction de Michel Sovogui, son mentor en crayonnage.
À partir de 2012, il inventait son propre style abordant la peinture avec un œil nouveau grâce à sa rencontre 
avec Irina Condé. Une artiste d'origine russe installée depuis plus de 30 ans en Guinée Conakry œuvrant pour la 
promotion des talents plasticiens du pays en tant qu’enseignante à l’Institut Supérieur des Arts de Guinée. Une guide 
importante sur sa route qui se poursuit aussi à l'étranger, en Côte d’Ivoire, au Ghana, au Sierra Léone, au Maroc ou 
encore en Turquie à la découverte de nouveaux horizons artistiques et d’inspirations multiples.
Sa technique mixte jouant sur des matières modernes et traditionnelles telles que les tissus pheuls, confère à ses 
œuvres un relief, une profondeur fascinants. De son abstraction émane une intemporalité puissante, une poésie 
savante, abstrait intemporel poétique. Ses thématiques sociales sont reliées au statut de la femme, à l’importance de 
l’homme, à la force, au pouvoir, à la virilité. Il sonde merveilleusement la profondeur de l’homme, la connaissance 
de l’homme de manière onirique. 
« Dans cette œuvre on sent la fraîcheur, la fluidité du bleu primaire, le fleuve qui apaisent, sérénité, silence. La 
chaleur de la terre, la sensualité l’odeur du riz qui mûrit au soleil ardent, d’une chaleur presque étouffante, les épis de 
riz dans mes mains me donnait envie de toucher dans un perpétuel recommencement très beau coucher de soleil. »

Lots 24 et 25

Lots 26 à 29
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Né à Porto-Novo, la capitale du Bénin en 1988. Marcel Kpoho dessine avec beaucoup de facilités depuis sa plus 
tendre enfance, après un parcours scolaire classique, un pas dans la mode, en novembre 2017, il se consacre 
pleinement à ses réalisations, créant inlassablement, en oscillant entre les techniques et supports : tableaux, sculptures 
et installations. Peindre ou créer est pour lui, un moyen d’évasion, d’expression de partage, et de dénonciation.

Son style trouvé, son identité plastique affirmée, il développe le concept de réalisme trilogique, qui deviendra sa 
marque de fabrique : dessiner des visages, des paysages, des personnages, et ce à base de formes géométriques 
de triangles notamment pour symboliser la puissance symbolique de la trinité : le corps, l’âme et l’esprit. Plus encore, 
pour lui l’existence humaine repose sur la triangulaire que sont : l’inspiration, l’action, et le résultat.

L’art, la sculpture au service de l’environnement. Soucieux des enjeux environnementaux et sociaux, en Afrique et 
mondiaux, il se lance dans le recyclage des pneus qu’il coupe et taille adroitement pour en faire des masques. 
Chaque pneu coupé, refaçonné permet pour lui de réduire le taux de paludisme en Afrique et de pallier la pollution.

Séduit par sa texture, sa morphologie et son utilité, il le recycle en œuvre pour lui offrir une seconde vie. Il étudie sa 
réaction à l’eau, à la terre, la façon de le couper et le façonner. 

Une démarche artistique et environnementaliste dénonçant la surconsommation, la pollution. À travers ses masques, il 
déchante l’aspect ou le mystère cache de l’être humain, la couleur noire étant pour lui une résonance à la profondeur 
du mystère, la couleur du pneu, pour aborder à la fois des faits de sociétés, mais également révéler l’empreinte 
traditionnelle et historiques de son histoire, de l’histoire à travers le temps.

Née en 1967 à Kinshasa d’une mère congolaise et d’un père français. Élevée dans un monde aux influences congolaises 
et imprégnée de culture européenne, Odette Watshini Messager, exprime sur la toile l’histoire de ses origines, mais 
également celles de nombreux métisses.

Révélant un espace intérieur féminin et intime. C’est la femme africaine qui donne vie à son inspiration. L’artiste utilise l’art 
pour témoigner des aspects positifs de son africanité. Ensuite, elle crée à partir de ses engagements, de ses sentiments, 
de ses voyages et des connaissances qu’elle souhaite transmettre, de son corps et de ses rencontres.

Son professeur Antoine Tricon (Fluoman 1952-2005), artiste peintre, dont elle a suivi des cours de dessin l’influença et 
l’aiguilla pour trouver son style, sa patte. Elle choisira l’art figuratif en utilisant une technique mixte. Ses œuvres, révèlent 
une liberté quant au choix de la couleur, une maîtrise technique des matériaux avec lesquels elle jongle que ce soit : le 
bois, le tissu, le sable, l’aluminium, le plâtre, le papier, le gel et bien d’autres.

Dans « Les deux mondes » se révèle sur une même route, dans une même direction les choix féminins distincts de 
deux femmes évoluant dans un espace temps similaire, cette démarcation apparaît sur les vêtements, indicateurs de 
personnalité, l’une enroulée du pagne, de la robe lumineuse traditionnelle, de la coiffe en chignon, la seconde moderne, 
contemporaine. L’artiste montre que sur cette route deux aspirations et deux mondes différents coexistent en harmonie 
et en toute liberté. « Mamu na mamu » relève une scène de vie, plongée dans l’intime de la naissance mais aussi 
symbolique du temps à travers le visage touchant de trois générations de femmes.

marcel kpoho, né en 1988

odette messager, née en 1967

Lots 30 à 33

Lots 34 et 40
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35
Jean Pierre BERS, né en 1955 - République Démocratique du 
Congo
Muntu, 2019
Acrylique sur toile
H. 80 cm - L. 60 cm� 1 200 / 3 000 €

36
Jean Pierre BERS, né en 1955 - République Démocratique du 
Congo
Un dilemme, 2015
Huile sur toile 
H. 100 cm - L. 100 cm� 2 000 / 5 000 €

37
Jean Pierre BERS, né en 1955 - République Démocratique du 
Congo
Mon mourir, 2020
Acrylique sur toile
H. 112 cm - L. 220 cm � 5 000 / 6 000 €

35 36

37
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39

38 40

38
Boukaré BONKOUNGOU, né en 1978 - Burkina Faso
Le marcheur, 2016
Sculpture en bronze et bois
H. 80 cm� 1 500 / 2 500 €

39
MOBENGI, né en 1960 - République Démocratique du 
Congo 
Mobenci
Acrylique sur toile, titrée et nommé au dos 
H. 80 cm - L. 60 cm� 500 / 800 €

40
Odette MESSAGER, né en 1967 - 
République Démocratique du Congo
Les deux mondes, 2019
Technique mixte sur toile, signée ODT 2015
H. 70 cm - L. 100 cm� 400 / 600 €
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41
Eddy EKETE, né en 1978 - République Démocratique du Congo
Le tabac nuit gravement à votre santé
Technique mixte sur papier
H. 32 cm - L. 24 cm� 1 000 / 1 200 €

42
Eddy EKETE, né en 1978 - République Démocratique du Congo
Hommage à Salvador Dali
Dessin, peinture, collage sur papier, signé et daté 2011 au dos 
H. 32 cm - L. 24 cm� 1 000 / 1 200 €

43
Eddy EKETE, né en 1978 - République Démocratique du Congo
Le tabac nuit gravement à votre santé
Collage, dessin, peinture sur papier, signé et daté 2011 au dos 
H. 32 cm - L. 24 cm� 1 000 / 1 200 €

44
Emmanuel EMVIC - Nigéria
The blessed hunter carring a baby elephant, 2003-2006
Technique mixte sur panneau de bois, signé et situé OSOGBO, titré 
en bas à gauche 
H. 61 cm - L. 30 cm � 500 / 800 €

41

42

43

44
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45
Emmanuel EMVIC - Nigéria
Milk Maid’s ; Lover Birds in fish pond ; Village life under 
palm trea
Technique mixte sur trois panneau de bois, signé et situé OSOGBO 
en bas à droite, titré en bas à gauche 
H. 91 cm - L. 40,5 cm� 2 000 / 4 000 €

46
Emmanuel EMVIC - Nigéria
Rainbow Goddess, 2003-2006
Technique mixte sur panneau de bois, signé et situé OSOGBO 
en bas à droite, titré en bas à gauche
H. 121,5 cm - L. 40,5 cm� 1 500 / 3 500 €

46

45
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Dès son enfance Jean-Pierre Bers rêvait de peindre et dessiner pour la vie. Une force de caractère déterminée le 
pousse après l’école primaire à quitter ses parents, pour partir faire le secondaire artistique à Kananga dans une 
autre province du Congo que celle où il était né.

S’il apprit la base des techniques de créations plastiques et ses rudiments, l’enseignement social et humain furent 
pour lui si marquants qu’il en trouva là, l’origine de ses inspirations. « L’apport avec des gens durant ces années m’ont 
signifié que l’humain est à la fois sympathique et sadique. De ce fait ces ondulations dans mes œuvres expriment le 
comportement instable de l’humain qui de fois pour lui, considère l’existence comme étant une scène de théâtre et 
lui en rôle d’acteur principal, joue le faux semblant. »

Pour cette raison, ses thématiques sont toujours tournées l’humain, sa vie et son avenir, il le projette dans le futur, 
avec des personnages virtuels que l’on retrouve toujours sous le même aspect. Ces courbes sonorisées qui entourent, 
animent et rythment ses personnages sont à la fois comme des veines, comme le sang, comme la racine, comme le 
déploiement de l’être, ses aïeuls et ses enfants à venir. Ces courbes sonorisées sont aussi la représentation symbolique 
passionnante de la dualité de l’homme : bon et mauvais, de la théâtralité, de son inconstance sinueuse faisant 
résonner et vibrer la puissance de la profondeur de l’être dans tous ses paradoxes, dans toutes ses contradictions 
les plus profondément enfouies.

