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32
7ZAO Wou-Ki

1920-2013

30.11.94- - 1994

Huile sur toile

Signée en chinois et en pinyin en bas

a droite «Zao», contresignée en pinyin
et titrée au dos «Zao Wou-Ki, 30.11.94»
54 x 65 cm

Provenance:

Galerie Thessa Herold, Paris
Collection particuliére, Paris, 1998

A 1'actuel propriétaire par descendance

Expositions:

Paris, Galerie Thessa Herold,

Zao Wou-Ki - Peintures Récentes,
novembre 1997-janvier 1998, reproduit
en couleur p. 28

Madrid, ARCO, Galerie Thessa Herold, Zao
Wou-Ki, peintures et encres de Chine,
février 1998, reproduit en couleur p. 55

Bibliographie:

C. Roy, Zao Wou-Ki, Editions du Cercle
d'Art, Paris, 1996, reproduit en couleur
sous le n°63, p. 205

Y. Bonnefoy & G. De Cortanze, Zao Wou-Ki,
Editions de La Différence, Paris, 1998,
reproduit en couleur p. 274

Cette euvre sera répertoriée dans

le Catalogue Raisonné a venir, établi
par Madame Frangoise Marquet et Monsieur
Yann Hendgen.

Un certificat de la Fondation Zao Wou-Ki
sera remis a 1'acquéreur.

0il on canvas; signed in Chinese

and Pinyin lower right, signed again
in Pinyin and titled on the reverse;
21 1/4 x 25 5/ in.

350 000 - 550 000 €

«Jamais mieux que dans cette ceuvre
récente Zao Wou-Ri na accédé

a la pensée du rien qui est a la racine
de tout: na, disons, plus fortement
irréalis¢ le monde (...)»

— Yves Bonnefoy, extrait du texte sur le lot 32 dans le catalogue
d’exposition & la Galerie Thessa Herold en 1997.

8 Post-War & Contemporain ARTCURIAL 29 juin 2021 19h30. Paris






32
ZA0 Wou-Ki

1920-2013

30.11.94- - 1994

Fr

«Liespace est silence », tel est le
titre de l'exposition rétrospective
consacrée a Zao Wou-Ri au Musée
d’Art Moderne en 2018-19. La
puissance de ces mots nous guide a
travers lceuvre du maitre.

Tout d'abord, l'espace. Zao
Wou-Ki l'occupe a la mesure de la
densité signifiante d'un texte sur
une page. Il le condense, il l'allege,
il 'assouplit. Sa peinture vient
peupler la toile pour acquérir la
mesure juste, 'harmonie parfaite
qui emplit Feeil.

Les deux ceuvres présentées
ici (lots 32 et 34) se révelent les
exemples parfaits pour illustrer sa
maitrise de l'espace.

Dans 80.11.94, réalisé en 1994,
soit huit ans apres le lot 32, la
majeure verte succede a la bleue.

10 Post-War & Contemporain

Ici, tout se concentre au milieu du
tableau. Le méme découpage tri-
partite de l'espace est respecté mais
lagencement est différent. Lespace
semble seffacer pour offrir la forét
de signes centrale qui souvre
véritablement comme si les deux
bandes supérieure et inférieure lui
proposaient une place dexpres-
sion: la révélaient. Ainsi le fond
vert parait presque se diluer ou
sestomper, comme le rideau d'une
scene centrale qui seffacerait pour
laisser le spectacle se dérouler.

De larges nuées noires circu-
laires séchappent du centre créant
un spectaculaire jeu dombres
contrastant avec le traitement du
noir profond et tout en maticre en
marge de la toile.

ARTCURIAL

En

“Space is silence” was the title of
the retrospective dedicated to
Zao Wou-Ki at the Paris Museum
of Modern Art in 2018-9. The
potency of these words guides us
through the master’s works.

First of all, space. Zao Wou-Ki
occupied space like the mea-
ningful density of a narrative on
a sheet of paper. He abridged
it, reduced it, and smoothed it.
His painting inhabits the canvas,
acquiring the right measure and
perfect harmony, which fills the
eye.

