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L'imitation de la nature, 
leur maitrise des effets d'éclairage, 
leur capacité à rendre le velouté des étoffes […]
Le goût que tant de gens ont pour ces peintres  
vient de ce qu'ils ont peint la Nature reposée.

La Font de Saint-Yenne et l'abbé Le Blanc expliquent ainsi l’engouement pour la peinture du nord.
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Cornelis Engebrechtsz est un des peintres marquant du début de la Renaissance 
hollandaise. Fils d’un charpentier, Engebrechtsz se marie dans les années 1480. Il 
est inscrit sous le nom « Cornelis Engebrechtsz peintre » membre de la Guilde des 

Archers de 1499 à 1522, date à laquelle il a le grade de capitaine. La guilde des Archers est 
un groupe militaire qui a pour fonction de protéger la ville. 
Dans son Schilder-Boeck publié en 1604, Karel van Mander, son premier biographe, 
présente celui qui serait le premier artiste à utiliser de la peinture à l’huile, comme « un des 
plus grands coloristes du début du XVIème siècle ». Professeur réputé à Leyde, Engebrechtsz 
reçoit comme élèves Lucas van Leyden, Aert Claesz et ses trois fils, Pieter, Cornelis et Lucas. 
Son atelier, très actif est suffisamment important pour permettre une division du travail et 
dominera la vie artistique à Leyde jusqu’à la mort du maître en 1527, date à laquelle Lucas 
van Leyden reçoit la commande du monumental Triptyque du Jugement dernier. 

Walter Gibson distingue deux catégories de peintures vraiment similaires issues de l’atelier 
d’Engebrechtsz. Dans la première « Hand A », il compte les peintures d’un style fermement 
dépendant de celui du professeur, elles sont clairement de la production de l’atelier. Il inclut 
dans la seconde catégorie « Hand B » les peintures qui sont très proches de la production 
d’Engebrechtsz à bien des égards mais diffèrent par un style plus distinct et libéré. Notre 
tableau est répertorié dans cette dernière catégorie.

L’artiste met dans notre tableau sa composition au service de la narration et traite le sujet 
biblique avec beaucoup de réalisme. Le Christ vainqueur et juge s’expose au spectateur à la 
sortie du tombeau. Par son étole rouge et sa seule présence, il écrase et éblouit les soldats. 
Le Saint Sépulcre reprend la gravure d’Erhard Reuwichs (fig. 1, p. 12) dans l’ouvrage 
de Bernhard von Breidenbach, Peregrinationes in Terram Sanctum, publié en 1486 et 
largement diffusé à tous les pèlerins qui partaient en Palestine. Autour du Saint Sépulcre, 
sont présentées d’autres scènes de la Résurrection, Noli me tangere en haut à gauche et la 
rencontre avec les pèlerins d’Emmaüs en haut à droite. 

Les plis des drapés froissés et le dur dessin permettent de rapprocher notre œuvre du Christ 
et la couronne d’ épines (38 x 41 cm) de Berlin et du Christ au Golgotha (51 x 41 cm) du 
Musée des Beaux-Arts d’Anvers (voir respectivement M.-J. Friedlander, Lucas van Leyden 
and Dutch Master of His Time, vol. X, Leyde et Bruxelles, 1973, n° 85 et 87, reproduits). Ces 
deux dernières œuvres, qui laissent entrer le donateur en bas à gauche de la composition, 
seraient probablement de la même main, proche du style de Lucas van Leyden. 
Dans ces œuvres, le sujet est traité avec un grand réalisme, proche de celui de Rogier van der 
Weyden, auquel Engebrechtsz ajoute une touche fluide et riche, aux couleurs harmonieuses 
et sophistiquées.
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Cornelis Engebrechtsz et son atelier (Leyde 1461 - 1527)

La Résurrection du Christ
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1
Cornelis Engebrechtsz et son atelier (Leyde 1461 - 1527)
La Résurrection du Christ
Panneau de chêne, deux planches, cintré en partie supérieure
H_48,5 cm L_33,5 cm

150 000 / 200 000 €

Provenance :

Collection privée, Londres ;

Collection privée, Madrid en 1928 ;

Collection J. Vanderlip, Minneapolis en 1928 ;

Minneapolis Institute of Art ;

Chez Spark, New York en 1957.

Bibliographie :

P. Wescher, « Berlin », Pantheon, II, 1928, reproduit, p. 366 ;

J. Held, « Notizen zu einem niederländischen Skizzenbuch in Berlin »  Oud Holland, L, 1933, reproduit fig. 3, p. 278 ;

Checklist of Paintings, Minneapolis, Institute of Art, 1941, p. 11 ;

E. Pelinck, « Cornelis Engebrechtsz, de herkomst van zijn kunst », Nederlands Kunsthistorisch Jaarboek, 1948-1949, pp. 58-59, 

n. 1, reproduit fig. 13 ;

M.-J. Friedlander, Lucas van Leyden and Dutch Master of His Time, vol. X, Leyde et Bruxelles, 1973, n° 98, reproduit pl. 76 

(Engebrechtsz et atelier) ;

W.-S. Gibson, The Paintings of Cornelis Engebrechtsz, New York et Londres, 1977, n° 40, cité p. 169 et p. xii, reproduit fig. 46 

(Engebrechtsz et son atelier « Hand B » avec erreur dans les dimensions).

Fig.1
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Fils de l’échevin de Gouda, Wouter Pietersz Crabeth est l’élève du portraitiste et 
peintre d’histoire maniériste Cornelis Ketel comme l’écrit l’historien de Gouda, 
Ignatius Walvis en 1714. Lors de son voyage à Paris en 1615, Crabeth rencontre 

vraisemblablement Bloemaert. Il est à Rome dans les années 1620 où, avec Cornelis van 
Poelenburg, il est un des fondateurs de l’assemblée des peintres hollandais à Rome. Il rentre 
à Gouda en 1626 et se marie deux ans plus tard. Il est, comme son professeur, peintre 
d’histoire et portraitiste mais aussi peintre de genre. En tant que fils du maire de Gouda, 
Crabeth évolue dans un milieu aisé et reçoit de nombreuses commandes du conseil de la 
ville et des églises.

C’est du Caravage que procède son tableau, sur le plan plastique et iconographique : 
l’emploi narratif du clair-obscur et la forte présence du personnage présenté à mi corps sur 
un fond neutre. Mais Crabeth est le premier à montrer une nature morte significative sur 
la table, associée au chapeau à plume de l’homme avec ses yeux noirs et ses carnations de 
robuste personnage. Crabeth se place ainsi auprès d’autres peintres qui ont reçu l’influence 
immédiate du Caravage, comme Gerrit van Honthorst et Jan van Bylert. 

Crabeth produit plusieurs peintures présentant des joueurs de cartes, l’une est à la 
Gemäldegalerie de Berlin et l’autre est à Varsovie. Ici il n’a peint qu’un seul joueur. Ce dernier 
nous montre en riant sa main, sa combinaison faite de trois As et d’une paire, soit une main 
pleine. C’est la plus forte main que peut avoir le joueur car il a le brelan le plus élevé.
Le thème caravagesque du jeu de cartes sert de prétexte à peindre un thème moralisateur. 
Le rieur glorieux nous présente volontairement sa combinaison dans ses deux mains 
comme s’il nous présentait sa richesse en nous prenant à témoin. Son sourire ne peut nous 
éloigner du thème du tricheur et les pièces, la bourse et la coupe posés sur la table de celui 
des vanités.
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Wouter Pietersz Crabeth (Gouda 1593-1644)

L’homme au brelan d’As
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2
Wouter Pietersz Crabeth (Gouda 1593 - 1644)
L’homme au brelan d’As
Toile
H_91 cm L_70 cm

30 000 / 40 000 €
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3
Jacob Willemsz. Delff II (Delft 1619 - 1661)
Portrait de femme à la gorgerette
Toile
H_72,5 cm L_60 cm
Signé et daté à gauche au milieu Delff. f. 1660.

3 000 / 4 000 €

Jacob Willemsz. Delff II (Delft 1619 - 1661)

Portrait de femme à la gorgerette

Jacob Willemsz est le dernier descendant d’une famille de trois générations de peintres. 
Ses maîtres sont son père, graveur et son grand père, Michiel van Mierevelt dont il 
prolonge la réputation de portraitiste. Il est inscrit en 1641 à la Guilde des peintres de 

       Delft et à sa mort, sa veuve fait élever un monument en son nom. 
Nous connaissons de Jacob Willemsz. Delff des portraits individuels et des portraits 
de groupe. Il peint aussi quelques rares scènes bibliques remarquables par leur souci de 
rendre les traits particuliers des personnages. Jacob Willemsz. appartient à la sphère des 
portraitistes de La Haye (Mierevelt, Ravensteyn …) qui se caractérisent par la réserve du 
personnage et sa beauté formelle.

Présentée à mi-corps sur un fond sombre, notre modèle, dont le regard est tourné vers 
le spectateur, esquisse un léger sourire. Le voile de dentelles qui recouvre ses épaules, 
laisse entrevoir le haut de sa robe. La lumière favorise la transparence de la dentelle. Elle 
souligne les différents tons de blanc et la nacre du collier de perles en accentuant les qualités 
plastiques du modèle. 
Le buste de trois quart et le visage légèrement désaxé, tourné vers sa gauche, notre tableau 
devait être présenté face à un portrait d’homme comme le portrait de Bertken Liner 
présenté en pendant avec celui de son mari Charles (paire de toiles, 71 x 60 cm) (voir le 
catalogue de l’exposition Von Pieter Brueghel bis Gerard Terborch : niederländische Meister 
aus eigenem Bestand und rheinischem Privatbesitz, Neuss, Clemens-Sels-Museum, 1986-
1987, n° 18, reproduit).
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Les natures mortes de chasse de Jan Weenix avec leur grandiose mise en scène théâtrale 
sont un des points culminants du siècle d’or Hollandais. 

Né à Amsterdam, Jan Weenix déménage avec ses parents à Utrecht. Il se forme auprès de 
son père le peintre Jan Baptist Weenix. A la mort de ce dernier, Jan a 17 ans et peint dans 
le style de son père, des paysages italianisants avec des figures, des scènes de genre, des 
portraits toujours portés par une ambiance italienne. Jan Weenix est en 1664 membre de 
la Guilde de Saint Luc à Utrecht puis retourne à Amsterdam en 1670. Dans cette ville, 
qui voit fleurir le commerce maritime avec les Indes orientales, Jan Weenix côtoie Willem 
van Aelst auquel il emprunte la noblesse de ses œuvres. Il suit aussi l’exemple de son grand 
cousin Melchior d’Hondecoeter installé depuis 1663 dans cette nouvelle place financière 
internationale.
A Amsterdam, Jan Weenix crée dans les années 1680 le genre de la nature morte de chasse 
avec de grands trophées exposés dans un parc, genre qu’il pratiquera jusqu’à sa mort en 
1719, soit pendant près de 40 ans.
Le gibier, les instruments de chasse sont disposés dans le parc d’un château, au pied 
d’une sculpture ou d’un vase avec un bas-relief. Ses peintures de grand format avec une 
profondeur magnifique sont très prisées et illustrent le nouveau plaisir de la chasse réservée 
à la cour du Stathouder et à la noblesse.

Au pied d’un grand arbre à feuillage roux, un royal cacatoès blanc à transparences roses, 
coiffé d’un superbe casque à plumes, l’œil enflammé, le bec agressif garde le butin d’une 
chasse, un chevreuil, des perdrix et un faisan, mêlés à un baudrier avec un sac de velours 
bleu bordé d’argent ; au-dessus du tertre, à droite, des roses et des pavots forment un décor 
riche et harmonieux ; au second plan, sur les pelouses, des statues au pied du grands arbres ; 
tout au fond, l’entrée d’un château donne accès à une pièce d’eau.
Le majestueux bâtiment et les statues entourant le bassin sont laissés dans le flou du second 
plan. Les nobles personnages n’apparaissent plus que comme des silhouettes derrière le 
trophée présenté dans la lumière du premier plan. 
C’est une belle expression de représenter ensemble la fraîcheur des feuilles, les fleurs grasses 
avec le noble gibier, le tout protégé par un oiseau de luxe, le cacatoès. La mort et la vie sont 
confrontés ensemble. Le caractère brillant de l’animal vivant donne tout son ton à la nature 
morte. La fierté de l’oiseau, gardien du butin, renforce la noblesse, la rareté et la richesse 
de ces objets.

Le cacatoès blanc vient d’Australie. Rapporté aux Pays-Bas, il témoigne de la puissance 
économique d’Amsterdam, capitale des Provinces Unies affranchies du joug espagnol 
depuis la paix de Münster en 1648. La Compagnie Hollandaise des Indes orientales, 
fondée en 1602, fait concurrence aux Compagnies portugaises, espagnoles et anglaises. 
Elle ouvre un comptoir au Japon en 1609. Son indépendance est soutenue par une force 
militaire essentiellement navale qui remporte des succès contre les anglais de Cromwell et 
de Charles II, des années 1650 à 1675. 