Né en avril 1978 à Koubri, au Burkina Faso, Boukaré s’initie à la sculpture dans l’atelier familial avant de se 
perfectionner au CNAA de Ouagadougou en 1999.En 2001 il reçoit à Ouagadougou le premier prix, en 2002 
il est honoré du Prix du SIAO.

En se basant sur ses acquis d’une technique élaborée et approfondie de la fonte à la cire perdue pour le bronze, il 
innove et prend le parti pris de mélanger les matières en travaillant le bronze, le bois et le fer afin de répondre à toute 
son inventivité. Il parcourt la brousse à la recherche du bois qui aura la forme idéale, celle imaginée voulue et souhaitée 
pour s’accorder et se marier au reste de la pièce en devenir. Ces formes, inertes et abandonnés retrouvent ainsi une 
seconde vie, complétées par du bronze et parfois du fer elles deviendront d’étonnantes sculptures figuratives.

Ces personnages surréalistes sont porteurs de symboliques, véritables fétiches contemporains, liant les éléments 
naturels et factices comme les tissus de vêtements et conserves juxtaposés à l’œuvre, ainsi il aborde la notion de 
pollution environnementale à sa façon onirique et poétique.

Né à Mangai 1960, Mobengi vit et travaille au Congo, il a réalisé plusieurs expositions à travers le monde. Un 
style sobre, d’une expression profonde traduisant les comportements multiples de l’être humain parfois incompatible 
à son apparence. Le mystère de cet homme nous tournant le dos est magnifié par cette main tendu au dessus de son 
épaule, par l’atmosphère émanant du blanc immaculé dans laquelle il est transposé. 

jean pierre bers, né en 1955

boukarÉ bonkoungou, né en 1978

mobengi, né en 1960

Lots 35, 36 et 37

Lot 38

Lot 39
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Eddy Ekete, multifacettes joue, déjoue les codes artistiques en s’illustrant sur plusieurs champs: la peinture, la sculpture, 
la performance. Né à Kinshasa, le 19 mai 1978, il poursuit ses études à l’école des Beaux-Arts jusqu’en 2002, puis 
à l’École supérieur des Arts décoratifs de Strasbourg jusqu’en 2008.

Membre fondateur du collectif Ezapossibles (Kinshasa 2003), de l’association La Semencerie (Strasbourg 2009), des 
Rencontres Internationales Kinact (Kinshasa 2015) et du lieu-coopérative d’artistes « Ndaku Ya », La Vie Est Belle 
(Kinshasa, 2018), il confronte toujours sa démarche artistique à l’environnement urbain. Son travail est le miroir de 
sa vision du monde qui l’entoure, il est ainsi empli d’observations anthropologiques, auxquelles s’ajoutent souvent une 
touche de dérision assortie de provocation.

« Artiviste », activiste, il dénonce les maux de notre société. Parmi ses performances illustrés et mémorables, l’homme 
canette, la sculpture vivante, qu’il fera jaillir dans les rues de Paris en 2015. Du mouvement, des vibrations esthétiques 
à la dénonciation des failles de l’écologie il y a l’homme canette.

Dans ces deux œuvres sur papiers intitulées le tabac nuit à la santé, il dénonce avec ironie les méfaits pour la santé 
de cette addiction, la fumée verte omniprésente lourde pesante, et l’homme singe, réduit à la stupidité à l’animalité en 
ajoutant une référence à Gainsbourg « je t’aime moi non plus. »

L’hommage à Dali, surréaliste, figuratif, révèle son génie, sa folie, les yeux globuleux imposant, au dessus du crâne 
une sorte de sphère solaire de laquelle émane des rayons, comme si symboliquement les idées fusaient, débordaient, 
l’illuminaient. 

La série des japonaises, figure une recherche esthétique passionnante mêlant le traitement des aplats de couleurs 
franches, le collage de papier doré et le pointillisme, rendu réaliste du corps, du costume minutieusement travaillé et à 
la fois profondément surréaliste.  

La biographie d’Emmanuel Emvic est une page blanche. Sans doute un artiste pilier de l’atelier de Twin Seven Seven, 
de l’École dite « d’Osogboh ». Sa manière emprunte au style de Twin, mais en plus fin, plus subtile et en plus dense à la 
fois. L’élève a sans doute égalé le maître mais personne ne le saurait...

La technique ? Superpositions et collages de formes découpées dans du contreplaqué contrecollé pour créer reliefs 
et perspectives. Tout est entièrement illustré de motifs de la légende d’Ossoghbo : exil du peuple Yoruba, forêt dense, 
habitat fortifié, végétation luxuriante, population vouée à ses mythes protecteurs, déesses nourricières, serpents 
originels, cauris ancestraux de la fertilité et de l’opulence. Et bien sûr avec des maternités heureuses…

La palette ? Encre de chine, plume et rapido, transparences d’écolines ocres, ou vertes, rehaussées de rares couleurs 
primaires, avec de rares réserves d’aplats noirs profonds. Sans doute du brou de noix pour des patines, noix de 
cola, noix de palme. À la manière d’un kaléidoscope, les motifs et sujets se démultiplient pour créer des formes 
anthropomorphes sans cesse renouvelées. Les poissons deviennent des serpents à moins que cela ne soit l’inverse. 
Les ongles deviennent des griffes. Les cauris sont autant symboles de fécondité du lignage que de fertilité de la terre 
nourricière. Tout est ainsi à double effet, à double profondeur. Tout est en tout dans ce travail exceptionnel. Plus que 
jamais le diable est dans le détail.
  

eddy ekete, né en 1978

emmanuel emvic

Lots 41 à 43, 83 et 84

Lots 44, 45 et 46
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47
Romuald HAZOUMÈ, né en 1962 - Bénin 
Le Paradis, 1997
Techniques mixtes sur toile, titrée, datée et signée au dos
H. 110,5 cm - L. 155,5 cm� 15 000 / 25 000 €
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48
Romuald HAZOUMÈ, né en 1962 - Bénin
Fâ, graine, 1996
Techniques mixtes sur toile, titrée, datée et signée au dos
H. 94,5 cm - L. 130,5 cm� 12 000 / 22 000 €
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49
Kader KABORÉ, né en 1988 - 
Burkina Faso
Karamangor, 2021
Technique mixte sur natte
H. 191 cm - L. 99 cm 
� 2 000 / 3 000 €

50
Kader KABORÉ, né en 1988 - 
Burkina Faso
Les quatre pieds, 2020
Technique mixte sur natte
H. 217 cm - L. 153 cm
� 1 500 / 2 500 €

49

50
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51
Hamed Bransonka OUATTARA, né en 1969 - Côte d’Ivoire
Enfilade Watt Watt, 2019 en fût de pétrole
H. 90 cm - L. 140 cm - P. 38,5 cm� 4 000 / 6 000 €



32

52
Hamed Bransonka OUATTARA, né en 1969 - 
Côte d’Ivoire
Enfilade Watt Watt, 2019 en fût de pétrole
H. 90 cm - L. 140 cm - P. 38,5 cm
� 4 000 / 6 000 €

53
Hamed Bransonka OUATTARA, né en 1969 - 
Côte d’Ivoire
Cabinet Sabaly, 2019 fût de pétrole
Édition limitée sur 15 
H. 126 cm - L. 70 cm - P. 30 cm
 � 3 000 / 4 500 €

52

53



33

54
Camille Tété AZANKPO, né en 1968 - Togo
Suite de deux assemblages sur panneau aggloméré 
Profil et face 
Assemblage de tôle et carton sur panneau, signé et daté 2007 au dos 
H. 61 cm - L. 61 cm� 1 500 / 2 000 €

55
Camille Tété AZANKPO, né en 1968 - Togo
Photo 13, l’Album du soldat 
Assemblage de tôle et carton sur panneau, signé, titré, daté et situé 
au dos 
H. 70 cm - L. 60 cm � 2 000 / 4 000 €

56
Camille Tété AZANKPO, né en 1968 - Togo
Le zèbre vert 
Assemblage de tôle émaillée sur panneau 
H. 100 cm - L. 79 cm� 1 800 / 2 500 €

54

55

56
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Romuald Hazoumè est né en 1962 à Porto-Novo, au Bénin. D’origine Yoruba, profondément marqué par le vaudou 
il grandit dans une famille catholique. À travers son œuvre transparaît, non de manière conflictuelle mais syncrétique, 
sa double appartenance cultuelle et culturelle.