The two works presented here
(lots 32 and 34) perfectly illus-
trate his mastery of space.

In 30.11.94, painted in 1994,
eight years after the lot 32,
dominant greens took over from

29 juin 2021 19h30. Paris

blues. Here, everything is focused
on the centre of the work. The
same tripartite division of space
is respected but the layout is
different. Space seems to fade
away, offering up the central
forest of symbols that unfolds

as if the upper and lower bands
were providing it with a forum
for expression, revealing it. Thus,
the green background almost
seems to be diluted or fading, like
a stage curtain sweeping back to
allow a show to take place.

Large, black circular clouds
escape from the centre, creating
spectacular shadows that contrast
with the treatment of the deep,
textured black around the pain-
ting’s edges.






Collection de Monsicur et Madame X., Paris

33
7ZAO Wou-Ki

1920-2013

Sans titre — 1984

Encre de Chine sur papier

Signé en chinois et en pinyin et daté
en bas vers le centre droit «Zao, 84»
102 x 103,70 cm

Provenance:

Collection particuliéere, Paris

(acquis directement auprés de 1'artiste)
A 1'actuel propriétaire par descendance

Expositions:

Paris, Musée d'Art Moderne de la Ville
de Paris, Passions privées - Collections
particuliéres d'art moderne et
contemporain en France, décembre 1995-
mars 1996, reproduit en noir et blanc
sous le n°20, p. 341

Bibliographie:

B. Noé&l, Zao Wou-Ki - Encres, Editions
Librairie Séguier, Paris, 1989,
reproduit sous le n°9 bis, p. 18

Un certificat a la charge de 1'acquéreur
pourra étre délivré par la Fondation
Zao Wou-Ki.

India ink on paper; signed in Chinese
and Pinyin and dated lower centre right;
40 1/s x 40 7/8 in.

70 000 - 90 000 €

«(...) une impression de fluidité peut

se manifester dans la technique a lencre
de Chine, réintroduite durablement

par le peintre [Zao Wou-Ki] grace

a I'insistance d'Henri Michaux. »

— Extrait du dossier pédagogique du Musée d'Art Moderne de la Ville de Paris
sur l'exposition Zao Wou-Ki en 2018

12 Post-War & Contemporain ARTCURIAL 29 juin 2021 19h30. Paris






34
7ZAO Wou-Ki

1920-2013

17.9.86 - 1986

Huile sur toile

Signée en chinois et en pinyin «Zao»

en bas a droite, contresignée en pinyin
et titrée au dos «Zao Wou-Ki, 17.9.86»
60 x 73 cm

Provenance:

Galerie Protée, Toulouse (acquis
directement auprés de 1'artiste)
Collection particuliére, Toulouse

A 1'actuel propriétaire par descendance

Bibliographie:

Cette euvre sera répertoriée dans

le Catalogue Raisonné a venir, établi
par Madame Frangoise Marquet et Monsieur
Yann Hendgen.

Un certificat a la charge de 1'acquéreur
pourra étre délivré par la Fondation
Zao Wou-Ki.

Cette cuvre est vendue en collaboration
avec Artcurial Toulouse-Jean-Louis
Vedovato.

0il on canvas; signed in Chinese

and Pinyin lower right, signed again
in Pinyin and titled on the reverse;
23 5/ x 28 3/4 in.

400 000 - 600 000 €

«Peindre, peindre, — Toujours peindre —
Encore peindre — Le mieux possible,

le vide et le plein — Le léger et le dense —
Le vivant et le souffle.»

— Zao Wou-Ki

14 Post-War & Contemporain ARTCURIAL 29 juin 2021 19h30. Paris
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7ZAO Wou-Ki

1920-2013

17.9.86 - 1986

Dans 17.9.86, l'artiste choisit
subtilement de fragmenter sa toile
en trois zones qui se détachent
horizontalement: la partie infé-
rieure se concentre sur lapplication
d'un bleu imposant qui séclaircit
progressivement. Le traitement qui
varie d'une couche épaisse a un tra-
vail en dentelles, tels des filaments
de signes qui se décomposent pour
¢épouser le fond, évoque le sac et le
ressac.