Les peintures de Weenix sont présentes dans les plus grandes collections. De 1702 à 1714 
Jan Weenix est au service de l’Electeur Palatin Johann Wilhelm. Il décore son château de 
Bensberg tout nouvellement élevé pas très loin de Düsseldorf selon les plans de l’architecte 
vénitien Matteo Alberti. A côté des peintures de Pellegrini et Belluci, Weenix fournit un 
cycle de douze peintures représentant des natures mortes de chasse. D’autres peintures 
décoratives et étroitement liées à un contenu métaphysique sont aussi présentes dans les 
collections de la comtesse Karoline Luise de Baden en 1762 à Karlsruhe. Ces tableaux de 
Jan Weenix sont « d’une beauté comme je la désire dans tous mes tableaux » dit-elle après 
l’acquisition aux enchères à Amsterdam de deux tableaux de l’artiste formant pendant 
Nature morte avec un coq blanc et Nature morte avec un lièvre (paire de toiles signées et datées 
1682 et 1685, conservées à la Kunsthalle de Karlsruhe) (fig. 1 et 2, p. 24) et desquelles nous 
pouvons rapprocher notre peinture (voir le catalogue de l’exposition Von Schönheit und 
Tod, Karlsruhe Kunsthalle, 2011, n° 55 et 54, reproduits en couleur).
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Jan Weenix (Amsterdam 1642 - 1719)

Cacatoès blanc et gibier devant un buisson en fleurs 
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4
Jan Weenix (Amsterdam 1642 - 1719)
Cacatoès blanc et gibier devant un buisson en fleurs 
Toile
H_138 cm L_113,5 cm
Signé en bas à droite J. Weenix f.
Etiquette n° 118 au revers de la toile

100 000 / 150 000 €

Provenance :

Vente Prince Sapieha, Paris, Hôtel Drouot (Me Lair-Dubreuil), 

15 juin 1904, n° 111, reproduit (6 000 Frs à Mr. David Leroux) ;

Chez Opdebeek, Bruxelles en 1959.

Fig. 1 Fig. 2
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Né à Anvers et formé dans l’atelier de Frans Snyders, Jan Fyt devient maître de 
la Guilde de Saint Luc d’Anvers en 1630 puis part à Paris en 1633 et 1634. Il 
voyage aussi en Italie, à Venise, Rome, Florence et Naples avant de s’installer 

définitivement à Anvers en 1641 où il établit un atelier prospère avec de nombreux élèves, 
comme Pieter et Jean Baptist Boel, David de Coninck et Adriaen de Gryeff.

Jan Fyt compte parmi les artistes les plus importants de son temps se mettant au service 
d’un goût aristocratique qui se développe au cours du XVIIème siècle. Ses œuvres se trouvent 
dans toutes les collections européennes. Il travaille au service de nombreux mécènes et de 
collectionneurs flamands tel que l’archiduc Leopold Wilhelm, gouverneur autrichien des 
Pays-Bas espagnols et les mécènes étrangers comme l’Électeur de Cologne Clemens August 
qui est fier d’être propriétaire de vingt cinq peintures de Jan Fyt. Nobles et bourgeois 
apprécient et soutiennent l’élégance, la noblesse, la vivacité colorée et la puissance de ses 
compositions.

Au début de sa carrière, Jan Fyt est clairement influencé par son maître Frans Snyders 
et rapidement il établit ses propres schémas de composition : il rassemble ici les éléments 
autour du motif central du trophée de chasse, un lièvre, une perdrix, deux martin-pêcheur 
et quelques pinsons suspendus à un drapé blanc. Juste derrière se trouve une branche de 
prunes et une coupe en porcelaine et des fruits qui débordent de la corbeille. Jan Fyt 
regroupe ces éléments en une unique masse cherchant à en faire un tout cohérent. Les 
différents plans de formes géométriques se succèdent à partir des oiseaux chanteurs du 
premier plan jusqu’au moineau posé sur le drapé violet à l’arrière plan, en passant par la 
diagonale du lièvre et la sphère de la corbeille. Cette succession de plans crée un volume et 
renforce la densité de la composition. Il s’affranchit ainsi de l’horizontalité des étalages des 
œuvres de son aîné Frans Snyders.

Alors que les natures mortes de son maître ont un aspect décoratif avec une lumière diffuse, 
les œuvres de Jan Fyt présentent un caractère théâtral dans lequel le contraste des ombres 
et des lumières accuse le relief des éléments. Un brusque coup de projecteur sur le lièvre et 
les fruits rend le sujet plus éclatant et soutient la forme plastique des éléments naturels en 
laissant les deux verres dans la pénombre. 

Dans un format vertical, limite carré, les draperies baroques tiennent toutes seules à l’arrière 
plan. Un drapé violet, riche et luxueux, ferme la composition dans un mouvement théâtral. 
La patte gauche du lièvre est soutenue, liée par un ruban bleu. Les lignes de force directrices 
et les diagonales courbes et croisées par des courbes mettent en mouvement la composition. 
Jan Fyt se reconnait surtout dans la texture et la manière de traiter le pelage du lièvre 
comme le plumage des oiseaux. Il est loin des aplats de couleurs et des matières lustrées 
de son maître. Jan Fyt peint la vie dans une matière aérée et légère par de larges coups de 
brosse, donnant au plumage son aspect moucheté. L’exposition théâtrale de la fraicheur 
est d’autant plus vive qu’elle est renforcée par le détail déterminant de la nature morte, les 
traces de sang du lièvre et des oiseaux sur le drap blanc. Dans un arrangement baroque 
qui présente au centre le sang vital des animaux, Jan Fyt expose une paradoxale preuve 
dramatique de la beauté et de la mort.

Dans la Nature morte avec des fruits, des oiseaux et un chien (Toile, 95 x 110,5 cm, signée 
et datée 1649) conservée au Metropolitan Museum of Art de New York, nous retrouvons 
dans un format horizontal cette même composition théâtrale où un drapé est relevé pour 
présenter sur un entablement une nature morte (voir K. Baetjer, European Paintings in 
The Metropolitan Museum of Art by artists born before 1865, New York, 1995, p. 292 n° 32. 
100.141, reproduit) (Fig. 1, p. 32). L’ambivalence baroque entre la beauté et la nature 
morte, l’offrande de la vitalité, la fraicheur et la délicatesse de la manière de Jan Fyt sont 
présents aussi dans la Nature morte avec un perroquet (Toile, 92 x 123,5 cm) conservée à 
la Staatliche Kunsthalle de Karlsruhe et traditionnellement datée des années 1650, après 
son retour à Anvers. Cette dernière a d’ailleurs été présentée à l’exposition Von Schönheit 
und Tod à Karlsruhe (voir le catalogue de l’exposition 2011, n° 30, reproduit en couleur)  
(Fig. 2, p. 32).

Nous remercions Fred Meijer d'avoir conffirmé l'attribution.
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Jan Fyt (Anvers 1611-1661)

Gibier à poil et à plumes avec une corbeille de fruits sur un entablement
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5
Jan Fyt (Anvers 1611 - 1661)
Gibier à poil et à plumes avec une corbeille de fruits sur un entablement
Toile
H_105 cm L_90 cm
Trace de signature au milieu à droite Joanes f…

100 000 / 150 000 €

Provenance :

Vente collection P., Paris, Galerie Charpentier, 18 juin 1934, n° 27, reproduit (Jan Fyt) ;

Collection G. Stein, Paris, 1934 ;

Collection H. Leroux, Versailles de 1934 à 1968 ;

Vente H. Leroux, Paris, Palais Galliera (Mes Ader, Rheims, Libert), 23 mars 1968, n° 49, reproduit (attribué à Jan Fyt).

Exposition :

Le cabinet de l’amateur, Paris, Musée de l’Orangerie, 1956, n° 52, reproduit pl. IX (Jan Fyt, peut être de la période française).

Bibliographie :

Catalogue de l’exposition Le siècle de Rubens, Bruxelles, 1965, n° 96, reproduit (non présenté à l’exposition car proche du décès de M. H. Leroux) ;

E. Greindl, Les peintres flamands de nature morte au XVIIème siècle, Sterrebeek, 1983, cité p. 100 et p. 348, n° 19, reproduit en couleur p. 100 fig. 60 (Jan Fyt).

Fig. 1 Fig. 2
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La vie de saint Antoine a été écrite par saint Athanase au IVème siècle puis popularisée 
par Jacques de Voragine au XIIIème siècle dans la Légende dorée. Saint Antoine abbé 
serait né au milieu du IIIème siècle. Il se retire ermite. Dans le désert il est assailli par 

des tentations diaboliques, harcelé par des monstres et tenté par des femmes dévêtues. 
Un autre épisode de sa vie est connu lorsqu’il rend visite à saint Paul, ermite lui aussi, et 
lorsqu’il l’enterre avec l’aide de deux lions. 
L’ordre hospitalier des moines de saint Antoine ou Antonites, est spécialisé dans le 
traitement des maladies contagieuses : le mal des ardents, la peste, la gale, le prurit, les 
démangeaisons et toutes les maladies de la peau. Pour entretenir leurs commanderies et 
leurs hôpitaux, les Antonins ont recours à l’élevage des cochons. Ces derniers, laissés libres 
dans les rues des villages, portent une clochette qui tinte à leur cou. Le cochon devient 
l’attribut populaire de saint Antoine.

Il est représenté ici sous la forme d’un homme barbu vêtu de la robe de bure à capuchon 
des moines de son Ordre, un sac en peau de bête accroché à sa taille, à ses pieds, son bâton 
en forme de tau qui lui sert de crosse abbatiale et le cochon, son inséparable compagnon. Il 
présente un livre ouvert, peut être le Livre de la règle des Antonites.

Ici deux tentations coexistent : les tribulations diaboliques et les tentations charnelles.
Saint Antoine lutte contre les innombrables démons jusqu’à ce qu’une lumière merveilleuse 
les mette en fuite. Dans le fond du tableau, devant l’énorme œuf blanc, symbole diabolique 
de la cabane de l’ermite, saint Antoine est assailli à terre par les démons à têtes d’animaux 
qui le frappent à coups de hache et déchirent ses vêtements. 
L’autre sollicitation est la tentation de la chair. Une jeune femme debout, dévêtue devant 
une vieille entremetteuse tenant un fuseau, lui offre, comme la figure apocalyptique 
de la prostituée de Babylone, l’encensoir de la luxure. La luxure est un des sept péchés 
capitaux qui inflige au solitaire la plus dure épreuve. L’iconographie est clairement issue 
de l’imaginaire de Jérôme Bosch. Les tentations de saint Antoine évoquent clairement le 
Christ tenté par le diable dans le désert avant l’entrée glorieuse à Jérusalem qui le mènera 
vers sa Pâques. 

Deux thèmes sont récurrents dans l’œuvre de Jan Mandyn, la tentation de saint Antoine et 
la tentation de saint Christophe. 
Il est actuellement très compliqué de séparer la main de Jan Mandyn de celle de Pieter 
Huys, les deux grands épigones de Jérôme Bosch et de déterminer la participation de leur 
atelier dans leurs tableaux. Il semble que les deux peintres ont travaillé ensemble et ont 
dirigé le même atelier. Marc Rudolf de Vrij discute maintenant l’attribution du tableau du 
musée de Haarlem, la seule Tentation de saint Antoine signée de Jan Mandyn. 
En rapprochant notre œuvre des versions de Bruxelles, du Louvre, de Londres et de Vienne, 
il souligne et valorise la liberté de l’artiste dans l’interprétation iconographique surtout 
dans le regard du saint vers la femme dénudée. Nous mesurons cette liberté en comparant 
notre œuvre avec celle (Panneau, 40,5 x 53,5 cm) qui figurait à la vente Christie’s à Londres 
le 27 mars 1972 (n° 75, reproduit) et qui représente saint Antoine, le livre ouvert à l’endroit, 
un chapelet dans sa main gauche, refusant les tentations de la jeune femme.
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Jan Mandyn, Pieter Huys et leur atelier 
(Haarlem 1490 - Anvers 1550)

La tentation de saint Antoine
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6
Jan Mandyn, Pieter Huys et leur atelier (Haarlem 1490 - Anvers 1550)
La tentation de saint Antoine
Panneau de chêne, deux planches, non parqueté
H_34 cm L_46,5 cm

100 000 / 150 000 €

Provenance :

Collection O. Traun, Hambourg, avant 1960 ;

Chez P. de Boer, Amsterdam, en 1970.

Bibliographie :

G. Unverfehrt, Hieronymus Bosch, die Rezeption seiner Kunst im frühen 16. Jahrhundert, Berlin, 1980, p. 283, n° 134, reproduit pl. 131 (Mandyn ou Huys) ;

M.- R. de Vrij, Jan Mandyn, Zwanenburg, 2006, n° 15, cité p. 36 et note 77 p. 45 (attribué à Jan Mandyn, Pieter Huys et leur atelier).
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Joachim Patinir est à Bruges avant de s’installer maître à la Guilde d’Anvers en 1515. 
Il y deviendra un des grands fondateurs de la peinture de paysage, un créateur d’un 
nouveau monde pur, représenté pour lui à l’époque où les caravelles de Christophe  

      Colomb découvraient un nouveau monde. Pour cela il travaille en collaboration avec 
des peintres spécialistes de figures, comme Quentin Metsys, le Maître des demi-figures et 
Adriaen Isenbrandt. Sa célébrité sera telle que d’autres peintres reprendront ses innovations. 
Herri Met de Bles, Cornelis Metsys ou Matthijs Cock seront les plus proches et dignes 
successeurs du maître.

L’artiste représente ici le miracle lié à la légende de saint Christophe. D’après son histoire 
popularisée au XIIIème siècle par la Légende dorée de Jacques de Voragine, l’homme géant ne 
veut être qu’au service d’un roi. Il sert Satan mais la vue d’une croix suffit à mettre le diable 
en déroute. Sur les conseils d’un ermite, le géant se met au service du Christ et se consacre 
à aider les plus pauvres et les plus faibles à traverser le large fleuve.
Un soir il est appelé par un enfant qui lui demande de le charger sur ses épaules pour la 
traversée. Mais le fardeau devient de plus en plus lourd, le géant appuyé sur son bâton peine 
à gagner l’autre rive que l’ermite lui indique avec sa lanterne. L’enfant lui apprend qu’il est 
son maître le Christ. Cette légende lui donne son nom grec, « Christos-Phoros », celui qui 
porte le Christ. 