C’est à l’automne 1995, dans la Revue noire consacrée à la culture du Bénin, que l’on découvre les bidons masqués 
d’Hazoumé. Il joue et déjoue les codes, repense les traditions, actualise le sens de celles ci, en ajoutant le principe 
de récupération, théorisé au Sénégal au début des années 1980. Modèle esthétique aux dimensions politiques et 
culturelles, dénonçant avec ironie et ferveur le trafic du pétrole, la contrebande, relatant subtilement sa vision critique 
des figures et des systèmes politiques africains, relevant l’importance symbolique et sacrée du masque en Afrique.

Si ces masques furent connus, révélés, appréciés sur le marché, et exposés à travers les plus grands musées, si il est 
commun de penser instinctivement à ses masques de matériaux récupérés en prononçant le nom d’Hazoumé, il est 
plus rare d’y voir ses toiles. Une vingtaine seulement ayant été offertes sur le marché ces dernières années.

En 1993, son travail s’imprègne de ses origines culturelles ; du Fa. Le Fa, ou l’art divinatoire pratiqué traditionnellement 
par les populations du golfe du Bénin, notamment par les Yorubas du Nigeria, et du Bénin. Une science, géomancie 
et une divinité présidant au destin de l’homme sur son passé, son présent et son avenir, lui inculquant ses liens 
profonds avec la nature grâce aux contes allégoriques. Clé du vodoun, il crée un langage qui permet aux hommes 
de communiquer avec Dieu, à travers les Orishas, les ancêtres et les défunts. Le Fâ guide et éclaire l’homme depuis 
sa conception jusqu’à sa mort et même au-delà.

Hazoumé dépeint et retranscrit sur la toile cette parole sacrée, cette voie de connaissance, cette doctrine initiatique et y pose 
et propose une lecture divinatoire du vaudou. Dans cet élan revendiqué mais partagé avec les togolais Calico et Edhor 
Sockey, il retrouve les pigments et les oxydes naturels : ce sera la grande période des ocres…qui envahira les cimaises.

Le paradis, créé en 1997, en est l’expression la plus remarquable concentrant et symbolisant cette intensité spirituelle 
traditionnelle et profondément contemporaine à la fois tant esthétiquement que symboliquement. Il utilise la matière, la 
terre, le sable les éléments à l’origine, à l’essence, la tradition, sur son œuvre, pour atteindre un degré d’abstraction 
sans pareille.

Le Fâ, la graine, cette œuvre créée à base de matière végétale en 1997-1998, est l’incarnation de l’art divinatoire 
Yorouba à laquelle s’allie la pureté esthétique contemporaine. La sobriété, la pureté résumant si schématiquement 
l’origine de la fertilité, l’origine du monde et de la terre nourricière liées et reliées et à la fois cette science rituelle 
vaudou ancrée profondément dans la culture traditionnelle. Cette œuvre concentre avec finesse, simplicité et humilité 
les éléments mythiques et les croyances primordiales. Intellectuel et mystique, traditionnel et résolument moderne, 
esthète et politique, Hazoumé est au cœur des préoccupations actuelles du continent. Un passeur de tradition, de 
messages du passé au présent vers l’avenir de l’Afrique.

Connu pour ses réalisations au design coloré, pour son projet, ses engagements, artistiques aux connotations 
politiques Hamed Ouattara, incarne avec audace et originalité le design africain. En partant de matières et 
matériaux recyclés en métal, l’artiste designer évolue depuis plus de 20 ans dans cet univers, il façonne, tord, soude, 
transforme le métal pour lui donner un autre visage.

Son credo : créer un univers de design autour d’une matière anoblie: le fer et sortir les artistes et artisans africains 
de la zone de « petits artisans » pour les conduire à celle d’artistes d’envergure internationale. Son atelier compte 
une dizaine d’artisans locaux qui travaillent à temps plein et qui bénéficient d’un apprentissage technique au niveau 
de la soudure.

L’objectif de ce projet est donc d’accompagner les jeunes talentueux en manque de visibilité en leur transmettant 
un savoir-faire, en vue d’influencer, à long terme, la politique de développement du design au Burkina Faso. 
Aujourd’hui, il se distingue dans le monde entier par un langage approfondi dans ses créations reflétant la réalité 
de l’Afrique. Il s’illustre dans le recyclage de métaux en y ajoutant une plus-value qui peut être par exemple du bois. 
Une démarche politique artistique écologique engagée.

romuald hazoumÈ, né en 1962

hamed bransonka ouattara, né en 1969

Lots 47 et 48

Lots 51, 52 et 53
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Togolais, doué d’une énergie hors norme, à une autre époque il aurait eu le pouvoir des forgerons de villages. 
D’abord artisan peintre d’enseignes, Camille s’en éloigne après avoir appris la force des signes et des images pour 
illustrer une promesse, une histoire à raconter aux passants. Il explore très naturellement, le puits sans fonds de la  
« récupération », des bois et des métaux. Il sait très tôt maîtriser la force visuelle de ses compositions et « artiste dans 
l’âme », son destin est ailleurs, doué pour sentir l’air du temps.

Il révèle un sens de la composition décorative, une créativité qui le distingue de ce courant fort dans les années 80…
Il travaille et se confronte à la production d’œuvres narratives et adopte la tôle émaillée des bassines des ménagères, 
qu’il redresse et découpe et qu’il finit par recoudre à sa façon.

La tôle emboutie devient médium et l’émail coloré et corrodé est sa palette. Cet émail né sous d’autres cieux, 
l’Angleterre, les Indes, la Chine et enfin le Nigéria va se diffuser dans tous les villages, dans toutes les cases, identité 
d’un progrès toujours vivace, est devenu une icône de la femme africaine, un média porteur de rêves d’abondance, 
parfois de promesses dictatoriales de généraux nigérians.

Azankpo n’est pas un artiste militant mais un témoin de son environnement et son approche des questions de l’Afrique 
est fine : L’Album du Soldat, une de ses premières expositions individuelles anticipait une réforme de l’État de Droit, 
une rupture de l’histoire. Et ses Black VIP ont revisité l’Afrique iconique.

Il est aussi l’auteur d’une oeuvre monumentale magistrale : un mur de 23 m de long sur 3 de haut, exposé une fois 
à Ouidah pour la Fête du Vaudou, et qui mériterait une commande publique ou un mécène.Exposé au Togo, à la 
Galerie AF et chez Curios, cabinet de curiosités de Michel Aveline et principalement en France et en Allemagne, il 
se consacre aujourd’hui à la construction et la création d’un Centre d’art, atelier, résidence, lieu ouvert.

camille tété azankpo, né en 1968

tamsir dia, né en 1950
L’œuvre de Tamsir Dia riche de sens, se projette dans l’espace de nos vies, à travers la construction et la déconstruction 
architecturales, pour en faire émaner les notions de temps, d’instants vécus, de mœurs, de coutumes, de traditions et 
révéler aussi les maux qui hantent nos sociétés.

Fasciné par le mur, qui représente tour à tour notre environnement, notre quotidien, lieu de tous les vécus ou l’on est bercé 
par les amitiés, les baptêmes, les mariages, les décès, lieu qui recèlent chaque instant de vie, il le peint le représente.

« Quand les murs se délabrent, cela donne une certaine poésie douloureuse sinon mélancolique. Il y a une forme 
touchante de tristesse. Si beaucoup de gens les trouvent laids à travers cette laideur, il y a de la poésie, de la beauté. 
Et il y a là-dedans des liens et des souvenirs ; des traces qui sont restées sur ces murs, qui peuvent même vous interpeller 
et vous dire ce qui s’est passé réellement. »

Ainsi les tableaux de Tamsir Dia sont traversés par une note nostalgique, mais cette note varie d’un tableau à un autre, une 
note tantôt vibrante de vie, détonante, parfois plus terne, plus triste. Ces variantes s’apprécient par son choix chromatique: 
le jaune les éclaire, le bleu fait jaillir la profondeur et le rouge vibrer d’intensité. Constant dans la déclinaison du même 
spectre chromatique, il utilise les couleurs primaires comme base symbolique de la vie. Quand le rouge représente pour 
lui un peu l’aspect sanguin, il symbolise aussi la pureté qui est le sacrifice. « Le jaune c’est l’éclatement, à la fois la vie et 
la passion. Avec le bleu, je prends cette profondeur de l’âme et de l’esprit humain et celle de la femme. »

Il travaille également la matière en employant dans sa technique de création les procédés de collage et de superpositions 
lui permettant d’obtenir des effets rythmiques et de créer l’intensité des émotions et toutes leur déclinaison. Par la 
stylisation aboutie des murs, il obtient une succession de variations d’optique qui donnent une profondeur de champ à 
ses tableaux.

Tamsir Dia est un peintre architecte poétique ivoirien qui retrace les instants de vie pour les immortaliser avec toute sa 
splendide sensibilité. Ghetto dénonce les défauts d’urbanisation, sensibiliser aux lieux de vie, négligés et oubliés des 
politiciens, il dénonce la pauvreté des murs délabrés ou vivent tant d’âmes. Beaux-enfants est un hymne à la vie, à la 
candeur, à la jeunesse, à l’espoir, à ce qu’il reste à bâtir et construire.