A cette premiére partie, succede
un temps différent, celui de la
transition vers la lumicre qui se
caractérise par une nuée grisée a la
forme évolutive rappelant aspect
vaporeux et changeant du nuage.

Enfin éclate la lumiere, comme
le point dorgue final orchestrant

tout le reste et le chargeant de sens.

Cette cadence croissante est
dictée, facilitée par la gestion de
l'espace qui, & elle seule, déplie tout
le rythme du tableau.

Par ailleurs, 17.9.86 réalisée en
1986 s'inscrit dans une période

16 Post-War & Contemporain

Zao Wou-Ki, Hommage & Matisse, 02.02.86, 1986

© Musée d'Art Moderne,

pendant laquelle Zao Wou-Ki

rend hommage 4 Matisse (avec
notamment Hommage a Matisse | -
02.02.86, 1986 de la Collection du
Musée d'Art Moderne de la Ville de
Yaris). La palette de [7.9.86 révele
les subtilités des couleurs noir,
bleu, rose et gris caractéristiques
de ce moment dans l'ceuvre du
peintre.

Ce cadeau pour l'ceil sapprécie
en «silence». Les ceuvres de Zao
Wou-Ki se consomment dans la
contemplation infinie de ce recueil
secret qui contient une multitude
d'embranchements, comme autant
de sens de lecture. Ce silence
quiimposent les ceuvres va de pair
avec une certaine aura, inhérente a
ses peintures. Le troisicme terme
de I'équation conjuguant espace et
silence est peut-étre alors la dis-
tance, celle du respect pour de tels
chef d'ceuvres, celle de la spiritua-
lit¢ qu'implique leur lecture.

ARTCURIAL

Paris

En

In 17.9.86, the artist artfully
chose to separate his canvas into
three horizontal zones. The lower
part focuses on the application of
an imposing blue that gradually
lightens. The treatment varies
from a thick layer to a lace thread,
like filaments of symbols that
break down to espouse the back-
ground, bringing to mind the
swash and backwash of waves.

A different phase follows on
from this first segment, that of
the transition towards the light.
This is characterised by a greyish
form whose fluctuating appea-
rance calls to mind the gauzy,
shifting aspect of a cloud.

Finally, light bursts through,
like the climax that orchestrates
the rest, bringing meaning to it.

This increasing tempo is
ordained and facilitated through
his mastery of space, which alone
reveals the painting’s rhythm.

Furthermore, 17.9.86, painted
in 1986, was made at a time when

29 juin 2021 19h30. Paris

Zao Wou-Ki was paying tribute to
Matisse (in particular with Hom-
mage a Matisse I - 02.02.80,
1986 from the Collection of the
Paris Museum of Modern Art).
The palette used for 17.9.86
reveals the subtleties of the hues
of black, blue, pink, and grey that
were characteristic of that period
in the painter’s ocuvre.

This gift for the eye is appre-
ciated in “silence”. Zao Wou-Ki’s
works are consumed in the
infinite contemplation of a secret
communion with its tremendous
intricacies, providing a multitude
of interpretations. The silence
imposed by the works goes hand
in hand with a certain aura that is
inherent to his paintings. There-
fore, the third expression in the
equation combining space and
silence is possibly distance, that
which is used to show respect for
such masterpieces, that of the
spirituality of their reading.






35
Judit REIGL

1923-2020
Sans titre — 1961

Huile sur toile
Signée et datée au dos «Reigl, 1961»
83 x 104 cm

Provenance:
Galerie van de Loo, Munich
Collection particuliére, Allemagne

0il on canvas; signed and dated
on the reverse; 32 5/g x 41 in.

60 000 - 80 000 €

18 Post-War & Contemporain ARTCURIAL 29 juin 2021 19h30. Paris






35
Judit REIGL

1923-2020

Sans titre — 1961

Fr

«Le plus passionnant — le plus
difficile aussi — cest (...) de guet-
ter, de pouvoir saisir (au jeu de
l'apparition-disparition) l'instant
d'un équilibre instable et précaire,
darréter la peinture — suspendre le
temps a la fronticre de la nais-
sance de la mort.» La tension que
cherche Judit Reigl dans I'élabora-
tion de ses peintures est celle qui
la guette depuis son plus jeune age.
Ballottée permanente de son iden-
tité blessée, a mi-chemin entre sa
Hongrie natale dont elle séchappe
clandestinement a 27 ans apres
huit tentatives avortées et 35 km
de marche a travers la zone russe,
et la France qui l'accueille non sans
obstacle.