Dans notre tableau, l’artiste suit les codes de construction du paysage établis par Patinir. Le 
paysage est vu à vol d’oiseau. L’artiste fait l’inventaire d’une portion du monde s’appuyant 
sur une ligne d’horizon placée très haut. La profondeur est donnée par l’utilisation de la 
perspective atmosphérique. La succession de plans colorés du vert d’eau au premier plan, 
vers le bleu rosé de l’horizon en passant par le jaune des plages, guide le regard du spectateur 
vers l’horizon. La position des protagonistes renforce la composition. Saint Christophe est 
encore dans la partie la plus sombre et se dirige vers la partie plus claire ouverte à droite par 
l’ermite qui porte la lanterne.
L’œil découvre une multitude de petites scènes annexes, le chantier naval sur la plage, les 
passerelles qui relient les villages et les bergers gardiens de leur troupeau dans les rochers. 
Les montagnes, la mer, les forêts, les rochers, les villages sont traités avec une grande 
précision, digne d’un enlumineur sans rien enlever à la souplesse de la représentation. 
Dans ce petit format, l’artiste a voulu représenter une vision complète du monde, une 
« Weltbild ». Il arrive à donner un caractère monumental et dynamique au paysage dans 
lequel règne le calme innocent.

Notre tableau peut être daté des années 1520, à l’époque où Albert Dürer séjourne à Anvers 
et exécute pour son ami Maître Joachim un dessin représentant quatre études de saint 
Christophe, conservées au cabinet des estampes de Berlin (voir le catalogue de l’exposition 
Albert Dürer aux Pays-Bas. Son voyage (1520-1521), son influence, Bruxelles, Palais des 
Beaux-Arts, 1977, n° 80, reproduit fig. p. 28). L’artiste a du s’en inspirer pour étoffer ses 
paysages de saint Christophe.
Au début du XVIème siècle, aux Pays-Bas, le paysage devient progressivement un genre 
autonome considéré avec Dürer et Patinir comme une spécialité nordique tandis qu’en 
Italie, il sert d’avantage de décor. 
La lumière qui engendre un climat étrange et presque irréel, la composition structurée, les 
rapports de couleurs et le mystère qui émane du paysage rapprochent notre saint Christophe 
du Passage du Styx (Panneau, 63 x 104 cm) conservé au musée du Prado à Madrid (voir le 
catalogue de l’exposition Patinir. Essays and Critical Catalogue, Madrid, Museo Nacional 
del Prado, 2007, n° 1, reproduit en couleur).
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Joachim Patinir et son atelier 
(Dinant ou Bouvignes 1480/85 - Anvers 1524)

Paysage avec saint Christophe



42



43



44



45



46

7
Joachim Patinir et son atelier (Dinant ou Bouvignes 1480/85 - Anvers 1524)
Paysage avec saint Christophe
Panneau de chêne, une planche, non parqueté
H_30 cm L_40 cm

150 000 / 200 000 €

Provenance :

Vente anonyme, Paris, Palais Galliera (Mes Charpentier, Cardinet, Morel d’Arleux, Delaporte), 5 décembre 1962, n° 21, reproduit (attribué à Cornelis Metsys) ;

Chez Finck, Bruxelles en 1963.

Expositions : 

Le siècle de Bruegel. La peinture en Belgique au XVIème siècle, Bruxelles, Musées royaux des Beaux-Arts de Belgique, 1963, n° 190, reproduit fig. 50 (Joachim Patinir) ;

Albert Dürer aux Pays-Bas. Son voyage (1520-1521), son influence, Bruxelles, Palais des Beaux-Arts, 1977, n° 158 (Joachim Patinir).
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Fils de Quentin Metsys, il est maître à Anvers en 1531 en même temps que son frère 
Jan. Il produit le même type de paysage panoramique que son maître Joachim Patinir 
mais dans une veine plus anecdotique. Il découpe moins fortement ses formes et 

travaille dans des tonalités plus claires et plus douces. Il se fait l’interprète de la vie paysanne 
traitée à travers un sujet biblique. Il a aussi une importante activité de graveur. 
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Atelier de Cornelis Metsys

Paysage avec la fuite en Egypte
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8
Atelier de Cornelis Metsys
Paysage avec la fuite en Egypte
Panneau de chêne, une planche, non parqueté (deux lettres C P inscrites au revers)
H_47,5 cm L_35,5 cm

30 000 / 50 000 €
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Selon le biographe flamand Karel van Mander, Hendrick van Balen est l’élève d’Adam 
van Noort avant d’entrer très jeune vers 1592/93 dans la Guilde de Saint Luc de sa 
ville natale. Il fait sans doute le voyage à Rome et intègre à son retour à Anvers en 

1598, la corporation des artistes anversois qui ont vu Rome. Dans cette jeune corporation 
catholique fondée en 1572, Hendrick van Balen y retrouve entre autres Otto van Veen, 
Brueghel de Velours, Pierre Paul Rubens, Sebastian Vrancx, Abraham Janssens, Frans 
Snyders, Gerard Seghers. Il est d’ailleurs très proche de tous ses artistes. Avec Rubens et 
Brueghel, ils voyagent en Hollande pour aller rendre visite au grand maître du maniérisme 
hollandais, Hendrick Goltzius juste avant sa mort en 1617.
Au cours de ces mêmes années, Hendrick van Balen ouvre un atelier dans lequel s’inscrivent 
très vite de nombreux élèves. Le registre de la Guilde en dénombre vingt sept, dont Antoine 
van Dyck.

Hendrick van Balen est spécialisé dans le genre de la peinture d’histoire. Il peint dans 
une manière très minutieuse les figures des grandes compositions de Jan Brueghel de 
Velours et Joos de Momper. La finesse de son trait, la fraicheur et la clarté de ses couleurs 
lui apportent beaucoup de commandes de tableaux aux formats réduits, notamment des 
tableaux de cabinets. Le succès de ses œuvres lui permettent de varier ses compositions 
autour des mêmes sujets élevés, tel que l’Allégorie des cinq sens, des sujets mythologiques et 
bibliques. 

Dans notre œuvre, Hendrick van Balen emprunte clairement de nombreux éléments à 
ses contemporains. Du peintre maniériste d’Utrecht, Abraham Bloemaert, Hendrick van 
Balen emprunte la présentation de dos d’hommes musclés à la peau brune et la densité de 
la forêt. Et nous retrouvons chez Frans Francken le Jeune (Panneau, 56,8 x 86,3 cm) les 
mêmes jeux de putti et le couple de dieux à droite dans La danse autour du veau d’or conservé 
au Fitzwilliam Museum de Cambridge (voir U. Härting, Frans Francken der Jüngere 1581-
1642. Die Gemälde mit Kritischem Oeuvrekatalog, Freren, 1989, n° 55, reproduit).

La complexité des sujets associée à sa manière raffinée répond au besoin « instruere et 
delectare » des observateurs à la recherchent d’un idéal humaniste. Les œuvres d’Hendrick 
van Balen sont présentes dans les célèbres collections du commandant Philips van 
Valckenisse, du riche marchand de drap portraituré par Antoine van Dyck Peeter Stevens, 
du frère d’Hélène Fourment, Arnold Lunden ainsi que dans les cabinets princiers, comme 
celui de l’archiduchesse Isabella et dans le cabinet de l’empereur Rodolphe II de Prague ou 
celui du Prince d’Orange, Frederik Hendrik.
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Hendrick van Balen (Anvers 1572 - 1632)

L’assemblée des dieux
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9
Hendrick van Balen (Anvers 1572 - 1632)
L’assemblée des dieux
Panneau parqueté
H_38,5 cm L_50 cm
Monogrammé en bas à gauche HB

20 000 / 30 000 €
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Elève de son père à Anvers où la famille Vinckboons s’installe en 1579, David s’établit 
à Amsterdam avec sa femme en 1602. 

Le sujet traditionnel de la fête de la saint Georges que peint David Vinckboons, commémore 
la fondation de l’église et s’accompagne de représentations théâtrales, de jeux de combat 
avec des archers et des réjouissances villageoises. Le sujet du tableau est aussi inscrit sur 
l’étendard de l’auberge, au dessus du saint Georges en armure : « de bovre cermis ». La foire 
est fêtée au printemps lorsque le bétail est mené vers les verts pâturages pour produire du 
lait riche et du beurre dense. La population qui se nourrit de graisse animale toute l’année, 
fête au printemps ce luxueux aliment. 

La profondeur de l’ample paysage est donnée par une succession de plans colorés allant 
du vert jaune au premier plan au vert bleu et léger de l’arrière plan, auxquelles s’associent 
le rythme des danses des habitants et leurs différentes activités. Au premier plan et juste 
derrière les jeux d’enfants, de riches seigneurs défilent en dansant en couple vers l’auberge à 
droite. Derrière les réjouissances à gauche un marché et un jeu de combat. A coté de l’église 
à l’arrière plan est dressée une scène de théâtre tandis que derrière le grand édifice de la fin 
du gothique, qui présente des analogies avec l’hôtel de ville d’Oudenarde, au sud d’Anvers, 
est présenté un spectacle de bateaux. 
Le peintre agrémente l’ensemble du site de détails anecdotiques qui attirent notre attention 
tels que les deux chiens au premier plan, le nid de cigogne au-dessus du château et la 
chouette observatrice dans les arbres à gauche.

Dans sa manière de traiter le paysage et par le choix de son sujet, David Vinckboons inscrit 
son œuvre dans la tradition flamande. Il se réfère en effet aux scènes de kermesse de Pieter I 
Bruegel reprises et diffusées par son fils ainé Pieter II contemporain de David Vinckboons 
et par de nombreuses estampes, notamment celle de Hieronymus Cock (voir K. Ertz, Pieter 
Brueghel der Jüngere (1564 - 1637/38). Die Gemälde mit kritischem Oeuvrekatalog, Band II, 
Lingen, 1988/2000, reproduit fig. 693) (Fig. 1). David Vinckboons emprunte à Pieter I le 
fou poursuivi par des enfants, leurs galipettes et la scène de théâtre.
Toutefois, la peinture de Vinckboons est moderne et innovante. Il intègre dans la joyeuse 
foule paysanne des personnages richement vêtus de la classe supérieure et retire les anecdotes 
populaires et moralisantes. Tous, riches ou pauvres, jouent un rôle actif dans les festivités. 
Le tableau de David Vinckboons, noble et décoratif, nous montre une société dans laquelle 
les différences sociales sont atténuées. 

David Vinckboons construit un sujet moderne pour la peinture nordique et traite d’abord 
le sujet dans un dessin (45 x 71,5 cm) daté de 1602 et conservé à Copenhague (voir  
K. Goosens, David Vinckboons, Soest, 1977, n° 30, reproduit) (Fig. 2). 

Il existe deux autres versions de cette kermesse. La première (Panneau, 115 x 141 cm), datée 
1608, est conservée à Brunswick. La seconde (Panneau, 110 x 167 cm), monogrammée et 
datée 1610, est au Koninklijk Museum d’Anvers (voir respectivement R. Klessmann, Die 
holländischen Gemälde. Herzog Anton-Ulrich Museum Braunschweig, Brunswick, 1983, n° 
90, reproduit p. 214 et Koninklijk Museum voor Schone Kunsten, Anvers, 1988, n° 495, 
reproduit). 

Cette composition sera diffusée par les graveurs Nicolas de Bruyn, Boetius et Bolswert puis 
en 1634 par Claes Jansz Visscher.

Fig. 2Fig. 1
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David Vinckboons (Mâlines 1576 - Amsterdam 1629)

La fête de la saint Georges à Oudenarde
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10
David Vinckboons (Mâlines 1576 - Amsterdam 1629)
La fête de la saint Georges à Oudenarde
Toile (panneau transposé)
H_127 cm L_179 cm

100 000 / 150 000 €
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Dans les traditions populaires, la noce est un événement important dans la vie d’une 
jeune fille. Toutes les classes sont ici conviées, les plus riches et noblement vêtues 
à droite comme les plus pauvres à gauche, pour accompagner et entourer la jeune 

fille lors de ce rite de passage.
Le thème des noces villageoises est traité en cinq épisodes : la préparation de la mariée, la 
procession, la présentation des cadeaux, la danse et le départ du galant. Dans notre tableau, 
la remise des cadeaux est présentée avec la danse des convives au son de la cornemuse et 
sous la bannière de saint Georges. Ces deux scènes se placent devant la fête autour de l’arbre 
de mai.

Bien que placée à l’arrière plan, la remise des présents à la mariée est un tableau à lui tout 
seul. La mariée, en retrait à l’arrière plan, est mise en évidence par son dais d’honneur et 
couronnée de fleurs. En témoignage de sa virginité, elle porte les cheveux libres sur ses 
épaules. Les parents, les voisins et les amis lui déposent des cadeaux utiles pour sa maison : 
un tisonnier pour le feu, une cuillère et des brocs, un rouet et un filet à laine mais aussi 
de la monnaie déposée dans le grand plat au centre de la table. La présence du chien nous 
rappelle le chien roux et blanc qui figure sous la table dans l’œuvre de Martin van Cleve 
(Panneau, 27 x 37,5 cm) conservée dans une collection particulière (Fig. 1).

Cette composition, dans laquelle se succèdent au premier plan la danse et au deuxième 
plan la présentation des cadeaux, semble s’inspirer de la gravure de Pieter van der Heyden 
(voir G. Marlier, Pierre Brueghel le Jeune, Bruxelles, 1969, fig 106 reproduit) (Fig. 2). Cette 
gravure, qui porte les lettres en bas à droite Brueghel Invent, reprend un tableau perdu de 
Pierre Bruegel le Vieux très connu par les répliques de Pieter II Brueghel, le contemporain 
de Martin van Cleve.