Lots 54, 55 et 56

Lots 58 et 59



36

57
Conrad BO, né en 1972 - Afrique du Sud
Celestial Being and the Second Law of Thermodynamics
Acrylique et encre sur panneau
H. 120 cm - L. 80 cm � 3 000 / 5 000 €

58
TAMSIR DIA, né en 1950 - Côte d’Ivoire
Ghetto, 2017
Technique mixte sur papier
H. 80 cm - L. 100 cm � 3 500 / 4 500 €

59
TAMSIR DIA, né en 1950 - Côte d’Ivoire
Beaux-enfants, 2017
Technique mixte sur papier 
H. 63 cm - L. 55 cm � 2 000 / 2 500 €
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60
Conrad BO, né en 1972 -  Afrique du Sud
Repetition of the second law of thermodynamics 
Acrylique et encre sur panneau
H. 60 cm - L. 80 cm� 2 000 / 4 000 €

61
Conrad BO, né en 1972 -  Afrique du Sud
Bird and the second law of thermodynamics 
Acrylique et encre sur panneau
H. 60 cm - L. 80 cm� 2 000 / 4 000 €

62
Conrad BO, né en 1972 -  Afrique du Sud
Basquiat and the General Theory of Relativity (1915)  
in Superblur Maximum Pointillism 
Acrylique et encre sur toile
H. 120 cm - L. 80 cm� 3 500 / 5 500 €

60 61

62
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64
TWIN SEVEN SEVEN (1944-2011) - Nigéria
Twin festival, 2002
Techniques mixtes sur tissu
Signé et daté en bas à droite et titré en bas à gauche 
H. 82 cm - L. 106 cm� 2 500 / 3 500 €

63
TWIN SEVEN SEVEN (1944-2011) - Nigéria
Spirit of healing, 1994
Feutre et acrylique sur tissu
Signé et daté en bas à droite, titré en bas à gauche
H. 87,5 cm - L. 120,5 cm� 3 000 / 5 000 €

63

64
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65
TWIN SEVEN SEVEN (1944-2011) - Nigéria
Sango Display, 2008 
Feutre sur papier 
Signé et daté en bas à droite, titré en bas à gauche 
H. 49 cm - L. 26,5 cm (à vue)� 500 / 700 €

66
TWIN SEVEN SEVEN (1944-2011) - Nigéria
Yam festival, 2007
Feutre sur papier 
H. 27,5 cm - L. 47 cm (à vue) � 500 / 700 €

67
TWIN SEVEN SEVEN (1944-2011) - Nigéria
Bukateria, 2008 
Feutre sur papier 
Signé et daté en bas à droite, titré en bas à gauche 
H. 28 cm - L. 47,5 cm (à vue)� 500 / 700 €

68
TWIN SEVEN SEVEN (1944-2011) - Nigéria
Yemoja (MUMMY WATER), 1984
Feutre et acrylique sur tissu ?
Signé et daté en bas à gauche, titré en bas à droite
H. 98 cm - L. 71 cm� 1 500 / 1 700 €

65

66

67

68
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70
Pierre SEGOH, né en 1980 - Togo
Le solitaire, l’écorché 
Acrylique sur toile 
H. 110 cm - L. 56 cm� 1 800 / 2 200 €

69

70

69
Dominique ZINKPÈ, né en 1969 - Bénin
Sans titre, 2014
Assemblage de fétiches et figurine en bois peints et vernis
H. 106 cm - L. 57 cm - P. 26 cm� 3 500 / 4 500 €
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71
Rabiu ADELEKE, né vers 1960 - Nigéria
Sans titre
Composition au pointeau sur fer blanc, 1977
H. 122,5 cm - L. 91,5 cm� 2 000 / 3 500 €

72
Rabiu ADELEKE, né vers 1960 - Nigéria
Sans titre 
Composition au pointeau sur fer blanc
H. 71 cm - L. 45 cm� 1 500 / 2 000 €

73
Rabiu ADELEKE, né vers 1960 - Nigéria
Sans titre 
Composition au pointeau sur fer blanc 
H. 90 cm - L. 59 cm� 1 500 / 2 000 €

74
Rabiu ADELEKE, né vers 1960 - Nigéria
Sans titre
Composition au pointeau sur fer blanc
H. 71 cm - L. 45 cm� 1 000 / 1 500 €

72 73 74

71
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76
Tafesse MULUGETA, né en 1960 - 
Éthiopie
Hall of Fime, 2011
Huile et acrylique sur toile
H. 150 cm - L. 131 cm
� 4 500 / 5 500 €

75
Tafesse MULUGETA, né en 1960 - 
Éthiopie
Exercise, 2009-2010
Huile et collage sur toile 
H. 212 cm - L. 170 cm
 � 4 000 / 5 000 €
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78
Tafesse MULUGETA, né en 1960 - Éthiopie
La Fe, grande nature morte, 2007-2009
Acrylique sur toile 
H. 178 cm - L. 200 cm � 5 500 / 6 000 €

77
Tafesse MULUGETA, né en 1960 - Éthiopie
Meshualekia 
Huile et acrylique sur toile
H. 150 cm - L. 140 cm� 4 000 / 5 000 €

79
Tafesse MULUGETA, né en 1960 - Éthiopie
Grande nature morte / Inkpot and photo of Mum
Acrylique sur toile 
H. 138 cm - L. 150 cm� 4 500 / 5 500 €
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Conrad Bo né en 1972 est un artiste sud-africain basé à Johannesburg. Si à travers son œuvre émane le néo-
expressionisme, il est à l’origine de deux mouvements artistiques : le Superstroke et le Superblur.

Le superstoke crée en 2008 en s’inspirant du mouvement Superflat (conçu par Takashi Murakami) se caractérise par un 
art lisse et brillant sans relief ou texture, il est une opposition technique au coup de pinceau (expressif, énergétique, voir 
violent) plus marqué et une recherche de rendu de texture.

Conrad Bo utilise dans son art un coup de pinceau expressif, des symboles, parfois de l’écriture afin de s’exprimer sur 
des sujets sociaux, historiques, identitaires ou moraux. 

Si le Superstroke trouve pour influence le Superflat, ces mouvements sont diamétralement opposés. L’origine du Superflat 
est très japonaise (peintures précises) quand le Superstroke trouve son inspiration en Afrique (très expressif, brut). Le 
Superstroke représente à la fois des éléments abstraits comme figuratifs. Le signe plus apparait dans de nombreux 
tableaux de l’artiste, c’est une des références du Superstroke pour exprimer une indication de hausse, d’addition, de 
positivisme et d’espoir. Le superblur créé dans les années 2010 consistait à secouer volontairement l’appareil pendant 
la prise afin d’obtenir un résultat flou et ce afin de rendre l’objet représenté difficile à distinguer.

Conrab Bo vibre au rythme de ses deux mouvements tout en s’inspirant inlassablement d’artistes de renoms tels que :  
Picasso, Basquiat ou encore Chagall tout en s’inscrivant dans les caractéristiques. De ses toiles émanent force de 
composition recherchée aboutie.

conrad bo, né en 1972

twin seven-seven, 1944-2011
Né en 1944, Taiwo Olaiyi Salau devient Twin Seven-Seven, à sa naissance, seul survivant d’une lignée de sept 
paires de jumeaux. Twin, « Prince Twin » même, aurait pu assurer la descendance de son grand père, Osuntoki, Roi 
d’Ibadan en 1890. Sa santé lui a épargné ce destin.

Dans les années soixante, Twin Seven-Seven est au service d’un couple exceptionnel ; Ulli et GeoginaBeier. Ils découvrent 
son talent caché et leur école d’art va mettre Twin sur la trajectoire d’une vie d’artiste complet. Il rejoindra Suzanne Wenger 
sur le site d’Osogbo. Suzanne Wenger épousera corps et âme cette cause toute sa vie. Avec le mouvement « Sacred Art » 
elle enseigne les disciplines des Beaux Arts inspirée par la mythologie yoruba. Se révéleront par la suite de grands artistes 
comme Rabiu Adeleke élève du maître Olotunde. Ou encore Twin Seven Seven et son assistant Emvic. À cette époque, 
celle du Festac 77, où Fela, SuzanWenger et Twin, incarnent la créativité rebelle d’un Nigéria en ébullition.

Dessin et gravure sont au centre de son travail. TwinSeven-Seven, l’artiste, devient aussi un chanteur populaire, un acteur, 
un écrivain et un poète… Ses créations sont montrées à travers le monde, notamment au Centre Georges Pompidou lors 
des « Magiciens de la Terre ».

Le Moma de New-York ou encore le Musée d’art Africain de Washington DC, l’accueillent Il est artiste résident en 
Université à Atlanta puis revient au Nigeria et expose à la galerie nationale d’Art Moderne de Lagos. Personnalité 
multi facettes en 2005, il deviendra même « Ambassadeur » de l’Unesco en 2005. Osoghbo revient au premier 
plan des courants artistiques et marchands début 2000. Après son décès, sa famille et son marchand ont remis en 
circulation des œuvres produites entre 1999 et 2003.

Twin Seven Seven peindra sur toile jusqu’au début des années 90, avant de créer avec Emvic de nombreuses œuvres 
sur contreplaqué découpé, superposé, surfaces totalement peintes, dessinées et coloriées.