L'oeuvre présentée ici et réalisée
en 1961 explicite cette tension.
D'un fond clair, se dégagent le
noir, appliqué en masse, dans
la spontanéité d'un mouvement
rapide (Judit Reigl admire la vitesse
dexéeution de Georges Mathieu),
et le rouge se révélant au centre
de la masse sombre, comme une
cicatrice suspendue sur la toile.

20 Post-War & Contemporain

Judit Reigl, Ecriture en masse, 1959

© PH Boudraux

Cette période correspond a la
réalisation de sa série Ecritures en
masse (1959-1965). «La peinture
est placée par masses sur la toile.
Jiavais acheté un matériau qui sert
aux magons: un noir broyé qui
seche lentement, en profondeur,
pendant des années, ainsi je tra-
vaillais toujours sur six a huit toiles
en méme temps. A partir d'un
fond blanc, je plagais sur la toile les
mottes de peinture avec une lame
souple et arrondie, quelquefois une
simple baguette de bois, et je les
«montais» ensuite de bas en haut
sur la toile, en recouvrant, avec ce
noir broyé, les couleurs plus légeres
placées en dessous.»

Sans titre, forte de ces expé-
rimentations déploie un excep-
tionnel mouvement: le rapport
des masses de couleurs a lespace
¢évolue comme des nuages en
apesanteur.

ARTCURIAL

En

“What's most fascinating — and
most difficult too —is (...) to keep

watching, to grasp (in this game of

appearing and disappearing) the
very moment of unstable and pre-
carious balance when one must
stop painting — bring time to a
standstill on the very threshold of
the birth of death.” The tension
that Judit Reigl sought in the
elaboration of her paintings was
the tension she had been seeking
from a very early age. She was
constantly torn by her troubled
identity, at a crossroads between
her native Hungary that she
covertly escaped at the age of 27
after eight aborted attempts and
a 35 km walk through Russian
territory and France where her
welcome was not unhindered.

The work presented here and
painted in 1961 expresses that
tension. Standing out against a
light background is black, applied
thickly, with the spontaneity of
arapid movement (Judit Reigl
admired Georges Mathieu's speed
of execution), and red, which

29 juin 2021 19h30. Paris

appears in the centre of the black,
like a scar hanging on the canvas.

It is during this period that she
painted her series Ecritures en
masse (1959-1965). “The paint
is applied thickly to the canvas. I
had purchased some equipment
used by masons: a crushed black
that dries slowly, outwards from
the depths, over the years. Hence,
I always worked on six to eight
paintings at a time. Starting with
a white background, I would place
mounds of paint on the canvas
using a supple, rounded blade, or
sometimes a simple wooden stick,
and I would then increase their
depth, working from the bottom
of the canvas upwards, covering
the lighter colours placed beneath
with this ground black.”

Drawing on these experiments,
Sans titre shows exceptional
movement: the relationship
between the masses of colours
and space evolves like clouds
floating weightlessly.
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36
Joan MITCHELL

1925-1992

Sans titre — Circa 1975

Huile sur toile

Signée au dos «Joan Mitchell»
et dédicacée sur le chéassis
«Joan Mitchell pour Bozo»

46 x 38 cm

Provenance:
Don de 1'artiste a Dominique Bozo
A 1'actuel propriétaire par descendance

Bibliographie:

Joan Mitchell: Choix de peintures,
1970-1982, Editions ARC, Musée d'Art
Moderne de la Ville de Paris, Paris,
1982, reproduit en noir et blanc
(non paginé)

0il on canvas; signed on the reverse
and dedicated on the stretcher;
18 1/8 x 15 in.

120 000 - 180 000 €

Joan Mitchell dans son atelier
au début des années 80 D.R.