Fig. 2Fig. 1



Atelier de Martin van Cleve

La danse de la noce avec la remise des présents
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11
Atelier de Martin van Cleve
La danse de la noce avec la remise des présents
Toile
H_99 cm L_130 cm

60 000 / 80 000 €
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Jan I Brueghel, dit aussi Brueghel de Velours ou Brueghel des fleurs, est le fils cadet du 
grand Pieter Bruegel, qui meurt juste un an après sa naissance, et le frère de Pieter II.  
Il est en Italie, à Rome et à Milan, au cours des années 1580 et 1590. De retour en 

      Flandre en 1597 il s’inscrit à la Guilde de Saint Luc. De son premier mariage, Jan a 
deux enfants : Jan II Brueghel qui reprendra son atelier en 1625 et Paschasie qui épouse 
van Kessel ; et deux autres enfants de son second mariage : Ambrosius et Anna qui épouse 
David Teniers. Jan I Brueghel occupe une place prépondérante dans le milieu artistique 
anversois, fait rapidement fortune et évolue comme peintre à la cour de Bruxelles. 

La finesse, la délicatesse et la fluidité de son trait et de ses coloris lui apportent une 
réputation de peintre de fleurs et de fruits. Il travaille en étroite collaboration avec d’autres 
artistes comme ses deux amis, Hendrick van Balen et Rubens, pour qui il peint les fleurs et 
les paysages à l’intérieur de ses tableaux et les guirlandes de fleurs pour ses Vierge à l’Enfant 
à la fin des années 1610. Tous les trois, Brueghel, Rubens et Hendrick van Balen sont 
envoyés en mission officielle en Hollande, notamment à Haarlem en 1613, où ils rendent 
visite à Hendrick Goltzius. Son atelier à Anvers attire de nombreux élèves notamment 
Daniel Seghers.

Jan I Brueghel réalise dans notre tableau un véritable chef d’œuvre en intégrant dans un 
si petit espace d’innombrables petites fleurs parsemées qui se bousculent. Il présente la 
richesse des couleurs et des formes de la nature morte et fait de ce sujet décoratif qu’est la 
guirlande de fleurs, très apprécié en Flandre, un sujet principal plein de vie. 

La guirlande de Brueghel est peinte sur un fond noir. C’est une nouveauté par rapport aux 
artistes précédents, comme Ambrosius Bosschaert, qui les peignaient sur un fond gris et 
lumineux ou beige clair des entablements. Ici, le fond sombre a l’avantage de faire ressortir 
l’éclat des fleurs. La richesse des couleurs, la finesse du trait laissent ressortir tous les détails 
des fleurs entremêlées sans que l’une ne fasse de l’ombre à une autre. 

Nous pouvons présenter notre œuvre en pendant avec la guirlande de fruits sur cuivre et 
d’un format similaire, 25,3 x 21,2 cm, d’une collection privée allemande dans laquelle se 
retrouvent les mêmes angelots soutenant la guirlande et couronnant le groupe de figures 
qui a disparu au centre (voir K. Ertz, Jan Brueghel der Ältere (1568-1625). Die Gemälde mit 
kritishem Oeuvrekatalog, Cologne, 1979, n° 352a, reproduit fig. 390) (Fig. 1, p. 72). Klaus 
Ertz date cette dernière œuvre autour de 1619 à l’époque où Rubens et Jan I Brueghel 
travaillent en collaboration. 
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Jan I Brueghel et Hendrick van Balen 
(Bruxelles 1568 - Anvers 1625) et (Anvers 1575 - 1632)

Anges au dessus d’une guirlande de fleurs couronnant la Vierge et l’Enfant
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Jan I Brueghel et Hendrick van Balen 
(Bruxelles 1568 - Anvers 1625) et (Anvers 1575 - 1632)
Anges au dessus d’une guirlande de fleurs couronnant la Vierge et l’Enfant
Cuivre contre collé 
H_23 cm L_19 cm

20 000 / 30 000 €

Fig. 1
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Reconnu et apprécié comme peintre d’animaux et de paysages, Pieter II Brueghel est 
le fils de Pieter Bruegel et le frère ainé de Jan I Brueghel, dit Brueghel de Velours. 
Il se forme dans l’atelier de Gillis van Coninxloo avant d’entrer à la Guilde de Saint 

Luc d’Anvers en 1585. Durant toute sa carrière Pieter le Jeune reprend et perfectionne les 
thèmes populaires et les célèbres compositions de son père.

Dans notre tableau, un hameau entouré d’eau et de bouquets d’arbres est inscrit avec 
beaucoup d’habilité dans le champ circulaire d’un petit panneau. Il s’agit d’une composition 
originale du maître. Avec son amour pour les détails, il apporte un nouveau charme à son 
œuvre dans laquelle les couleurs chatoyantes des frondaisons la libèrent de l’œuvre de son 
père et la rapprochent des œuvres de son contemporain Abel Grimmer.
Georges Marlier situe notre œuvre vers 1600. Date que Klaus Ertz confirme en soulignant 
la facilité de Pieter le Jeune à intégrer un vaste paysage dans un petit tondo. 

La signature est caractéristique des tableaux peints avant 1616. C’est à cette date qu’il la 
modifie en signant P.BREVGHEL. Avant 1616, il signe P.BRVEGHEL. Les deux lettres 
« VE » et « EV » sont inversées à partir de 1616.
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Pieter II Brueghel (Bruxelles 1564 - Anvers 1638)

Promeneurs sur un chemin près d’un village
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13
Pieter II Brueghel (Bruxelles 1564 - Anvers 1638)
Promeneurs sur un chemin près d’un village
Panneau de chêne, une planche, non parqueté de forme ronde
D_27 cm 
Signé en bas à gauche P. BRVEGHEL.

180 000 / 250 000 €

Provenance :

Vente anonyme, Londres, Sotheby’s, 27 mars 1963, n° 112 ;

Chez Finck, Bruxelles en 1963.

Exposition : 

Exposition de tableaux de maîtres flamands du XVème au XVIIIème siècle, Bruxelles, Galerie Finck, 1963, n° 16. 

Bibliographie :

G. Marlier, Pierre Brueghel le Jeune, Bruxelles, 1969, p. 407, reproduit en couleur fig. 255 (Pieter II Brueghel) ;

K. Ertz, Pieter Brueghel der Jüngere. Die Gemälde mit kritischem Oeuvrekatalog, tome II, Lingen, 2000, n° 1106, 

cité p. 800, reproduit fig. 639 (Pieter II Brueghel).
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Reconnu et apprécié comme peintre d’animaux et de paysages, Pieter II Brueghel est le fils 
de Pieter Bruegel et le frère ainé de Jan I Brueghel, dit Brueghel de Velours. Il se forme dans 
l’atelier de Gillis van Coninxloo avant d’entrer à la Guilde de Saint Luc d’Anvers en 1585. 
Durant toute sa carrière Pieter le Jeune reprend et perfectionne les thèmes populaires et les 
célèbres compositions de son père.

Seul le sujet de la kermesse, la danse de paysans et la scène de beuverie apparentent ce 
panneau aux compositions de son père, Pieter Bruegel le Vieux. Toutefois, la fête de la 
saint Georges est seulement signifiée par la présence du cygne flamand sur l’enseigne de 
l’auberge et de l’étendard de saint Georges. Ce thème est traité de manière secondaire par 
rapport à la dense forêt. Le point de vue élevé sur la scène paysanne incite le spectateur à 
prendre ses distances par rapport au sujet social et moral. 

Le traitement des arbres aux feuillages alternativement clairs et plus foncés, son amour 
pour les détails et les couleurs fortes et brillantes sont tout à fait typiques de la manière de 
Pieter II, qui procède par petites touches allongées mais frémissantes, d’un impressionnisme 
très personnel. Malgré le petit format, les bonshommes sont détaillés avec verve dans les 
tonalités les plus joyeuses. En insérant ainsi dans ce petit tondo une scène de kermesse dans 
un vaste paysage, Pieter II allie l’anecdote à la grandeur et insiste sur son ambition de se 
distinguer de l’œuvre de son père. 
Sa manière particulière de dessiner les chemins comme des vagues au sol, se retrouve dans 
le panneau du Musée du Petit Palais à Paris daté 1623 (73 x 123,5 cm) représentant La 
procession de la mariée (voir K. Ertz, Pieter Brueghel der Jüngere. Die Gemälde mit kritischem 
Oeuvrekatalog, tome II, Lingen, 2000, n° 818, reproduit fig. 504).

En étudiant la signature, Klaus Ertz date notre panneau autour de 1600 et certainement 
avant 1616. La signature est caractéristique des tableaux peints avant 1616. C’est à cette 
date qu’il la modifie en signant P.BREVGHEL. Avant 1616, il signe P.BRVEGHEL. Les 
deux lettres « VE » et « EV » sont inversées à partir de 1616.
Le panneau rond (diamètre : 24 cm) vendu par Christie’s à Londres en 1995 (n° 31) est 
signé P.BREVGHEL. C’est une véritable réplique autographe après 1616 de notre tableau 
(voir K. Ertz, op.cit.sup., Lingen, 2000, n° 1243, reproduit en couleur fig. 702). 
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Pieter II Brueghel (Bruxelles 1564 - Anvers 1638)

La kermesse de la saint Georges
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14
Pieter II Brueghel (Bruxelles 1564 - Anvers 1638)
La kermesse de la saint Georges
Panneau de chêne, une planche, non parqueté de forme ronde
D_26,5 cm
Signé en bas à droite P. BRVEGHEL

180 000 / 250 000 €

Provenance :

Vente anonyme, Londres, Sotheby’s, 27 mars 1963, n° 112 ;

Chez Finck, Bruxelles en 1963.

Exposition :

Exposition de tableaux de maîtres flamands du XVème au XVIIIème siècle, Bruxelles, Galerie Finck, 1963, n° 17.

Bibliographie

G. Marlier, Pierre Brueghel le Jeune, Bruxelles, 1969, p. 406, reproduit en couleur fig. 254 (Pieter II Brueghel) ;

K. Ertz, Pieter Brueghel der Jüngere. Die Gemälde mit kritischem Oeuvrekatalog, tome II, Lingen, 2000, n° 1241, 

cité pp. 802 et 868-869, reproduit fig. 701 (Pieter II Brueghel).
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Jan II est le fils ainé de Jan I Brueghel, dit Brueghel de Velours et le petit 
fils de Pieter Bruegel l’Ainé. Après une formation dans l’atelier de son 
père, Jan II part en 1622 en Italie travailler auprès du cardinal Federico  

       Borromeo. Il rentre à Anvers à la mort de son père en 1625 et reprend 
son atelier. Cinq ans plus tard, en 1630, il est membre de la Guilde de 
Saint Luc.

Il existe une autre version de notre tableau (panneau, 47 x 51 cm), signée et 
datée, peinte par l’oncle de Jan II, Pieter II Brueghel en 1616 et conservée 
au musée de Bruxelles (Fig. 1, p. 92) (voir K. Ertz, Pieter Brueghel der 
Jüngere (1564-1637/38). Die Gemälde mit kritischem Oeuvrekatalog, tome I,  
Lingen, 2000, p. 162). 

Dans un paysage de dunes, dans lequel on aperçoit au loin un village avec 
ses clochers, un berger est précipité au sol par un loup qui fait fi de sa 
houlette. Il lui déchire la gorge et lui griffe le cou. Le berger succombera 
sans doute mais son sacrifice sauve son troupeau qui commence déjà à 
prendre la fuite.
Nous sommes à la fin de l’hiver, le tertre est encore rocheux et sans herbes, 
les arbres sont dénudés. Des traces de neige subsistent au-delà du ravin sur 
la seconde colline et une cigogne revient pour le printemps. 
La houlette du berger apparait comme une barrière, une ultime protection 
du troupeau. La gravité du sujet est renforcée par la composition. Le 
combat est présenté au premier plan dans la partie basse et sombre.

Le tableau a toujours été l’objet de passionnantes questions d’attribution.
Gustav Glück et Max Jacob Friedländer en 1935 et 1937 sont d’avis que 
notre panneau est une œuvre de Pieter II Brueghel copiant un modèle 
inconnu de son père Pieter I Bruegel.
En 1974 Félix Grossmann, alors conservateur du musée de Manchester, 
donne notre tableau à Pieter Bruegel l’Ancien. Ce dernier met en place la 
composition et commence l’exécution. Il trace le dessin préparatoire et le 
dessin sous-jacent mais ne termine pas l’œuvre. Elle est reprise, notamment 
dans les traits du loup et du paysage, par son fils cadet, Jan I.
Georges Marlier se range à cet avis. Pour lui le tableau est commencé par 
Pieter le Vieux qui peint le paysage et finit par Jan I auteur des traits du 
visage et du corps du berger. 
Notre tableau est exposé à la grande exposition Bruegel en 1980 comme 
Pieter I Bruegel. L'auteur Philippe Roberts-Jones décrit les différentes 
attributions.
Jacques Foucart commente l’exposition et reprend l’avis de Félix Grossmann 
selon lequel « l’ intelligente main » de Pieter I commence l’œuvre qui est 
terminée par son fils. Jacques Foucart estime cependant que c’est Pieter II 
qui reprend la suite de l’œuvre et non pas Jan I : « mais la figure même est 
d’un pauvre dessin, elle est un peu trop nettoyée comme du reste tout le tableau 
et, pas plus que les moutons, ne peut être de cette intelligente main […] On 
peut dans ces conditions admettre l’attribution partielle, pour le paysage qui est 
fort subtil et léger, à Bruegel père… ».
En 2000, Klaus Ertz résume ces différentes positions, rapproche notre 
œuvre de celle de Pieter II à Bruxelles, et pense que notre Bon berger est 
une réplique par Jan II de l’œuvre de son oncle Pieter II peinte en 1616. Jan 
II peint notre panneau soit avant son départ en Italie en 1622, soit après 
avoir repris l’atelier de son père Jan I en 1625. Il rejette toute attribution 
d’une partie de l’œuvre à Pieter I ou Pieter II. 