Lots 57, 60, 61 et 62

Lots 63 à 68



45

Si la peinture de Zinkpè, est réputée, animée d’une vitalité puissante, dansante, rythmée qui confine au rêve éveillé 
voire au délire, à l’imaginaire surréaliste, ses sculptures sont plus rares. À travers ses œuvres Zinkpè, voit, sent, et restitue 
sa vision et ses rêves. Le fantastique et le surréel se mêlent et se démêlent pour se défaire, s’éloigner, s’envoler, danser 
dans des pas de deux inspirés. La couleur vient alors souligner la force du trait pour se diluer comme dans des vapeurs 
enivrantes, des effluves opiacés, des volutes de brises marines ou même de petits vortex de latérite.
À l’inverse ou presque, ses sculptures sont architecturées, un peu comme son lieu de vie au pays, avec leur échelle 
hors norme, dressées pour percer des ciels de villes du futur qui n’existent pas encore. Dressées pour percer un monde 
onirique, fantastique spectaculaire tout en regroupant des symboles légendaires et mythiques. Zinkpè est alors le grand 
architecte ordonnateur de foules entières de petites statues votives sacrificielles qu’il fait surgir de sols ouverts pour 
chercher là haut, l’air et la lumière d’un ailleurs imaginaire. Les fétiches remaniés, liés, refaçonnés témoignent de son 
attachement aux traditions oubliés, il les faits revivre sous d’autres formes, le tout créant un ensemble, surgissant avec 
une force mystérieuse et sublime.
Il sait raconter des histoires extraordinaires et nous transporter dans ses ailleurs à travers ses installations, fluides, 
mouvantes, translucides où les couleurs franches ancrent ces pinasses qui fendent des brouillards du matin à la surface 
de l’eau. Zinkpé est bien né dans ce pays de terres mêlées et d’eaux à fleur de savanes où les alizés lui vont bien. Il 
est un grand enfant de cette lagune magique à la frontière d’un mystère qui le marquera pour toujours.

Rabiu Adeleke, autour de 1980, vit et travaille chez Ulli et Georgina Beier les fondateurs de l’éphémère Sacred Art 
Movment éphémère. Il a un don remarquable et une vraie maîtrise de l’art traditionnel du repoussoir qu’il perfectionnait 
avec le maître Olotunde dès les années 75.
Une discipline exigeante minutieuse qui n’autorise aucune hésitation ni correction. Comme la plupart des artistes 
d’Oshogbo, Rabiu travaille toujours dans un état bien particulier : entre transe et rêve. Cet état génère chez lui, la 
sûreté du geste, la vivacité du trait et l’improvisation « guidée » qui lui permet de travailler sans plans ni esquisses 
préparatoires, d’un seul souffle, d’un seul flux tendu. Le matériau est sublimé par ce travail surtout dans les rares grands 
formats. Ce fer blanc aurait des origines britanniques du coté de Birmingham et aurait été destiné à la conserverie des 
pêcheries du Nigéria. Joli détournement !
L’arbre de vie ancestral ou encore la faune et la flore du jardin paradisiaque sont des thèmes décoratifs qui vont se 
mêler au « roman historique » du peuple yoruba avec ses grandes migrations, ses exodes, ses conquêtes qui vont 
développer l’une des grandes cultures du continent africain, fondatrice d’un Royaume puissant et durable. Osogbo a 
magnifié ce récit exemplaire.

dominique zinkpè, né en 1969

rabiu adeleke, né en 1960

tafesse mulugeta, né en 1960
Mulugeta Tafesse a alternativement étudié les beaux-arts à Addis-Abeba, Sofia et Anvers. Conférencier à l’Université 
d’Addis-Abeba, à HISK Antwerp ainsi qu’à l’Académie des arts visuels de Hasselt. En 2012, il obtient son doctorat 
avec mention à l’Université La Laguna. En 2014, il part en résidence artistique à Mexico.
Depuis le début des années 1990 cet artiste d’origine éthiopienne a ancré ses racines en Belgique, mais il est en réalité 
un véritable nomade dans l’âme. « On peut être physiquement dans un endroit tout en étant ailleurs dans son esprit. »
Il cherche inlassablement à travers ses toiles à transporter l’universalité de l’homme, l’intemporalité tout en faisant revivre 
une chaleur particulière, celles de souvenirs qui remontent à son lieu d’origine. Les personnages qu’il peint souvent dans 
une nudité originelle, sont à la fois omniprésents, imposants, et troubles, les traits vagues, brouillés difficilement distinctifs 
leur conférant une présence mystique, mystérieuse sensuelle au caractère universel.
Ses toiles nous font redécouvrir des formes archétypales, nous font voyager dans son univers. Son travail abonde de 
références à la forme humaine, sans être en aucune façon naturaliste. Les formes ainsi créées offrent une résistance et 
refusent de céder à la connaissance commune. Dans son plan visuel réside la concentration d’un monde entier, dans 
lequel les nœuds picturaux sont nichés. Un monde à part entière dans lequel il nous fait nous évader.

Lot 69

Lots 71 a 74

Lots 75 à 79
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80
Pierre SEGOH, né en 1980 - Togo
Les chercheurs, 2019
Acrylique sur toile
H. 150 cm - L. 150 cm� 2 300 / 2 500 €

81
Pierre SEGOH, né en 1980 - Togo
Lutte interne, 2019
Acrylique sur toile 
H. 120 cm - L. 100 cm� 1 500 / 1 700 €

82
Pierre SEGOH, né en 1980 - Togo
Le Jugement dernier 
Acrylique sur toile
H. 150 cm - L. 150 cm� 2 000 / 2 500 €
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85
Pierre SEGOH, né en 1980 - Togo
Nous deux, 2020
Acrylique sur toile
H. 150 cm - L. 125 cm� 2 300 / 2 500 €

86
Pierre SEGOH, né en 1980 - Togo
Derrière lui, 2019
Acrylique sur toile 
H. 147 cm - L. 100 cm� 1 500 / 1 700 €

83
Eddy EKETE, né en 1978 -
République Démocratique du Congo
La Japonaise, 2013
Acrylique sur impression, signée et datée 2013 au dos 
H. 40 cm - L. 30 cm� 900 / 1 150 €

84
Eddy EKETE, né en 1978 - 
République Démocratique du Congo
La Japonaise, 2013
Acrylique sur impression
H. 39 cm - L. 29 cm (à vue)� 900 / 1 150 €

83 84

85 86
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88
PEINTRE OBOU - Côte d’Ivoire
Les ambassadeurs Dan, 2018
Peinture acrylique sur toile� 5 000 / 6 500 €

87
ROLOOK, né en 1994 - République Démocratique du 
Congo
Au secours
Technique mixte 
H. 148 cm - L. 100 cm� 1 400 / 1 800 €
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89
Wess ITSHIRI TATA - République Démocratique du Congo
Boya, venez ! 
Acrylique sur toile 
H. 110 cm - L. 105 cm� 1 400 / 1 600 €

90
Wess ITSHIRI TATA - République Démocratique du Congo
L’avenir
Acrylique sur toile
H. 140 cm - L. 120 cm� 1 400 / 1 600 €

91
Wess ITSHIRI TATA - République Démocratique du Congo
L’éducation est l’arme la plus puissante
Acrylique sur toile 
H. 150 cm - L. 75 cm� 1 800 / 2 200 €

89 90

91
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Diplômé d’État à l’Instruit des Beaux-Arts en 2012, gradué en peinture en 2015, Romario Lukau dit Rolook est né à 
Kinshasa en 1994. Figure emblématique et co-fondateurs du collectif « Tokeyi » signifiant avançons en Lingala, il y 
aiguille, conseille, et forme un collectif de jeunes artistes Kinois au profit du développement de l’art dans leur société.

La technique artistique de Romario Lukau Rolook s’inspire des pratiques africaines traditionnelles alliant body art et 
scarification. En composant et en représentant des sujets qui renvoient directement à des pratiques ancestrales, il attire 
l’attention sur la nécessité de connaître sa propre histoire pour pouvoir la partager avec les autres et exister à l’échelle 
mondiale. Il résume dans la raison première de sa création la pensée de Léopold Sédar Senghor « Nul n’a le droit 
d’effacer ma culture, car une communauté sans culture est un peuple sans être humains. »

Au secours et ce cri, d’un visage caché. Un cri ressenti comme une détresse mais aussi un rugissement d’une force 
traditionnelle, symbolisée par le fétiche nkisi (surplombant son épaule), ancrée en l’homme, une force inhérente à son 
identité qui veille sur lui et le protège. Mais le cri est-il celui de l’existence ou de l’arrachement ?