22 Post-War & Contemporain ARTCURIAL 29 juin 2021 19h30. Paris
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Joan MITCHELL

1925-1992

Sans titre — Circa 1975

Claude Monet, Nymphéas, 1907

@ Museum of Fine Arts,

Dans un entretien accordé a
Suzanne Pagé et Béatrice Parent
en 1982, lartiste américaine Joan
Mitchell revient sur ses deux
passions «Jétais déchirée car je
faisais aussi de la poésie et vers
onze ans jai da choisir». Au regard
de ses peintures, la question se
pose autrement: a-t-elle vraiment
choisi? Ses ceuvres, dans lesquelles
l'abstraction investit l'espace, sont
autant de pages écrites et offertes a
la contemplation du regard. Patrick
Waldberg, auteur de l'ouvrage
consacré a lartiste et intitulé La
Différence (1992), affirme que

la peinture de Joan Mitchell

est «écriture». «Je nai pas été
habituée aux mots mais je suis litté-
rale», dit-elle encore. Des poemes
peints, elle en rédige avec fougue
pour fixer sur la toile un ersatz de
sensation.

24 Post-War & Contemporain

Houston

Joan Mitchell est née a Chicago
en 1925. En 1955, elle s'installe
en France avec son compagnon,
le peintre québécois Jean-Paul
Riopelle avec qui elle entretient
une relation longue et tourmen-
tée et qui inspire profondément
sa peinture. Ils habitent d'abord
le 15¢ arrondissement a Paris puis
déménagent a Vétheuil en bord
de Seine, pour enfin s'installer a
Giverny.
L'ceuvre présentée ici intitulée Sans
titre date de circa 1975, soit a peine
deux ans avant sa rupture avec Rio-
pelle et I'année suivant sa grande
exposition personnelle au Whitney
Museum of American
Art de New York sur les dix
dernicres années de son parcours.
Animée de bleu et noir profonds,
l'ceuvre met en scene des empi-
tements créant de gracieux reliefs

ARTCURIAL

dans la composition. Autour de

ce dialogue vaporeux se figent des
nuées de lumicre, des touches
rosées et blanches qui encadrent
subtilement l'obscurité. Les
tonalités de l'oeuvre évoquent les
peintures quelle réalise sur le
theme du tilleul, inspirées notam-
ment de l'arbre qui se trouvait dans
sa propriété de Vétheuil. La raison
du choix de cette derniere s'inscrit
dans le souvenir de Monet qui ha-
bite le couple et notamment Joan
Mitchell. En effet, Monet habite
aussi Vétheuil avant de s'installer a
Giverny. Sans fitre peut ainsi faire
écho a Nymphéas de Monet (1907,
91 < 81 em, conservée au Musée
des Beaux-Arts de Houston). Alors
que l'ceuvre de Mitchell se délie
dans une abstraction expression-
niste dont les touches miment

les reflets de l'eau, la peinture de
Monet, plus figurative décrit les
mémes couleurs, les mémes sub-
tilités dombre et de lumicre dans
une dynamique, pour 'un comme
l'autre, au plus proche de la nature.
[l est intéressant par ailleurs de
souligner la dédicace de l'artiste
sur le chassis: «Joan Mitchell,
pour Bozo». En effet, cette toile est
offerte a Dominique Bozo lors de
l'exposition personnelle de Joan
Mitchell au Musée d'Art Moderne
de la Ville de Paris en 1982. A
I'époque, Dominique Bozo dirige
le musée (1981-1986) qui ceuvre
pour lacquisition de chefs doeuvres
de Matisse, Mondrian et Mir6 et
pour louverture des collections
francaises aux artistes américains
notamment Pollock et de Kooning.
Sans titre est restée dans la famille
jusqua aujourd'hui et témoigne de
l'importance de la relation entre
musées et artistes.