Même si les deux peintures, notre tableau et celui du musée de Bruxelles, 
ont une iconographie identique jusque dans l’emplacement même des 
cailloux à gauche et à droite du berger, elles ne peuvent pas être de la même 
main. Elles ne sont ni des copies ni des variantes mais bien deux œuvres 
de deux artistes différents. Dans le tableau de Pieter II à Bruxelles, les 
contours des figures sont très fins, les traits sont clairement définis et le 
paysage est bien détaillé. L’accent est mis sur la composition structurée par 
plans, dans laquelle les espaces sont bien séparés par un dessin linéaire net 
et les surfaces colorées lisses. Tout est traité avec exactitude et précision 
jusqu’aux boucles des cheveux caractéristiques des œuvres de Pieter I et 
Pieter II.

Dans notre œuvre, les traits s’effacent et les formes se fondent dans leur 
environnement comme le montre l’entaille dans l’arbre à gauche de la 
composition. Le dessin visible est comme aquarellé suggérant les formes et 
les volumes. Les cheveux du berger ne deviennent qu’une masse unique ; 
le paysage qui l'entoure ne forme plus qu’un seul volume. La picturalité se 
substitue ici à la linéarité du tableau de Bruxelles. Toutes ces caractéristiques 
en font une œuvre moderne de Jan II Brueghel d’après l’œuvre de son oncle 
Pieter II Brueghel. 

Le berger renversé ne représente pas simplement un simple paysan attaqué 
par un loup ; il représente aussi la parabole évangélique du bon Pasteur et 
une vision symbolique de l’histoire contemporaine.
Le bon berger se sacrifie pour ses brebis comme le raconte l’Evangile de 
saint Jean au chapitre 10 dans le passage du bon Pasteur (10 : 1-16) : 

« celui qui n’entre pas par la porte dans l’enclos des brebis mais l’escalade par 
une voie est un voleur et un brigand. Celui qui entre par la porte est le pasteur 
des brebis […] il les mène dehors […] Je suis la porte des brebis. Si quelqu’un 
entre par moi, il sera sauvé […] Le voleur ne vient que pour voler, égorger et 
faire périr. Moi, je suis venu pour qu’on ait la vie […] Je suis le bon pasteur, 
celui qui donne sa vie pour ses brebis. Le mercenaire […] voit-il venir le loup, 
il laisse les brebis et s’enfuit, et le loup s’en empare et les disperse. […] Je suis le 
bon pasteur ; je connais mes brebis et mes brebis me connaissent […] et je donne 
ma vie pour mes brebis ».

Le bon berger se sacrifie pour son troupeau, tel un agneau dans la gueule 
du loup. Cette image est une analogie de la figure du Christ, présenté 
comme l’agneau de Dieu.

Notre tableau avait certainement un pendant, Le mauvais berger (Panneau, 
75 x 104 cm) dont on connait une version par Pieter II Brueghel conservée 
dans une collection anversoise (voir K. Ertz, op. cit. sup., Lingen, 2000,  
n° E121, reproduit fig. 117) (Fig. 2, p. 92). 
Le visage du berger est ici très éloigné de ceux des paysans habituellement 
vus dans la peinture de Brueghel. Le visage est individualisé et donne 
l’impression d’être un portrait.
Les deux compositions auraient aussi un arrière -fond politique. Elles font 
allusion aux tensions entre les Provinces du sud et celles du nord des Pays-
Bas et à leur séparation en 1581.
Le visage du bon berger ressemble étrangement à celui d’Henri van 
Brederode, « le parrain des gueux », connu par une gravure aujourd’hui à 
La Haye (Fig. 3, p. 92).
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Jan II Brueghel (Anvers 1601 - 1678)

Le bon berger
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15
Jan II Brueghel (Anvers 1601 - 1678)
Le bon berger
Panneau de chêne, une planche, non parqueté (au revers la marque d’un trèfle probablement celle Michel Claessens, 
la marque de la tour et des deux mains d’Anvers)
H_40,2 cm L_ 54,5 cm

500 000 / 700 000 €

Provenance :

Collection française avant 1930 ;

Chez Feral, Paris ;

Roerich Museum, New York avant 1954 ;

Princeton University Art Museum avant 1955 ;

Vente anonyme, New York, Plaza Art Gallery, 21 janvier 1955, n° 138 ;

Chez Leegenhoek, Paris en 1966.

Exposition :

Bruegel. Une dynastie de peintres, Bruxelles, Palais des Beaux-Arts, 1980, n° 6, reproduit en couleur (Pieter I Bruegel).

Bibliographie :

Bulletin of Departement of Art and Architecture, mars 1930, p. 16 ;

G. Glück, « Über einige Landschaftsgemälde Pieter Bruegel des Älteren », Jahrbuch der Kunsthistorischen Sammlungen in Wien, NF IX, 1935, p. 164 reproduit fig. 111 

(Pieter II Brueghel d’après Pieter I Bruegel) ;

M.-J. Friedländer, Die altniederländische Malerei, XIV. Pieter Bruegel und Nachträge zu den früheren Bänden, Leyde, 1937, p. 63 et sa réedition 1976, p. 47 (Pieter II Brueghel d’après 

Pieter I Bruegel);

G. Glück, Das grosse Bruegel-Werk, Vienne, 1951, p. 112 (Pieter II Brueghel d’après Pieter I Bruegel) ;

C. de Tolnay et P. Bianconi, Tout l’œuvre peint de Bruegel l’Ancien, Paris, 1968, n° 56, reproduit (Pierre I Bruegel) ;

G. Marlier, Pierre Brueghel le Jeune, Bruxelles, 1969, cité pp. 263-264 (Pieter I Bruegel et Jan I Brueghel) ;

F. Grossman, Pieter Bruegel. Complete Edition of Paintings, Londres, 1973/74, cité pp. 201-202 (Pieter I Bruegel et Jan I Brueghel);

J. Foucart, « A propos de l’exposition de Bruxelles (1980) », Revue de l’art, n° 51, 1981, cité p. 62 (Pieter I Bruegel et Pieter II Brueghel) ;

Catalogue de l’exposition Donation Docteur et Madame Frans Heulens-Van der Meiren, Bruxelles, Musées royaux des Beaux-Arts de Belgique, 1988, cité p. 32 ;

K. Ertz, Pieter Brueghel der Jüngere (1564-1637/38). Die Gemälde mit kritischem Oeuvrekatalog, tome I, Lingen, 2000, n° A 118, cité p. 142, reproduit fig. 114 (attribué à Jan II Brueghel).

Fig. 1 Fig. 2 Fig. 3
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A  près une formation dans l’atelier de son père Brueghel de Velours, Jan II part en 
1622 en Italie travailler auprès du cardinal Federico Borromeo. Il rentre à Anvers  
 à la mort de son père en 1625 et reprend son atelier. Cinq ans plus tard, en 1630, il 

entre membre de la Guilde de Saint Luc.

Dans cette scène mythologique inspirée par un passage de l’Eneide (Chant VI), Jan II 
reprend une composition de son père Jan I Brueghel (Cuivre, 26 x 36 cm) conservée à 
Budapest. Le sujet fournit le prétexte à un incendie effrayant et à une vision infernale. Les 
éléments du monde des Enfers empruntés à Pieter I Bruegel et Jérôme Bosch et ses suiveurs 
comme Jan Mandyn ou Peter Huys sont ici renouvelés par la palette douce, la facture lisse 
et brillante de Jan II substituant au maniérisme un art plus réaliste.

Enée demande à la Sibylle de le mener dans le monde des Enfers pour retrouver son père 
Anchise. Portant une branche de gui pour sa protection, Enée s’avance, poussé par la Sibylle 
de Cumes. Il esquisse un geste de recul au moment de passer devant un affreux démon 
aux ailes de chauve-souris, le corps nu et poilu offert et affalé. Des incendies font rage, 
des colonnes de feu et de fumée se reflètent dans les eaux du Styx tandis que les damnés 
tourmentés et les monstres hybrides et interrogateurs grouillent dans ce vaste paysage du 
Tartare, le lieu souterrain où sont enfermées les âmes condamnées à la damnation éternelle.

Georges Marlier rappelle que notre œuvre était anciennement attribuée à Pieter II Brueghel 
et propose une attribution à Jan I, en la comparant avec celle (cuivre, 26 x 36 cm) conservée 
au musée de Budapest (voir K. Ertz, Jan Brueghel der Ältere (1568-1625). Die Gemälde mit 
kritishem Oeuvrekatalog, Cologne, 1979, n° 65, reproduit fig. 121 p. 120). 
Klaus Ertz quand à lui, estime que notre tableau est une œuvre de Jan II, d’après une 
composition de son père Jan I. Il présente notre œuvre comme une des deux répliques 
autographes du tableau du musée de Bruxelles (27 x 36 cm) (Fig. 1, p. 100). La seconde 
réplique (27,5 x 36 cm) est dans la collection Hardy à Bendorf (voir K. Ertz, Jan Brueghel 
der Jüngere (1601-1678). The paintings with œuvre catalogue, Freren, 1984, n° 130 et n° 131). 
La touche de l’artiste permet à Klaus Ertz de dater notre tableau du début de la carrière de 
Jan II. 
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Jan II Brueghel (Anvers 1601 - 1678)

Enée et la Sibylle aux Enfers
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16
Jan II Brueghel (Anvers 1601 - 1678)
Enée et la Sibylle aux Enfers
Cuivre
H_28 cm L_36,5 cm

60 000 / 80 000 €

Provenance :

Chez Finck, Bruxelles.

Bibliographie :

G. Marlier, Pierre Brueghel le Jeune, Bruxelles, 1969, cité p. 31, reproduit p. 20 fig. 5 (Jan I Brueghel, 

jadis attribué à Pieter II Brueghel) ;

K. Ertz, Jan Brueghel der Ältere (1568-1625). Die Gemälde mit kritischem Oeuvrekatalog, Cologne, 1979, 

cité p. 130 et p. 568, note 92 et 93 p. 519 (Jan II Brueghel) ;

K. Ertz, Jan Brueghel the Younger (1601-1678). The paintings with œuvre catalogue, Freren, 1984, n° 132, 

cité p. 65 et p. 303 (Jan II Brueghel).
Fig. 1
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Jacob van Hulsdonck, né à Anvers, passe semble-t-il sa jeunesse et son apprentissage 
à Middelbourg avant de retourner à Anvers pour obtenir sa maitrise en 1608 et y 
ouvrir un atelier. Entre ces deux villes, Hulsdonck côtoie le grand spécialiste de la 

       peinture de fleurs, Ambrosius Bosschaert l’Ancien qui est mentionné dans les registres 
de la corporation de Saint Luc à Middelbourg à partir de 1593.

Jacob van Hulsdonck développe un répertoire iconographique assez restreint dans un style 
classique et sobre mais sans jamais rien ôter à la puissance de ses représentations. 
Ses thèmes consistent en des agencements de fruits présentés dans une corbeille d’osier 
ajourée qu’Isaac Soreau empruntera, ou dans une coupe ou un plat en porcelaine chinoise. 
Bien plus rares sont ses peintures présentant simplement un bouquet de fleurs dans un 
gobelet. Edith Greindl en répertorie quatre dans des collections privées, parmi lesquelles se 
trouvent notre tableau et un bouquet sur cuivre conservé en Allemagne. En plus du coloris 
éclatant et de son exécution perlée, le charme de notre tableau provient de son élégante 
sobriété et de sa perfection technique avec laquelle Hulsdonck traite ces œillets, cette rose, 
ce narcisse, cette ancolie et ces tulipes. 

Son bouquet de fleurs est composé par étages successifs. Les fleurs les plus souples sont 
tombées du gobelet au premier plan. Les fleurs les plus droites, comme les tulipes, sont au 
sommet. La composition du bouquet apparemment simple, sèche et vide, presque naïve 
devient un agencement compliqué de certaines tiges souples et d’autres très droites et une 
présentation de véritables portraits de fleurs animées par une mouche en bas à gauche, une 
libellule en haut à droite et rafraichies par les gouttelettes. 
Cet amusement à parsemer d’insectes et de gouttes de rosées montre combien Hulsdonck 
tend vers la représentation méticuleuse de chaque forme. Il cherche à être véridique, veillant 
à restituer l’apparence de la matière jusqu’à sa transparence dans le gobelet. Il s’attarde à 
analyser les réseaux des pétales de la rose, les veines du bois de la table. 
Cette précision du rendu de la matière et la présentation des fleurs sur un fond sombre pour 
rehausser leurs tons se retrouve dans une composition quasiment identique représentant un 
bouquet de tulipes et d’œillets sur un entablement avec un papillon (cuivre, 40,6 x 33 cm) 
d’une collection privée allemande de laquelle ressort le même sentiment paisible de stabilité 
(voir E. Greindl, Les peintres flamands de nature morte au XVIIème siècle, Sterrebeek, 1983,  
p. 364, n° 38, reproduit en couleur p. 41 fig. 24).