« La fonction première d’un nkondi est d’être le réceptacle d’un esprit capable de se projeter et de voyager de sa base, 
de traquer et de nuire à autrui. Par ma prise de position en tant qu’artiste engagé dans cette toile je fais appel à l’aide, 
j’envoie un cri retentissant de détresse. Un cri qui dénonce que nous avons marre de vivre dans la pauvreté, dans 
l’injustice, dans des guerres partout en Afrique. Je mets en cause nos dirigeants politiques qui sont tout comme les fétiches 
nkondi censés protéger les nations, les relations Nord-sud. »

« Les clous sur le fetiche nkondi avaient pour but de « réveiller » et parfois « exacerber » la tâche à accomplir. Près de 
5,4 millions de morts en 1998 à 2003 chef nous en République démocratique du Congo Aujourd’hui en 2021 nous 
venons de dépasser Le Cap de 10 millions de morts , comment ne pas parler de ce qui se passe chez nous ?
Alors je crie à travers mes peintures. »

En 2019, il participe à l’exposition « Vivre ! » organisée par la Fondation Dopper.

rolook, né en 1994

wess itshiri tata
À travers ses œuvres, l’artiste congolais Wess Itshiri nous invite à nous interroger sur le rapport au corps, aux corps 
déconstruits et incomplets, aux corps écorchés, aux cicatrices, afin de rappeler à chacun de nous la fragilité de l’enveloppe 
corporelle, la complexité du mécanisme du corps humain et le voyage que chacun entreprend quotidiennement à sa 
manière pour vivre avec ses propres douleurs.

Si son père est artiste peintre, s’ils partagent le même sang, Wess Tata Itshiri n’est pas une photocopie artistique de son 
père. Si le style du père est plutôt sombre et sinistre, le style de Wess reflète l’espoir et l’énergie, deux des ingrédients 
les plus importants dans la vie quotidienne de millions de jeunes congolais, jeunes africains vivant sur le continent. Les 
personnages de ces toiles vibrent d’une intense prégnante et dévorante énergie, ils sont animés de dynamisme de vitalité.

Il dépeint le corps humain, et en particulier les visages humains, comme une fenêtre, un miroir menant a l’introspection, 
qui sommes nous ?

Hymne à la réalité de l’imperfection de chacun d’entre nous, les visages ne sont jamais parfaits, les lignes ne sont 
jamais droites, les cercles ne se referment jamais, sa façon de montrer de faire jaillir de l’imperfection une perfection.

Le visage imparfait aux contours à peine démarqués, Wess dénonce dans « L’éducation est l’arme la plus puissante », 
avec engagement l’enrôlement des enfants soldats africains, le rôle du gouvernement dans l’importance de l’éducation 
et de l’instauration d’un système éducatif pérenne, stable, accessible à tous. Il dénonce l’enfance amputée, sans avenir. 
L’arme, révélant la violence à laquelle ils sont si jeunes, en opposition aux ballons symboles d’innocence, de candeur, 
de légèreté. La lourdeur de la violence se ressent dans la position de l’enfant les épaules comme happées par le poids 
de l’arme. Une œuvre critique, engagée.

Lot 87

Lots 89, 90 et 91
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92
SAADIO, né en 1965 - Sénégal
Sans titre, 2019
Acrylique et feutre sur toile, signée et daté 19
H. 60 cm - L. 50 cm� 1 500 / 2 500 €

93
Mufuki MUKUNA, né en 1973 - République Démocratique du Congo 
Singe mangeant un épi de maïs 
Peinture à l’huile sur papier, 2020 
H. 76 cm - L. 52 cm� 700 / 950 €

94
Missy MWAKA MAZITA - République Démocratique du Congo 
Eyano = réponse, 2020
Acrylique et huile sur toile
H. 80 cm - L. 58 cm� 800 / 1 200 €

95
Missy MWAKA MAZITA - République Démocratique du Congo 
Le rêve de la fécondité, 2020
Acrylique et huile sur toile 
H. 80 cm - L. 63 cm� 800 / 1 200 €

93

92

94

95
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sadio, né en 1965
Initié par sa famille aux signes Peulhs ainsi qu’aux mystères cosmogoniques des Dogons, Sadio, se fait gardien de 
sagesse et de mystères à déchiffrer autour des symboles utilisés dans ses toiles pour exprimer l’évolution de la société, 
pour révéler la confrontation entre rituels traditionnels et société contemporaine africaine.

Regarder ses tableaux, c’est comme lire des hiéroglyphes. Magnifique, mais réservé aux initiés. Ces éléments sacrés, 
sont incarnés par la présence mystérieuse d’animaux perdus dans les méandres de l’urbain contemporain. Des 
poules, des crocodiles, des serpents, des poissons, toute une symbolique traditionnelle au sein d’une ville vivante, 
colorée, odorante où se déplacent quotidiennement des milliers de citadins en voiture, en moto, à pied et survolés 
par les avions. La place de l’homme au sein de cette société prise entre deux étaux que sont la tradition arrachée, 
négligée, oubliée qu’il fait revivre, et la mondialisation dans tous ses aspects. Son langage plastique, imaginaire, 
ironique nous plonge dans cet entre deux mondes, ses personnages sur dimensionnés s’imposent par leur présence 
sur la toile, l’homme au cœur de ce monde, de ces deux mondes.

Après la réalisation d’une fresque murale à la Sicap Baobab de Dakar en 1990, Saadio s’installe en 1997 sur 
l’île Ngor où il fréquente les ateliers des artistes et devient l’organisateur de Festivals d’Art sur l’Île. Repéré par 
Aude Minart en 2004, il participe à une exposition collective à la Galerie Africaine à Paris. Il participe à plusieurs 
éditions du DAK’ART OFF en collaboration avec la galerie Arte, Canal Horizon et la galerie Agora. En 2008, il 
est sélectionné par le Ministère de la Culture pour représenter le Sénégal dans le Pavillon français de l’Exposition 
Universelle de Saragosse en Espagne.

L’artiste plasticien ivoirien Gbai Obou Yves, plus connu sous le pseudonyme de « peintre Obou » a fait ses armes aux 
Beaux-Arts d’Abidjan, ses thématiques poignantes abordent la condition humaine, les scènes de vie, mais aussi la guerre, 
celle qu’il avait vécu et connu, celle qui l’avait marqué pendant la crise socio-politique en Côte d’Ivoire.

Son travail connu et réputé en Côte d’Ivoire lui permet d’intégrer le projet social « Abobo ê zo », un projet consistant 
à dessiner des fresques géantes sur les murs de la ville afin de rendre accessible à tous l’art et la beauté, il ne peint 
pas des formes simplement colorées ils peint des masques, des masques Dan, rappelant la tradition et les origines 
à tout un chacun, tout en y apportant une touche contemporaine, il lie et relie le traditionnel à la vie moderne, 
contemporaine, car comme il aime à le dire « le but ultime, c’est de laisser des traces qui pourront raconter la vie des 
gens d’aujourd’hui aux archéologues de demain. »

peintre obou

mufuki mukuna, né en 1973
D’origine belgo-congolaise, né en 1973, le parcours de Mufuki est indéniablement artistique, après des humanités en arts 
plastiques, un passage de deux années aux Beaux-Arts de Bruxelles, Mufuki a ensuite orienté ses pas vers le jeu d'acteur 
avant de retourner à sa première passion : la peinture.

S’il est impossible de caser Mufuki dans le conformisme d’un style particulier, de sa création résulte cependant un élan 
expressionniste: fruit autant de voyages récurrents à New York et Dakar et d’autant de périples intérieurs. On y retrouve 
dans certaines scènes représentées des inspirations de Hopper, paysages urbains, univers du cinéma. Pour ce qui est du 
résultat figuratif, certaines poses, nous plongent dans les croquis de Schiele, ses personnages parfois torturés, caressent la 
solitude, dans des mondes souvent oniriques, aux confins entre le mal-être et les plaisirs délétères ou charnels.

Mufuki nous invite dans ses explorations, à une rupture temporelle, en dépeignant une histoire humaine, aux teintes 
nocturnes, bigarrées, occidentales et à la fois africaines. Peinture spirituelle, douloureuse et enchanteresse, destinée à faire 
partager son « ressenti d’être au monde ».

Lot 88

Lot 92

Lot 93
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96
Christophe BONACORSI, né en 1953
Baiser de singes
Acrylique sur toile, signée et datée 2012 au dos 
H. 97 cm - L. 130 cm� 5 000 / 7 000 €

97
Christophe BONACORSI, né en 1953
Baiser de singes
Acrylique sur toile, signée et datée 2012 au dos
H. 65 cm- L. 81 cm� 3 000 / 5 000 €

96

97
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98
Christophe BONACORSI, né en 1953
Six têtes de singes
Acrylique sur toile, signée et datée 1995 au dos 
H. 170 cm - L. 150 cm� 6 000 / 9 000 €

98

99
Magloire MPAKA - République Démocratique du Congo
Patrimonial #10
Installation de fragments de livre sous vitre 
H. 40 cm - L. 40 cm� 400 / 700 €