29 juin 2021 19h30. Paris
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In an interview with Suzanne
Pagé and Béatrice Parent in
1982, American artist Joan
Mitchell discussed the two things
she was passionate about. “I felt
torn between the two, as I also
wrote poetry. And around the
age of 11, I had to make a choice.”
When you look at her paintings,
you see the question in a different
light. Did she really choose? Her
works, which are pure abstrac-
tion, are like so many pages of
poetry written and offered to the
reader’s gaze. Patrick Waldberg,
the author of the work on the
artist entitled La Différence
(1992), said that Joan Mitchell's
paintings were in fact “prose”.

“I was never used to words but

I am literary,” she would say. She
passionately composed painted
poetry in order to secure a substi-
tute for feelings onto the canvas.

Joan Mitchell was born in
Chicago in 1925. In 1955, she
settled in France with her
partner, Quebecois painter
Jean-Paul Riopelle with whom
she had a long and troubled rela-
tionship and who profoundly ins-
pired her works. They first lived
in the 15" arrondissement of
Paris and then moved to Vétheuil
on the banks of the Seine, finally
settling in Giverny.

The work presented here, cal-
led Sans Titre dates from around
1975, barely two years before she
broke up with Riopelle and one
year after her major solo exhibi-
tion at the Whitney Museum of
American Art in New York, which
was a retrospective of her works
from the preceding ten years.
The work mingles deep blue
and black, its impasto creating



graceful three-dimensional
patterns in the composition.
Around this vaporous dialogue
are clouds of light pink and
white touches that subtly frame
the obscurity. The work's tones
bring to mind the paintings she
made of linden trees, particularly
inspired by the tree on her land
in Vétheuil. The reason for her
choosing this tree lies in the
couple’s and, in particular, Joan
Mitchell’s souvenir of Monet.
Monet also lived in Vétheuil
before settling

in Giverny. Sans Titre could

also be an echo of Nymphéas by
Monet (1907, 91 x 81 em, conser-
ved at the Houston Museum

of Fine Arts). Whilst Mitchell's
work unfolds in an Expressionist
Abstraction where the strokes
mimic the water’s reflections,
Monet’s more Figurative painting
exposes the same colours, the
same subtleties of shade and light
in a dynamic that, in both works,
is as close to nature as can be.

It is also interesting to point
out the artist's mark on the
frame: “Joan Mitchell, for Bozo”.
Effectively, Dominique Bozo
was given this work during Joan
Mitchell’s solo exhibition at the
Paris Museum of Modern Art in
1982. At the time, Dominique
Bozo was the museum’s Director
(1981-1986). He endeavoured to
acquire masterpieces by Matisse,
Mondrian, and Mir6, and open
up the French collections to
American artists, particularly
Pollock and de Kooning. Sans
Titre remained in the family until
today, and it reflects the impor-
tance of relationships between
muscums and artists.
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Jean-Paul RIOPELLE
1923-2002

Hommage a Marquet
ou Prairial — 1948

Huile sur toile
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LA PATRIE ===

JEAN-PAUL RIOPELLE, UN DES
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Jean-Paul RIOPELLE
1923-2002

Hommage a Marquet
ou Prairial — 1948

«Je n'ai jamais fait un seul tableau
abstrait», affirme Jean-Paul Rio-
pelle. Le peintre canadien, qui s'as-
socie avec les surréalistes en 1948
pour leur préférer l'abstraction
lyrique, met en forme une écriture
gestuelle, qui suggere l'infini des
paysages de son pays natal tout en
faisant écho au signifié toujours
présent dans le titre. Ici, Prairial
évoque le neuvieme mois du calen-
drier républicain frangais.

1948, année de réalisation de Prai-
rial, constitue un moment impor-
tant dans la carricre de lartiste.

En eflet, est publi¢ l'ouvrage Refus
global, rédigé par le chel de file des
automatistes, Paul-Emile Borduas,
suite a la suggestion de Riopelle,

qui réalise par ailleurs 'aquarelle
de couverture. Manifeste anticlé-
rical, contestataire et anarchiste, le
texte dénonce lobscurantisme de
la société quéhécoise et préconise
une approche intuitive expérimen-
tale non représentative. Prairial
s'inscrit donc dans ce contexte
réactionnaire et négationniste:

sa virulence, son esprit critique se
traduisent dans la peinture qui se
charge d'une énergie palpable.