L’attribution proposée par Edith Greindl a été confirmée par Fred Meijer, que nous 
remercions.
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Jacob van Hulsdonck (Anvers 1582 - 1647)

Bouquet de tulipes avec une rose et des œillets dans un gobelet de verre
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17
Jacob van Hulsdonck (Anvers 1582 - 1647)
Bouquet de tulipes avec une rose et des œillets dans un gobelet de verre
Panneau de chêne, une planche, non parqueté
H_40 cm L_28 cm
Inscription sur une étiquette au revers Elysabeth / 17

350 000 / 500 000 €

Provenance :

Vente anonyme, Londres, Sotheby’s, 30 juin 1971, n° 10, reproduit ;

Chez Leegenhoek, Paris en 1971 (Jan van Kessel) ;

Bibliographie :

E. Greindl, Les peintres flamands de nature morte au XVIIème siècle, Sterrebeek, 1983, 

cité p. 42, p. 364 n° 42, reproduit en couleur p. 40 fig. 23 (Jacob van Hulsdonck).
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Isaac Soreau est avec son frère jumeau Peter, le fils et l’élève de Daniel Soreau. 
De confession protestante, la famille Soreau quitte la ville d’Anvers pour fuir les 
persécutions des catholiques espagnols et s’installe à Francfort dans les années 1590. A 

la mort de leur père en 1616, les deux frères suivent l’enseignement de Sebastien Stosskopf 
qui reprend l’atelier familial.
Isaac Soreau fait varier dans ses œuvres les mêmes motifs. Autour d’une corbeille pleine de 
fruits il ajoute une porcelaine chinoise, un bouquet de fleurs dans un gobelet et parsème 
l’entablement d’œillets, de roses ou de fruits comme des cerises ou des prunes. Ce simple 
arrangement crée le calme et l’harmonie toujours très appréciés et rapproche l’œuvre 
d’Isaac Soreau de la production des artistes contemporains flamands tels qu’Osias Beert et 
Jacob van Hulsdonck avec qui il garde toujours un lien très étroit.

Devant une corbeille remplie de pêches, de prunes, de raisins, de cerises et de groseilles 
l’artiste dépose sur la table une rose et un œillet à coté d’une prune, de cerises et d’un brin 
de groseilles. Dans la restitution attentive des détails, des veines du bois, des gouttelettes de 
rosée et des tavelures des pêches, sur deux fonds de couleurs bien distinctes, le noir à l’arrière 
plan et l’ocre lumineux du plan de table, l’œuvre de Soreau dévoile une tension particulière. 
Posé sur un entablement d’un bois clair et lumineux, le panier de fruits, les feuilles et les 
tiges se détachent avec beaucoup de relief sur le fond noir. En insistant sur leurs ombres 
portées telle que celle de la prune sur l’entablement, Soreau s’attache à présenter en toute 
simplicité le volume des formes et leur équilibre et affirme ainsi la présence saisissante du 
motif central de la corbeille.

Il s’efforce comme son ainé anversois Jacob van Hulsdonck, à analyser les moindres détails 
dans une technique nette et précise proche de celle de la gravure et à faire ressortir les teintes 
fraiches de la nature. Certains éléments, comme l’œillet, le bouton de rose, les cerises et 
les insectes, se retrouvent d’ailleurs dans l’œuvre de ces deux artistes. Après la mort de leur 
père, en 1616, les jumeaux Soreau partent se former dans l’atelier d’Hulsdonck à Anvers. 
Son influence avec celle d’Osias Beert se retrouve dans les tableaux d’Isaac Soreau. Ce 
dernier leur emprunte la présentation horizontale plaçant quelques objets minutieusement 
dessinés sur un entablement de bois et enveloppés d’une lumière uniforme et douce. 
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Isaac Soreau (Francfort 1604 - 1644)

Corbeille de fruits sur un entablement
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18
Isaac Soreau (Francfort 1604 - 1644)
Corbeille de fruits sur un entablement
Panneau préparé
H_57 cm L_79,5 cm

200 000 / 300 000 €

Provenance :

Chez Leegenhoek, Paris en 1972.

Bibliographie :

E. Greindl, Les peintres flamands de nature morte au XVIIème siècle, Sterrebeek, 1983, p. 383

n° 22, reproduit p. 310 fig. 226 (Isaac Soreau) ;

G. Bott, Die Stillebenmaler Soreau, Binoit, Codino und Marrell in Hanau und Frankfurt 1600-1650, Hanau, 2001, 

p. 189, n° WV.UIS.c, reproduit (attribution incertaine à Isaac Soreau sur la base d’une photographie en noir et blanc).
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Paysagiste à Anvers, Gillis Claesz de Hondecoeter est le grand père du célèbre peintre 
d’animaux Melchior de Hondecoeter. Après la chute d’Anvers en 1585 et l’affirmation 
de l’indépendance des Provinces Unies, la famille Hondecoeter, protestante, 

fuit les espagnols catholiques des Provinces méridionales et immigre vers les Provinces 
septentrionales. A Utrecht, Hondecoeter se marie en 1602 et a neuf enfants dont une fille, 
Josina qui épouse le peintre Jan Baptist Weenix. Devenu veuf, il part à Amsterdam où il se 
remarie en 1628 et entre membre de la Guilde, en 1636. 
Dans notre tableau, la claire forêt éloignée à l’arrière plan rendue par une touche vaporeuse 
et le village finement esquissé montre clairement l’influence de ses prédécesseurs, Roelant 
Savery, David Vinckeboons et Gillis van Coninxloo de qui il est sans doute l’élève.
Toutefois, la densité de la forêt au premier plan à droite contrebalancée par l’ouverture de 
l’espace sur le fleuve à gauche, les arbres aux troncs tordus et aux branches noueuses et les 
troncs d’arbres cassés, comme déchirés par la foudre sont autant d’éléments qui affirment 
la manière moderne de l’artiste au XVIIème siècle et se retrouvent tel des signatures dans son 
Paysage fluvial (Panneau, 40 x 29,7 cm) monogrammé et daté 1614 et conservé au Castle 
Museum de Nottingham (voir J. De Maere et M. Wabbes, Illustred Dictionary of the 17th 
century Flemish Painters, Plates A-K, Bruxelles, 1994, reproduit p. 611).
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Gillis Claesz de Hondecoeter (Anvers 1575 - Amsterdam 1638)

Paysage de forêt avec les pèlerins d’Emmaüs
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19
Gillis Claesz de Hondecoeter (Anvers 1575 - Amsterdam 1638)
Paysage de forêt avec les pèlerins d’Emmaüs
Panneau de chêne, trois planches, non parqueté
H_73,5 cm L_102,5 cm
Usures

30 000 / 40 000 €
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Membre de la Guilde de Saint Luc d’Anvers en 1619, Alexandre Keirincx se marie 
en 1622. Après plusieurs séjours à Amsterdam, il se fixe définitivement dans 
cette ville et il y reste jusqu’à sa mort en 1652. 

A ses débuts, vers 1620, il est influencé par les œuvres de Gillis van Coninxloo et Jan 
Brueghel par la disposition de ses paysages en plans colorés successifs et par le dessin des 
feuillages de ses arbres. Cependant, il se libère de cette conception traditionnelle du paysage 
flamand et s’attache progressivement dans les années 1630, lorsqu’il est à Amsterdam, 
à fondre les tons dans une tonalité générale ce qui assure l’unité à ses paysages tout en 
donnant un aspect plus délicat. Plus tard sa facture se fait plus expéditive et sous l’influence 
de Jan van Goyen, ses paysages deviennent presque monochromes. 
Comme Lucas van Uden, Keirincx collabore avec d’autres artistes flamands et hollandais 
qui exécutent les figures de ses paysages, tel que Cornelis van Poelenburg, Sebastian 
Vrancx, Frans Francken et Esaias van de Velde.
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Alexandre Keirincx (Anvers 1600 - Amsterdam 1652)

Paysage de forêt avec un promeneur demandant son chemin
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Alexandre Keirincx (Anvers 1600 - Amsterdam 1652)
Paysage de forêt avec un promeneur demandant son chemin
Panneau de chêne, deux planches, non parqueté
H_47,5 cm L_63,5 cm

15 000 / 20 000 €

Provenance :

Chez Abels, Cologne ;

Collection P. von Kesseler.
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Nous avons très peu d’éléments sur la vie de celui qui se fait appeler le Peintre de la 
Nuit. Le biographe hollandais, Arnold Houbraken nous dit qu’il est majordome 
dans une famille de Gorinchem avant d’ouvrir une auberge à Amsterdam en 1659. 

Malgré ces activités divers, Aert van der Neer semble débuter sa carrière artistique dans les 
années 1630 lorsqu’il s’installe à Amsterdam juste un an après son mariage. Il commence 
probablement sous l’influence de son ami Camphuysen et se spécialise dans le genre 
particulier des paysages nocturnes charmants par leur coloris.
Il s’attache à rendre les ciels nuageux dans des tonalités argentées. Il joue avec les effets de 
lumière. Les rayons du soleil se reflètent dans la calme étendue d’eau au bord de laquelle 
quelques habitations villageoises semblent dormir et le rythme des moulins suspendu. Dans 
ses tableaux, très souvent de même format, 30 x 40 cm, le ciel tient une place importante. 
L’étendue d’eau limpide et les deux tiers de ciel ne laissent peu de place aux bandes de terre 
auxquelles se raccrochent des maisons, des barques et des arbres ou des buissons.
Les coloris chauds, les riches empâtements de matière et l’atmosphère silencieuse et poétique 
de ces petits formats créés à la demande, en font des œuvres très personnelles et intimes, 
présentes dans toutes les grandes collections hollandaises.
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Aert van der Neer (Gorinchem 1603 - Amsterdam 1677)

Paysage aux moulins et voilier sur une rivière
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21
Aert van der Neer (Gorinchem 1603 - Amsterdam 1677)
Paysage aux moulins et voilier sur une rivière
Panneau de chêne contre collé sur panneau parqueté
H_34 cm L_46 cm
Monogrammé en bas à gauche AV. DN (deux monogrammes liés)

50 000 / 70 000 €
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22
Attribué à Jasper van der Laanen (1575/95 - 1624/44)
Paysages de forêt avec promeneurs
Paire de cuivres
H_14,5 cm L_17,5 cm

20 000 / 30 000 € la paire
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Doyen de la Guilde de Saint Luc d’Anvers en 1645, David Teniers épouse la fille de 
Jan Brueghel puis s’installe à Bruxelles en 1651 où l’archiduc Léopold Guillaume 
le nomme peintre de Cour et administrateur de ses collections.

A ses débuts, David Teniers peint des paysages à la manière de Jan Brueghel puis acquiert 
un style personnel qui allie des tons clairs à des coloris chauds. Il diversifie ses thèmes et 
peint de nombreuses scènes de genre, des sujets religieux, mythologiques et littéraires. 

Ce petit paysage vallonné, rapidement esquissé, dans lequel zigzague un cours d’eau qui 
nous mène vers un château et un village, se retrouve dans un panneau au format similaire 
(13,5 x 21 cm) qui figurait à la vente Sotheby’s à Londres le 11 décembre 1996 (n° 303, 
reproduit en couleur).
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Attribué à David Teniers (1610 - 1690)

Deux paysans en conversation avec un pêcheur assis au pied d’un château 
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Attribué à David Teniers (1610-1690)
Deux paysans en conversation avec un pêcheur assis au pied d’un château 
Panneau de chêne, une planche, non parqueté
H_12,5 cm L_23 cm
Monogrammé en bas vers le centre DT
Inscription sur une étiquette collée au revers du panneau David / Teniers

12 000 / 15 000 €
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Après une formation auprès de son père, Lucas van Uden travaille dans l’atelier de 
Pierre Paul Rubens à la fin des années 1610 et jusqu’en 1630. Il réalise pour le 
maître les paysages de ses compositions. Rubens peint ce même thème du berger 

appuyé sur sa houlette, près d’un fleuve, au milieu de son troupeau de moutons dans un 
calme paysage (Toile, 64 x 93,5 cm, Londres, National Gallery. Voir M. Jaffe, Catalogo 
completo Rubens, Milan, 1989, n° 485, reproduit). En 1627, année de son mariage, Lucas 
van Uden est membre de la guilde d’Anvers. Il s’entoure de nombreux artistes flamands 
pour peindre les figures de ses paysages, tel que David Teniers le Jeune, Hendrick van Balen 
ou Gonzales Coques. Il a aussi une activité de graveur non négligeable. Il grave de grandes 
compositions d’après Titien ou Rubens et aussi de petits formats sans avoir recours à un 
modèle pictural.

Repris par Alexandre Keirincx, actif à Amsterdam, dans un panneau (70 x 92 cm) conservé 
au Musée de Bruxelles, ce sujet du calme berger tourné vers la passerelle sur sa gauche, est 
vraisemblablement très apprécié à l’époque. Le tableau de Keirincx est proche de celui de 
Rubens. Il ajoute sur la passerelle de droite une femme apportant au berger un panier de 
victuailles. Lucas van Uden en peint lui-même plusieurs versions de format similaire en 
ajoutant une église dans le fond du paysage à gauche et en variant la position des arbres :
un panneau est vendu chez Sotheby’s à Londres le 8 décembre 1989 (n° 159, reproduit), 
un autre, 27 x 43 cm, est présenté à Maastricht en 1992. Lucas van Uden décale son étude 
d’arbres enlacés vers la droite pour ouvrir l’espace de la partie gauche du tableau sur un 
paysage bleu-vert vallonné sur lequel s’adosse un village.
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Lucas van Uden (Anvers 1595 - 1672)

Bord d’ étang avec un berger faisant boire ses moutons
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Lucas van Uden (Anvers 1595 - 1672)
Bord d’ étang avec un berger faisant boire ses moutons
Panneau de chêne, une planche, non parqueté
H_45,5 cm L_64,5 cm

15 000 / 20 000 €
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Fils d’un amateur de dessin et de peinture, qui soutient sa carrière artistique à Leyde, 
Jan van Goyen reçoit ses premières leçons de plusieurs maîtres puis poursuit toujours 
son apprentissage auprès de différents professeurs en voyageant dans tout le pays.