100
Magloire MPAKA - République Démocratique du Congo
Patrimonial #4
Installation de fragments de livre sous vitre
H. 40 cm - L. 40 cm� 400 / 700 €
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Jeune artiste plasticien exposant au musée de Kinshasa, Missy est un artiste sensible et passionné. Proche de sa mère à 
chaque et lors de chaque création, il chérit la thématique de la maternité, primordiale selon lui tout comme l’importance 
de la femme au cœur de la société.
Créer pour révéler la valeur réelle de la femme. Dénoncer le mépris, les attaques les discriminations subies par les 
femmes, qui sont pour lui le socle et l’essence de la réalité de la vie, mais également la pierre angulaire de nos sociétés.
La mère est l’apaisement, une force puissante, douce, tranquille, un repère à ne jamais délaisser. La racine, la procréation, 
l’avenir habitent ses thématiques. Commencer par le prima, la naissance. « La femme est grande elle sait porter le sens 
de la responsabilité. » Dans une société autrefois matriarcale, aujourd’hui en proie aux violences, au sexisme, Missy que 
ses proches renomment messie souhaite à travers ses réalisations nous montrer comment nous devons traiter et considérer 
la femme et la maternité, pour ne jamais oublier qu’elles sont à l’origine.
Son style coloré, surréaliste fait penser dans certains détails aux tableaux de Dali. La fécondité, thème cher à de nombreux 
artistes s’expose de manière systématiquement renouvelée de part les symboles employés.
Eyano : Cette huile sur toile offre une passionnante dualité symbolique et esthétique: les tons chaux et froids s’accordent 
et s’opposent à la fois. La joie de la naissance, l’embryon à son terme dans la poche de placenta, ronde comme la terre, 
comme le monde; l’avenir naissant. Et la larme jaillissant de cet œil imposant, omniprésent qui semble pleurer la situation 
du monde actuel dans lequel nous vivons. Paradoxes et dualités au style surréaliste et pourtant profondément réaliste à 
travers l’intensité du message exprimé. Le rêve de la fécondité : Un rêve de fécondité qu’elle porte sur son visage sur ses 
lèvres cachées par le fœtus. Vision surréaliste imaginaire, crue de ce rêve, de cette volonté qui semble obsédante de 
part la position de l’embryon, et sa proportion imposante.

Magloire Mpaka est un photographe résidant à Kinshasa. Cette série intitulée « Patrimonial » est un travail sur la mémoire, sur 
l’histoire, en utilisant tant des éléments iconographiques que de vieux bouquins, des pages qui ont été abîmées par le temps, 
tout comme l’histoire de l’Afrique. Ce travail de mémoire fait partie d’une série de 30 œuvres qui ont été exposées en 2019 
à Brazzaville dans l’expo « Kongo Moko » organisée tous les deux ans, rassemblant les artistes congolais des deux rives.
Patrimonial #4 : Sous cette installation de fragments de livres sous vitres photographies apparaît en majesté une poupée 
ashanti du Ghana, qui incarnait dans la tradition la maternité. Elle était portée par les femmes tout au long de leur 
grossesse afin de les protéger et d’assurer à l’enfant à naître santé et beauté.
Patrimonial #10 : La statutaire, son histoire, sa richesse. Souvenir mythique et mystique de croyances envolées. Souvenir 
retrouvé et immortalisé.

« Cette œuvre se distingue par la cohérence presque obsessionnelle de sa démarche et la violence de représentations 
que n’adoucit pas la maitrise des procédés graphiques et picturaux » Philippe Dagen
Depuis 1995, sa création obéit strictement à l’utilisation exclusive du noir, plongeant le spectateur dans les profondeur de 
la texture, ses noirs variants, captivants, mats et profonds, interrogent les sens. « À la frontière du genre il a ses règles :  
du travail et encore du travail, des secrets et des recettes pour ses glacis et ses lavis. Avec ses noirs poudrés et veloutés depuis 
qu’il a « abandonné la couleur ». Avec ses gris glacés et vaporeux. Avec ses blancs mousseux qui émergent et surgissent du noir.
Christophe Bonacorsi compose et construit ses toiles. Peu de place au hasard mais de la grâce. Ses portraits sont des 
ordonnances d’architecture comme des veilleurs de pierre dans leur alcôves. Ses crânes ont depuis longtemps dépassé leur 
tristesse anatomique et libéré leur vanité jusqu’à peupler la voie lactée. Ce sont désormais ses satellites qui nous bipent…»
Ses œuvres sont d’immenses camaïeux noirs nous absorbant dans son univers. Bonacorsi, n’aime pas les longs discours, 
ni les explications, il donne à voir, à ressentir ! qui nous invitent à nous plonger au fond de la texture. Ses noirs captivants 
mats et profonds interrogent à l’infini le sens, le poids, l’âme et la fin de nous, à travers de Les premières têtes de singes, 
les autoportraits dans l’assiette, les grands portraits ou les études de crânes, pour moi, sont des vanités. Sujet on ne peut 
plus courant dans l’histoire de l’art, sujet qui n’a rien de morbide à mes yeux. Car il instaure un dialogue avec le temps.

missy mwaka mazitA

magloire mpaka

christophe bonacorsi, né en 1953

Lots 94 et 95

Lots 96, 97 et 98

Lots 99 et 100



Ph
ot

os
 :

 L
uc

 P
âr

is
 - 

C
on

ce
pt

io
n 

et
 i

m
pr

es
si

on
 :

 A
rly

s

  CONDITIONS DE VENTE ET ENCHÈRES  
DE BAECQUE et associés / DE BAECQUE Marseille est 
une société de ventes volontaires de meubles aux 
enchères publiques régie par la loi du 10 juillet 2000. 
En cette qualité La maison de vente agit comme 
mandataire du vendeur qui contracte avec l’acquéreur.
Les rapports entre La maison de vente et l’acquéreur 
sont soumis aux présentes conditions générales d’achat 
qui pourront être amendées par des avis écrits ou oraux 
qui seront mentionnés au procès-verbal de vente.

1 - LE BIEN MIS EN VENTE
a) Les acquéreurs potentiels sont invités à examiner les 
biens pouvant les intéresser avant la vente aux enchères, 
et notamment pendant les expositions. La maison de 
vente se tient à la disposition des acquéreurs potentiels 
pour leur fournir des rapports sur l’état des lots.
b) Tous les biens sont vendus tels quels dans l’état où ils se 
trouvent au moment de la vente avec leurs imperfections ou 
défauts. Aucune réclamation ne sera possible relativement 
aux restaurations d’usage et petits accidents. Il est de la 
responsabilité des futurs enchérisseurs d’examiner chaque 
bien avant la vente et de compter sur leur propre jugement 
aux fins de vérifier si chaque bien correspond à la 
description. Le rentoilage, le parquetage ou le doublage 
constituant une mesure conservatoire et non un vice, ne 
seront pas signalés. Les dimensions sont données à titre 
indicatif.
c) Les indications données par La maison de vente sur 
l’existence d’une restauration, d’un accident ou d’un 
incident affectant le lot, sont exprimées pour faciliter son 
inspection par l’acquéreur potentiel et restent soumises à 
son appréciation personnelle ou à celle de son expert.
L’absence d’indication d’une restauration, d’un accident 
ou d’un incident dans le catalogue, les rapports, les 
étiquettes ou verbalement, n’implique nullement qu’un 
bien soit exempt de tout défaut présent, passé ou réparé.
Inversement la mention de quelque défaut n’implique 
pas l’absence de tous autres défauts.
d) Les estimations sont fournies à titre purement indicatif 
et elles ne peuvent être considérées comme impliquant la 
certitude que le bien sera vendu au prix estimé ou même 
à l’intérieur de la fourchette d’estimations. Les estimations 
ne sauraient constituer une quelconque garantie.
Les estimations peuvent être fournies en plusieurs monnaies  ; 
les conversions peuvent à cette occasion être arrondies 
différemment des arrondissements légaux.

2 - LA VENTE
a) En vue d’une bonne organisation des ventes, les 
acquéreurs potentiels sont invités à se faire connaître 
auprès de La maison de vente, avant la vente, afin de 
permettre l’enregistrement de leurs données personnelles.
La maison de vente se réserve de demander à tout 
acquéreur potentiel de justifier de son identité ainsi que 
de ses références bancaires. La maison de vente se 
réserve d’interdire l’accès à la salle de vente de tout 
acquéreur potentiel pour justes motifs.
b) Toute personne qui se porte enchérisseur s’engage 
à régler personnellement et immédiatement le prix 
d’adjudication augmenté des frais à la charge de 
l’acquéreur et de tous impôts ou taxes qui pourraient 
être exigibles.
Tout enchérisseur est censé agir pour son propre 
compte sauf dénonciation préalable de sa qualité de 
mandataire pour le compte d’un tiers, acceptée par La 
maison de vente.
c) Le mode normal pour enchérir consiste à être présent 
dans la salle de vente.
Toutefois La maison de vente pourra accepter gracieusement 
de recevoir des enchères par téléphone d’un acquéreur 
potentiel qui se sera manifesté avant la vente.
La maison de vente ne pourra engager sa responsabilité 
notamment si la liaison téléphonique n’est pas établie, 
est établie tardivement, ou en cas d’erreur ou d’omissions 
relatives à la réception des enchères par téléphone.
d) La maison de vente pourra accepter gracieusement 
d’exécuter des ordres d’enchérir qui lui auront été 
transmis avant la vente et que La maison de vente aura 
accepté.
Si La maison de vente reçoit plusieurs ordres pour des 
montants d’enchères identiques, c’est l’ordre le plus 
ancien qui sera préféré.
La maison de vente ne pourra engager sa responsabilité 
notamment en cas d’erreur ou d’omission d’exécution de 
l’ordre écrit.