Il apprend notamment la technique du dessin auprès du futur maître de Rembrandt Isaack 
van Swanenburch, puis chez Jean Adrien de Man avant d’entrer dans l’atelier du peintre 
sur verre Henri Klok. Vers 1610, il est à Hoorn dans le sud de la Hollande, dans l’atelier de 
Guillaume Gerritz puis voyage en 1615 en France. De retour à Leyde, il s’établit dans son 
propre atelier puis part travailler à Haarlem auprès d’Esaias van de Velde jusqu’en 1618 où 
il retourne à Leyde. Il s’installe en 1635 à La Haye et il ouvre une école de peinture dans 
laquelle étudient entre autres artistes Herman Saftleven et Jan Steen qui devient son gendre. 

La touche leste de l’artiste, son dessin rapidement esquissé laisse supposer une certaine 
facilité dans la peinture. Les nombreux croquis que van Goyen nous a laissés témoignent 
pourtant d’un long travail préparatoire. Il dessine sur le vif le littoral de son pays puis 
recompose dans son atelier en utilisant toujours le même schéma et la même manière, une 
composition en diagonale, un terre plein à gauche ou à droite du cadre et des tons sombres 
et monochromes.
Avec Salomon van Ruisdael, Jan van Goyen est le premier créateur du paysage réaliste 
hollandais. Il met en place un paysage tonal, atmosphérique et intime dans lequel un léger 
brouillard voile l’éclat du soleil et rend l’ambiance vaporeuse favorisant ainsi la proximité 
du spectateur avec l’œuvre du peintre. En laissant les trois-quarts de la composition à la 
représentation du ciel, van Goyen fait entrer cet élément volatile et insaisissable de la nature 
dans l’histoire de l’art et le rend réaliste et presque tactile. Le vaste ciel associé à une ligne 
d’horizon très basse qui se perd à l’infini, permet à l’artiste de présenter l’immensité et la 
profondeur de son plat pays.

Sans avoir besoin de se justifier et de faire jouer un rôle particulier aux personnages dans ses 
paysages, les œuvres de van Goyen sont très appréciées surtout pour leur caractère national.
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Jan van Goyen (Leyde 1596 - La Haye 1656)

Paysage d’ hiver aux patineurs
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25
Jan van Goyen (Leyde 1596 - La Haye 1656)
Paysage d’ hiver aux patineurs
Panneau de chêne, une planche, non parqueté
H_31 cm L_ 46,5 cm
Trace de monogramme et de date en bas à gauche VG 16

60 000 / 80 000 €

Provenance :

Chez Leegenhoek, Paris, en 1980.

Bibliographie :

H.-U. Beck, Jan van Goyen 1596-1656. Ein Oeuvreverzeichnis. III. Ergänzungen zum Katalog 

der Handzeichnungen und Ergänzungen zum Katalog der Gemälde, Doornspijk, 1987, n° 64A, 

reproduit p. 146 (Beck lit la date de notre tableau, 1643).



146

Comme son contemporain Jan van Goyen qui, aurait été aussi son professeur, Salomon 
van Ruisdael fait partie des premiers peintres de paysages réalistes hollandais dont 
la peinture célèbre la nouvelle République triomphante des Provinces Unies. Il a un 

neveu très célèbre, Jacob Isaak, le fils de son frère, Isaak, qui continue son art du paysage. 

Il représente un paysage panoramique avec un vaste ciel et donne beaucoup d’ampleur 
à l’espace renforçant la petitesse de l’homme face à l’importante présence des éléments, 
la terre, le ciel et l’eau. L’atmosphère brumeuse et l’ambiance paisible dominent ses 
représentations. Un léger voile nuageux donne un ton argenté à l’ensemble unifié de ses 
représentations d’estuaires. Les bandes de terres qui s’avancent dans le large plan d’eau et la 
succession d’espaces sombres et clairs jusqu’à la silhouette du village posé au loin entre ciel 
et mer, permettent de créer la profondeur. 
Cette vue d’estuaire pourrait bien être la vue du village de Durgerdam, un des villages près 
d’Amsterdam, sur l’Ijmeer.
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Salomon van Ruysdael (Naarden 1600 - Haarlem 1670)

Scène d’estuaire avec des pêcheurs
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26
Salomon van Ruysdael (Naarden 1600 - Haarlem 1670)
Scène d’estuaire avec des pêcheurs
Panneau de chêne, deux planches, renforcé
H_28,5 cm L_36,5 cm
Trace de monogramme sur la barque au centre SVR

20 000 / 30 000 €
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Les peintures de marine sont des célébrations de la République triomphante. En 1581, 
l’Acte de La Haye affranchit les sept Provinces du nord du pouvoir espagnol et les 
séparent des Provinces méridionales. Peindre les vaisseaux, les ports, les guerres 

devient une illustration de la nouvelle puissance commerciale et coloniale indépendante.
La mer est source de gloire. La flotte des Provinces Unies est aussi grande que celles de 
la France, l’Espagne et le Portugal réunies. Dès 1650 et jusqu’à la fin des années 1670, se 
succèdent trois campagnes militaires contre l’Angleterre de Cromwell et de Charles II pour 
la maitrise des routes commerciales maritimes.

L’amiral de Ruyter (1607-1676) mène les victorieux combats lors des trois guerres anglo-
néerlandaises, en 1652, en 1665 et en 1673 contre la flotte française et la flotte anglaise 
alors que les hollandais sont inférieurs en nombre. 
En 1665, la flotte des Provinces Unies se trouve en mauvaise situation face à celle des 
anglais. L’amiral de Ruyter se trouvait occupé dans une expédition en Afrique de l’Ouest 
et en Amérique du nord. Un message annonce son retour. C’est une grande nouvelle. Il est 
tout de suite appelé pour prendre le relais du commandement avec Johann de Witt. 
La peinture montre l’épisode du 18 aout 1665. L’amiral de Ruyter et le grand pensionnaire 
Johann de Witt changent de bateau. Ils vont du bateau illuminé à droite vers le gros bateau 
de guerre, le Delftland dans l’ombre. Le petit bateau lance des boulets de canon pour saluer 
le départ des deux hommes sur leur chaloupe au premier plan. Ce double commandement 
vaudra la victoire de la flotte des Provinces Unies. 
Ce glorieux épisode est très nettement traité par Ludolf Backhuisen qui remplace à 
Amsterdam la famille van de Velde appelée à la cour d’Angleterre. Ce même épisode est 
relaté dans l’œuvre (Toile, 126,4 x 163,2 cm) signée et datée 1671 et conservée à Emden et 
dans laquelle sont peint de véritables portraits de bateaux (voir G. de Beer, Sein Leben und 
Werk. Ludolf Backhuysen (1630-1708), Zwolle, 2002, reproduit p. 79 fig. 88).
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Ludolf Backhuisen et son atelier (Emden 1630 - Amsterdam 1708)

La flotte de Michiel Adriaenszoon de Ruyter 
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27
Ludolf Backhuisen et son atelier (Emden 1630 - Amsterdam 1708)
La flotte de Michiel Adriaenszoon de Ruyter 
Toile
H_139 cm L_201,5 cm
Daté au milieu sur l’écusson des sept Provinces ANNO 1665
Marque du châssis DE WILD / HOLLANDE et numéro inscrit 432 MC

150 000 / 200 000 €

Provenance :

Vente anonyme, Amsterdam, Mak, 19 février 1918, n° 5, reproduit ;

Collection Dr. C.J.K. van Aalft ;

Vente anonyme, Londres, Christie’s, 1 avril 1960, n° 1, reproduit (Ludolf Backhuysen).
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Mattheus van Helmont (Anvers 1623 - Bruxelles 1678)
Intérieur d’apothicaire
Toile
H_41,5 cm L_58 cm
Signé en bas au centre M V / Helmont F

8 000 / 12 000 €
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Attribué à Gillis van Tilborgh (1615 - 1675)
Scène galante
Toile
H_56,5 cm L_85 cm

4 000 / 6 000 €
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Frère cadet et élève d’Adriaen van Ostade, il est en 1643 membre de la Guilde de Saint 
Luc de Haarlem. Il meurt très jeune, laissant une œuvre rare.
Il débute sa brève carrière (une dizaine d’années) en étant très proche du style de 

son frère. Le choix des mêmes scènes rustiques, étoffées de figures dans des intérieurs 
d’auberges, ne facilite pas la distinction entre les œuvres des deux frères. Les œuvres d’Isaac 
se distinguent par la qualité des objets. La matière de la touche picturale et la lumière 
blanche soulignent les détails essentiels dans des couleurs fraiches et vives.
Puis Isaac développe progressivement son propre style et ses propres sujets. Il multiplie les 
scènes de paysages d’été dans des rues de villages et les scènes d’hiver avec des patineurs 
dans un dessin toujours plus fouillé, une composition élaborée dans des grands formats et 
une délicate perspective aérienne.
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Isaac van Ostade (Haarlem 1621 - 1649)

Paysan avec une mère qui épouille son enfant
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30
Isaac van Ostade (Haarlem 1621 - 1649)
Paysan avec une mère qui épouille son enfant
Panneau rond
D_22 cm
Porte un monogramme en bas à gauche IO
Au revers un certificat n° 1915 de Hofstede de Groot daté de 1903 (Adriaen van Ostade).

8 000 / 12 000 €

Provenance :

Collection R. Peltzer, Cologne en 1914 ;

Vente R. Peltzer, Amsterdam, Frederic Müller et Cie, 26-27 mai 1914, n° 156, reproduit (Isaack van Ostade) ;

Chez Leegenhoek, Paris.



+33 (0)1 42 61 73 38 - parisrg@emilegarcin.fr 

T 
PARIS 5ÈME - PLACE MAUBERT 

riplex "Comme une maison" de 210 m² avec terrasse aux derniers étages. Ascenseur. Réceptions, 4 chambres, bureau. 4 caves.      
Parfait état, plein soleil, charme et calme. Rare. Réf : PRG-2584 - Prix : 3.950.000 € 

www.emilegarcin.fr 
PARIS - ENVIRONS DE PARIS - SAINT TROPEZ - SAINT-RÉMY-DE-PROVENCE - DEAUVILLE - LUBERON - AIX EN PROVENCE - CÔTE D’AZUR - UZÈS 

MARSEILLE & LITTORAL - PAYS VAROIS - AVIGNON - DRÔME & VENTOUX - CÔTE BASQUE - PÉRIGORD - BORDEAUX - LYON - MEGÈVE - COURCHEVEL & MÉRIBEL 
LONDRES - GENÈVE - BRUXELLES - DUBLIN - MARRAKECH - TANGER - SAINT BARTH - BOSTON 



www.emilegarcin.fr 
PARIS - ENVIRONS DE PARIS - SAINT TROPEZ - SAINT-RÉMY-DE-PROVENCE - DEAUVILLE - LUBERON - AIX EN PROVENCE - CÔTE D’AZUR - UZÈS 

MARSEILLE & LITTORAL - PAYS VAROIS - AVIGNON - DRÔME & VENTOUX - CÔTE BASQUE - PÉRIGORD - BORDEAUX - LYON - MEGÈVE - COURCHEVEL & MÉRIBEL 
LONDRES - GENÈVE - BRUXELLES - DUBLIN - MARRAKECH - TANGER - SAINT BARTH - BOSTON 

+33 (0)5 59 01 59 59 - perigord@emilegarcin.fr 

S 
DORDOGNE - PROCHE SARLAT 

omptueux château XVe/XVIIe sur 68 ha. 1.200 m² habitables en parfait état. Chartreuse de 270 m², maison d'amis, 2 grands     
appartements, studio, maison de gardien, bureaux. Haras avec manège de 1.260 m², 2 carrières de compétition. Réf : PER-1513 





Delen Private Bank is specialized in private asset management. Our strategy is based on a prudent long-term approach: 
proactive risk management, diversification, simplicity and transparency. Your assets deserve our expertise. Delen Private 
Bank, private asset management with a future .

 www.delen.be
02 511 84 10 - 03 244 55 66



© Pierre Bergé & associés // © photographies Stéphane Briolant et Art Digital Studio, Stéphanie Bourgoin. Imprimé par l'Imprimerie Nouvelle en mai 2012.

CONDITIONS DE VENTE. //. CONDITIONS OF SALE

La vente sera faite au comptant et conduite en euros (€). Les acquéreurs paieront en sus des 

enchères les frais suivants : jusqu’à 500 000 €, 25 % TTC (soit 20, 90 % HT + TVA 19, 6%) et au-

delà de 500 000 € 17, 94 % TTC (soit 15 % HT + TVA 19, 6%). Ce montant étant calculé par lot et 

par tranche. AVIS IMPORTANT : Pour les lots dont le vendeur est non - résident, l’adjudicataire paiera 

une TVA de 5, 5% en sus de l’adjudication (lots signalés par ), ou 19, 6% (lots signalés par ) en sus 

des frais légaux (le montant de cette TVA sera remboursé sur présentation de la preuve d’exportation 

hors CEE, dans un délai maximum d’un mois). Conformément aux dispositions de l’article 321 - 4 

du code de commerce l’astérisque (*) suivant certains lots indique qu’ils sont la propriété d’un des 

associés de la société Pierre Bergé & associés. 

The auction will be conducted in euros (€) and lots will be paid full in cash. As well as the hammer 

price, buyers will pay the following premium : up to 500 000 €, 25% inclusive of tax (either 20, 90 + 

19. 6% VAT), above 500 000 €, 17, 94% inclusive of tax (either 15 + 19. 6% VAT). For lots sold by 

a non - resident the buyer will pay a 5, 5 % V. A. T. (lots marked by a ) or 19, 6% VAT (lots marked 

by a ) on the hammer price plus the premium (the buyer will be refunded of this V. A. T.. when he 

will be presenting to our cashier the proof of export out of EEC). This calculation applies to each lot 

individually. 

GARANTIES. //. GARANTEES

Conformément à la loi, les indications portées au catalogue engagent la responsabilité du Commissaire 

- Priseur, sous réserve des rectifications éventuelles annoncées au moment de la présentation de 

l’objet et portées au procès - verbal de la vente. Une exposition préalable permettant aux acquéreurs 

de se rendre compte de l’état des biens mis en vente, il ne sera admis aucune réclamation de ce fait, 

une fois l’adjudication prononcée. Les photographies du catalogue n’ont pas de valeur contractuelle. 

Les Antiques comportent généralement des accidents et des restaurations ; nous les avons notifiés 

dans la mesure de nos moyens. L’état des pièces est mentionné au catalogue à titre strictement 

indicatif. 

The auctioneer is bound by the indications in the catalogue, modified only by eventual annoucements 

made at the time of the sale noted into the legal records there of. An exhibition prior to the sale permits 

buyers to establish the condition of the works offered for sale and therefore no claims will be accepted 

after the hammer has fallen. Catalogue photographs are not contractually binding 

DESCRIPTIF DES LOTS ET RAPPORT D’ETAT .//. DESCRIPTION OF LOTS AND REPORT CONDITION

Les lots sont vendus en l’état. L’acquéreur potentiel doit s’assurer par lui-même de l’état de chaque 

lot et de la nature et de l’étendue de tout dommage ou restauration en l’examinant avant la vente. 

L’exposition précédant la vente est ouverte à tous et n’est soumise à aucun droit d’entrée. Les 

spécialistes de Pierre Bergé et associés y sont à la disposition des enchérisseurs potentiels et du 

public pour fournir tous renseignement ou conseil. Ils peuvent notamment établir sur demande des 

rapports écrits ou verbaux sur l’état de conservation des objets. Les rapports écrits sur l’état des 

objets sont disponibles sur demande pour les objets ayant une valeur supérieure à 3000 euros. 

Toutes mentions comprises dans les descriptions du catalogue ou dans les rapports d’état d’un lot, 

toute déclaration orale ou écrite faite par ailleurs constituent l’expression d’une simple opinion et 

non l’affirmation d’un fait. Du fait de leur ancienneté et de leur nature, de nombreux lots ne sont 

pas dans leur état d’origine et certaines descriptions figurant au catalogue ou rapport d’état peuvent 

dans certains cas faire mention d’un dommage et/ou d’une restauration. Les références faites dans 

la description du catalogue ou dans le rapport d’état relatives à un accident ou à une restauration, 

sont faites pour faciliter l’inspection par l’enchérisseur potentiel et sont soumises à l’appréciation 

devant résulter d’un examen personnel de l’acheteur ou de son représentant compétent. L’absence 

d’une telle référence dans le catalogue n’implique aucunement qu’un objet soit exempt de tout défaut 

ou de toute restauration, de plus une référence à un défaut particulier n’implique pas l’absence de 

tous autres défauts. Les informations relatives aux dimensions d’un lot figurant dans la description 

du catalogue ou dans le rapport d’état sont communiquées à titre indicatif et ne sont pas garanties. 

Les estimations des prix de vente ne doivent pas être considérées comme impliquant la certitude que 

l’objet sera vendu pour le prix estimé ou que la valeur ainsi donnée est une valeur garantie.

Lots will be sold in condition. The potential buyer must ensure by himself of the condition of each lot 

and the nature and extent of any damage or restoration before considering the sale. The exhibition 

prior to the auction is open to everyone and isn’t subject to any entrance fee. The Pierre Berge 

specialists are available to potential bidders and the public to provide any information or advice if 

needed. They can also establish, on demand, written or verbose reports about the conservation state 

of the objects. The written reports on the condition of the objects are available on demand for the lots 

with greater value than 3000 euros.

All references included on catalogue description or condition reports, any oral or written statement 

made otherwise constitute an expression of a mere opinion and not facts. Because of their age and 

their nature, many lots are not in their original condition and some descriptions in the catalogue or 

in the condition report may, in some cases, mention damages and / or restoration. References in the 

catalogue description, or in the condition report, on an accident or a restoration are made to facilitate 

the inspection by potential bidders and are subject to the assessment that must be the result of a 

personal examination by the buyer or his appropriate representative. The absence of such a reference 

in the catalogue does not imply that an object is free of any defects or restoration ; furthermore 

a reference to a particular defect does not imply absence of all other defects. Information on the 

dimensions of a lot shown in the catalogue description or in the condition report is intended as 

information only and is not guaranteed. Estimated selling price should not be considered as implying 

the certainty that the object will be sold for the estimated price or that the value given here is a 

guaranteed value.

ENCHÈRES. //. BIDS

Les enchères suivent l’ordre des numéros du catalogue. Pierre Bergé & associés est libre de fixer 

l’ordre de progression des enchères et les enchérisseurs sont tenus de s’y conformer. Le plus offrant 

et dernier enchérisseur sera l’adjudicataire. En cas de double enchère reconnue effective par Pierre 

Bergé & associés, l’objet sera remis en vente, tous les amateurs présents pouvant concourir à cette 

deuxième mise en adjudication. 

Bidding will be in accordance with the lot numbers listed in the catalogue or as announced by Pierre 

Bergé & associés, and will be in increments determinated by the auctioneer. The highest and last 

bidder will be the purchaser. Should Pierre Bergé & associés recognise two simultaneous bids on an 

object, the lot will be put up for sale again and all those present in the saleroom may participate in 

this second opportunity to bid. 

ORDRE D’ACHAT ET ENCHÈRE PAR TÉLÉPHONE. //. ABSENTEE BIDS AND TELEPHONE BIDS

Tout enchérisseur qui souhaite faire une offre d’achat par écrit ou enchérir par téléphone peut utiliser 

le formulaire prévu à cet effet en fin du catalogue de vente. Ce formulaire doit parvenir à Pierre Bergé 

& associés, au plus tard deux jours avant la vente, accompagné des coordonnées bancaires de 

l’enchérisseur. Les enchères par téléphone sont un service gracieux rendu aux clients qui ne peuvent 

se déplacer. En aucun cas Pierre Bergé & associés ne pourra être tenu responsable d’un problème 

de liaison téléphonique. 

Those wishing to make a bid in writing or by telephone should use the form provided with the auction 

catalogue. This form, accompanied by the bidder’s bank details, must be received by PBA no later 

than two days before the sale. Telephone bids are a free service designed for clients who are unable 

to be present at auction. Pierre Bergé & associés cannot be held responsible for any problems due 

to technical difficulties. 

RETRAIT DES ACHATS. //. REMOVAL OF PURCHASES

Les risques passent sur la tête de l’acquéreur dès l’adjudication. En cas de paiement par chèque 

ou par virement, la délivrance des objets pourra être différée jusqu’à l’encaissement complet du 

prix, l’acquéreur ne devenant propriétaire qu’au moment de cet encaissement. Dès l’adjudication, 

l’objet sera sous l’entière responsabilité de l’adjudicataire. L’acquéreur sera lui - même chargé de 

faire assurer ses acquisitions, et Pierre Bergé & associés déclinent toute responsabilité quant aux 

dommages que l’objet pourrait encourir, et ceci dès l’acquisition prononcée. Toutes formalités et 

transports restent à la charge exclusive de l’acquéreur. 

From the moment the hammer falls, sold items will be in the exclusive responsibility of the buyer. 

If payment is made by cheque or by wire transfer, the objects can only be delivered once the full 

amount has been received in our account, the buyer becoming the owner only at this moment. 

From the moment the hammer falls, sold items will be in the exclusive responsability of the buyer. 

Transportation and storage will be invalided to the buyer. The buyer will be solely responsible for 

insurance, and Pierre Bergé & associés assume no fiability for any damage items may incure from 

the time the hammer falls. All transportation arrangements are the sole responsability of the buyer. 

PRÉEMPTION. //. PRE-EMPTION

Dans certains cas, l’État français peut exercer un droit de préemption sur les œuvres d’art mises en 

vente publique conformément aux dispositions de l’article 37 de la loi du 31 décembre 1921 modifié 

par l’article 59 de la loi du 10 juillet 2 000. L’État se substitue alors au dernier enchérisseur. En pareil 

cas, le représentant de l’État formule sa déclaration après la chute du marteau auprès de la société 

habilitée à organiser la vente publique ou la vente de gré à gré. La décision de préemption doit 

ensuite être confirmée dans un délai de quinze jours. Pierre Bergé & associés n’assumera aucune 

responsabilité du fait des décisions administratives de préemption. 

In certain cases, the French State is entitled to use its right of pre-emption on works of art or private 

documents. This means that the state substitutes itself for the last bidder and becomes the buyer. 

In such a case, a representative of the French State announces the exercise of the pre-emption right 

during the auction and immediately after the lot has been sold, and this declaration will be recorded 

in the official sale record. The French State will have then fifteen (15) days to confirm the pre-emption 

decision. Pierre Bergé & associés will not be held responsible for any administrative decisions of the 

French State regarding the use of its right of pre-emption. 

FOLLE ENCHÈRE. //. DEFAULT OF THE BUYER

Tout lot non payé par l'adjudicataire dans un délai de trois mois à compter de la date de la vente 

pourra être remis en vente par Pierre Bergé & associés après les mises en demeure légales, la 

différence éventuelle restant à la charge de l'adjudicataire défaillant. A cet effet, le propriétaire donne 

mandat à Pierre Bergé & associés de décider et de mettre en oauvre le cas échéant la procédure 

dite de folle enchère.

Any lot unpaid by the buyer within 3 months since the day of the auction will be re-ordered for sale by 

Pierre Bergé & associés, after the legal former notice, the possible difference of price remaining to the 

buyer in default. As a result, the owner mandates PBA to decide and carry out the procedure legally 

applied in the case of default of the buyer.



Les ordres d’achat doivent être reçus au moins 24 heures avant la vente. //. To allow time for processing, absentee bids should be received at least 24 hours before the sale begins. 

À envoyer à .//. Send to :

PIERRE BERGÉ & ASSOCIÉS
92 avenue d’Iéna _ 75116 Paris www.pba-auctions.com
T. +33 (0)1 49 49 90 00 F. +33 (0)1 49 49 90 01

Après avoir pris connaissance des conditions de vente décrites dans le catalogue, je déclare les accepter et vous prie d’acquérir pour mon compte personnel aux limites indiquées 
en euros, les lots que j’ai désignés ci-dessous. (Les limites ne comprenant pas les frais légaux.)
I have read the conditions of sale and the guide to buyers printed in this catalogue and agree to abide by them. I grant you permission to purchase on my behalf the following items whithin
the limits indicated in euros. (These limits do not include buyer’s premium and taxes.)
Références bancaires obligatoires (Veuillez joindre un RIB et renvoyer la page suivante dûment remplie)
Required bank réferences (Please complete and join following page)
Références commerciales à Paris ou à Londres
Commercial réferences in Paris or London
Aucune demande de ligne de téléphone ne sera prise en compte pour les lots ayant une estimation inférieure à 800 euros ; veuillez pour ceux-ci laisser des ordres fermes
Please note that only commission bids in writing will be accepted for lots estimated under 800 euros. Telephone bids will not be registered for these lots. 

LOT No
LOT No

DESCRIPTION DU LOT 
LOT DESCRIPTION

LIMITE EN EUROS 
TOP LIMIT OF BID IN EUROS

Signature obligatoire : 
Required signature :

Date :
T. S. V. P

Nom et Prénom
Name

Adresse
Address

Téléphone
Phone

Fax
fax

E-mail

ORDRE D’ACHAT.//. BID FORM

ORDRE FERME .//. ABSENTEE BID

DEMANDE D’APPEL TÉLÉPHONIQUE .//. PHONE CALL REQUEST

Vente aux enchères publiques

DROUOT-RICHELIEU - PARIS
LUNDI 11 JUIN 2012

ÉCOLES FLAMANDE ET HOLLANDAISE
Provenant de collections privées



CE FORMULAIRE DOIT ÊTRE REMPLI PAR TOUT ENCHÉRISSEUR AVANT LA VENTE. 
PLEASE NOTE THAT YOU WILL NOT ABLE TO BID UNLESS YOU HAVE COMPLETED THIS FORM IN ADVANCE. 

PIÈCES D’IDENTITÉ - PHOTOCOPIE DU PASSEPORT
IDENTIFICATION PAPER - PASSPORT COPY

POUR TOUTE INFORMATION, CONTACTER LE +33 (0)1 49 49 90 00
FOR ANY INFORMATION PLEASE CALL +33 (0)1 49 49 90 00

Je confirme que je m’engage à enchérir en accord avec les conditions de vente imprimées dans le catalogue de cette vente. 
I agree that I will bid subject to the conditions of sale printed in the catalogue for this sale. 

Date de la vente 
Sale date

LUNDI 11 JUIN 2012

Nom et Prénom
Name and first name 

Adresse
Adress

Agent
Agent

Téléphone
Phone number

Banque
Bank

Personne à contacter
Person to contact

No de compte
Acompt number

Références dans le marché de l’art
Acompt number

Téléphone
Phone number

Oui
Yes

Non
No

Signature obligatoire : 
Required signature :

Date :
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