e) Dans l’hypothèse où un prix de réserve aurait été 
stipulé par le vendeur, La maison de vente se réserve de 
porter des enchères pour le compte du vendeur jusqu’à 
ce que le prix de réserve soit atteint. En revanche, 
le vendeur ne sera pas admis à porter lui-même des 
enchères directement ou par mandataire.
Le prix de réserve ne pourra pas dépasser l’estimation 
basse figurant dans le catalogue.
f) La maison de vente dirigera la vente de façon discré-
tionnaire tout en respectant les usages établis.
La maison de vente se réserve de refuser toute enchère, 
d’organiser les enchères de la façon la plus appropriée, 
de déplacer certains lots lors de la vente, de retirer tout 
lot de la vente, de réunir ou de séparer des lots.
En cas de contestation La maison de vente se réserve 
de désigner l’adjudicataire, de poursuivre la vente ou 
de l’annuler, ou encore de remettre le lot en vente.
g) Sous réserve de la décision de la personne dirigeant  
la vente pour La maison de vente, l’adjudicatairesera la 
personne qui aura porté l’enchère la plus élevée pourvu 
qu’elle soit égale ou supérieure au prix de réserve, 
éventuellement stipulé.
Le coup de marteau matérialisera la fin des enchères et 
le prononcé du mot « adjugé » ou tout autre équivalent 
entraînera la formation du contrat de vente entre le 
vendeur et le dernier enchérisseur retenu.
L’adjudicataire ne pourra obtenir la livraison du lot 
qu’après règlement de l’intégralité du prix.
En cas de remise d’un chèque ordinaire, seul l’encais-
sement du chèque vaudra règlement.

3 - LES INCIDENTS DE LA VENTE
a) Dans l’hypothèse où deux personnes auront porté des  
enchères identiques par la voix, le geste, ou par 
téléphone et réclament en même temps le bénéfice de 
l’adjudication après le coup de marteau, le bien sera 
immédiatement remis en vente au prix proposé par les 
derniers enchérisseurs, et tout le public présent pourra 
porter de nouvelles enchères.
b) Pour faciliter la présentation des biens lors des ventes, 
La maison de vente pourra utiliser des moyens vidéos. 
En cas d’erreur de manipulation pouvant conduire 
pendant la vente à présenter un bien différent de celui 
sur lequel les enchères sont portées, La maison de vente 
ne pourra engager leur responsabilité, et sera seul juge 
de la nécessité de recommencer les enchères.
c) Pour faciliter les calculs des acquéreurs potentiels, 
La maison de vente pourra être conduit à utiliser à titre 
indicatif un système de conversion de devises.
Néanmoins les enchères ne pourront être portées 
en devises, et les erreurs de conversion ne pourront 
engager la responsabilité de La maison de vente.

4 - PRÉEMPTION DE L’ÉTAT FRANÇAIS
L’État français dispose d’un droit de préemption des 
œuvres vendues conformément aux textes en vigueur.
L’exercice de ce droit intervient immédiatement après le 
coup de marteau, le représentant de l’État manifestant 
alors la volonté de ce dernier de se substituer au dernier 
enchérisseur, et devant confirmer la préemption dans 
les 15 jours. La maison de vente ne pourra être tenu 
pour responsables des conditions de la préemption 
pour l’État français.

5 - L’EXÉCUTION DE LA VENTE
a) En sus du prix de l’adjudication, l’adjudicataire 
(acheteur) devra acquitter les frais de vente suivants :  
- Vente volontaire 25 % TTC (dont TVA 20 % sauf pour 
les livres TVA 5.5 %)
- Vente judiciaire (signalée par la lettre J) : 11,90 % HT 
[14,28 % TTC (TVA 20 % )]. 
- Des frais pourront être ajoutés pour les acheteur live selon 
les tarifs des plateformes utilisée (notamment : interenchères 
3 % HT, Drouot Live, 1.5 % HT)
Les lots en importations temporaire signalés par le symbole *  
donneront lieu à une facturation supplémentaire de 
TVA à l’importation au tarifs en vigueur (5,5 %). Les lots 
en ivoire signalés par le symbole ** feront l’objet d’une 
déclaration d’achat refacturée à l’acquéreur (10 euros HT) 
conformément à l’article 2 bis de l’arrêté du 16 août 2016 
modifié.
Le paiement du lot aura lieu au comptant, pour l’intégralité 
du prix, des frais et taxes, même en cas de nécessité 
d’obtention d’une licence d’exportation. L’adjudicataire 
pourra s’acquitter par les moyens suivants :
- en espèces jusqu’à 1000 € frais et taxes compris pour 
tous les professionnels, et particuliers résidant fiscalement 
en France et jusqu’à 15 000 € pour les ressortissants 
étrangers sur présentation de leurs papiers d’identité.
- par chèque ou virement bancaire.

b) La maison de vente sera autorisée à reproduire sur le 
procès verbal de vente et sur le bordereau d’adjudication 
les renseignements qu’aura fournis l’adjudicataire 
avant la vente. Toute fausse indication engagera la 
responsabilité de l’adjudicataire.
Dans l’hypothèse où l’adjudicataire ne se sera pas fait 
enregistrer avant la vente, il devra communiquer les 
renseignements nécessaires dès l’adjudication du lot 
prononcée.
Toute personne s’étant fait enregistrer auprès de La maison 
de vente dispose d’un droit d’accès et de rectification aux 
données nominatives fournies à La maison de vente dans 
les conditions de la Loi du 6 juillet 1978.
c) Il appartiendra à l’adjudicataire de faire assurer le lot 
dès l’adjudication. Il ne pourra recourir contre La maison 
de vente, dans l’hypothèse du vol, de la perte au de la 
dégradation de son lot, après l’adjudication.
d) Le lot ne sera délivré à l’acquéreur qu’après paiement 
intégral du prix des frais et des taxes.
Dans l’intervalle La maison de vente pourra facturer à 
l’acquéreur des frais de dépôt du lot, et éventuellement 
des frais de manutention et de transport.
À défaut de paiement par l’adjudicataire, après mise en 
demeure restée infructueuse, le bien est remis en vente à 
la demande du vendeur sur folle enchère d’adjudicataire 
défaillant ; si le vendeur ne formule pas cette demande 
dans un délai d’un mois à compter de l’adjudication, 
la vente est résolue de plein droit, sans préjudice de 
dommages-intérêts dus par l’adjudicataire défaillant.
En outre, La maison de vente se réserve de réclamer à 
l’adjudicataire défaillant, à son choix :
- des intérêts au taux légal majoré de cinq points.
- �le remboursement des coûts supplémentaires engendrés 
par sa défaillance,

- �le paiement de la différence entre le prix d’adjudication 
initial et le prix d’adjudication sur folle enchère s’il est 
inférieur, ainsi que les coûts générés par les nouvelles 
enchères.

La maison de vente se réserve également de procéder 
à toute compensation avec des sommes dues à 
l’adjudicataire défaillant. La maison de vente se réserve 
d’exclure de ses ventes futures, tout adjudicataire qui 
aura été défaillant ou qui n’aura pas respecté les 
présentes conditions générales d’achat.
Il est vivement demandé aux adjudicataires de procéder 
à un enlèvement le plus rapide possible de leurs achats, 
afin de limiter les frais de stockage qui sont à leur charge.
L’entreposage des lots ne saurait engager en aucune 
façon la responsabilité de La maison de vente.
Pour les ventes à Drouot, les objets sont à retirer au 
magasinage de l’Hôtel Drouot, dont les frais sont à la 
charge des acheteurs. Tout lot non vendu et, non retiré 
dans le mois qui suit la vente, sera placé au garde-meuble.
Frais à la charge du propriétaire.

6 - PROPRIÉTÉ INTELLECTUELLE - REPRODUCTION DES 
ŒUVRES
La maison de vente est propriétaire du droit de reproduction 
de leur catalogue. Toute reproduction de celui-ci est 
interdite et constitue une contrefaçon à son préjudice.
En outre La maison de vente dispose d’une dérogation 
légale lui permettant de reproduire dans son que le droit de 
reproduction ne serait pas tombé dans le domaine public.
Toute reproduction du catalogue de La maison de vente 
peut donc constituer une reproduction illicite d’une œuvre 
exposant son auteur à des poursuites en contre-façon par 
le titulaire des droits sur l’œuvre.
La vente d’une œuvre n’emporte pas au profit de son 
propriétaire le droit de reproduction et de représentation 
de l’œuvre.

7 - INDÉPENDANCE DES DISPOSITIONS
Les dispositions des présentes conditions générales d’achat 
sont indépendantes les unes des autres. La nullité de quelque 
disposition ne saurait entraîner l’inapplicabilité des autres.

8 - COMPÉTENCES LÉGISLATIVE ET JURIDICTIONNELLE
La loi française seule régit les présentes conditions 
générales d’achat.
Toute contestation relative à leur existence, leur validité, 
leur opposabilité à tout enchérisseur et acquéreur, et à leur  
exécution sera tranchée par le tribunal compétent du 
ressort de Paris (France).
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Tous les lundis sans rendez-vous d’après photos (estimation@debaecque.fr) ou à domicile sur rendez-vous