En effet, ce tableau, extréme-
ment novateur, chargé de l'expé-
rience automatiste de Riopelle,
se singularise par son traitement
expressionniste abstrait et par
l'utilisation de techniques variées
auxquelles l'artiste sessaie:

29 juin 2021 19h30. Paris
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“T've never painted a single
Abstract work,” stated Jean-
Paul Riopelle. The Canadian
painter joined the Surrealists
briefly in 1948, finally preferring
Abstraction Lyrique, shaping a
technique that brought to mind
the boundless landscapes of
his homeland whilst echoing
the meaning that was always in
the work’s name. Here, Prairial
evokes the ninth month of the
French Republican calendar.
1948, the year the artist pain-
ted Prairial, was a crucial time
in his career. It was the year of
the publication of the work Refies
global, written by the leader of
the Automatistes, Paul-Emile

Borduas, at the suggestion of Rio-
pelle, who also painted the water-
colour for the book’s cover. The
text, which was an anti-establish-
ment, anticlerical, and anarchist
manifesto, decried the obscu-
rantism of society in Quebec and
recommended an experimental,
intuitive, non-representative
approach. Prairial was created in
that reactionary and negationist
context. Its virulence and critical
nature were transposed in the
painting, which was charged with
tangible energy.

This ground-breaking work,
influenced by Riopelle’s Automa-
tiste experience, is characterised
by its Abstract Expressionist

Post-War & Contemporain 29









37

Jean-Paul RIOPELLE
1923-2002

Hommage a Marquet
ou Prairial - 1948

coulures, empatements, utilisation
du pinceau et de la spatule. Lartiste
laisse libre cours a sa créativité

et renouvelle en profondeur le
langage artistique de I'époque pour
récolter les fruits de ses recherches
théoriques (Prairial est le mois des
récoltes des prairies).

Il travaille ici tout en maticre.
D'un fonds noir, surgissent des
éclats de vert, orangé, bleu et blanc.
Tout se passe comme si cette
forét de signes faisait émerger le
sens progressivement : plus on
se penche vers le tableau, plus la
lecture sépaissit et senrichit.

Dans No. 5 de Jackson Pollock,
réalisée, comme Prairial, en 1948,
l'artiste américain décline la méme
palette. Les couleurs, arrosées,
déversées et égouttées sont autant
dexpérimentations sur lesquelles
Riopelle se penche dans Prairial.
La fluidité des peintures appliquées
sur les deux toiles est caractéris-
tique de l'expressionnisme abstrait

32 Post-War & Contemporain

évoqué plus haut. Les coulures
blanches de Riopelle dressent une
parenté certaine avec les drippings
de Pollock.

Les deux peintures appliquent la
technique du all-over en investis-
sant completement l'espace de la
toile sans homogénéité, créant une
intensité unique sans hiérarchie
entre les éléments, focalisant
l'attention et laissant I'inconscient
sexprimer pleinement.

Pourtant, Riopelle a toujours
refusé détre associé a Jackson
Pollock, arguant leurs différences
dans les moyens et les méthodes
de création, se référant notamment
a la distance du peintre par rapport
asa toile.

Pour autant, les deux ceuvres
sont tout aussi visionnaires l'une
que lautre: leur énergie vitale
et le déploiement de liberté se
ressentent jusquia transmettre leur
vivacité au spectateur.

ARTCURIAL

treatment and by the use of
various techniques that the artist
was trying: filaments, impasto,
the use of brush and spatula...
The artist gave free rein to his
creativity. To reap the benefits of
his theoretical research, he rein-
vented the artistic language of the
period (Prairial was the month
the pastures were harvested).

This work was produced using
thick layers. Flashes of green,
orange, blue, and white emerge
from a black background. It is as
if this forest of symbols gradually
allowed meaning to emerge. The
closer you draw to the painting,
the denser and richer its reading
becomes.

In No. 5 by Jackson Pollock,
painted, like Prairial, in 1948, the
American artist used the same
palette. The colours that were
sprayed, poured, and dripped
were experiments that Riopelle
was working on in Prairial. The

29 juin 2021 19h30. Paris

fluidity of the paint applied to
both canvases is typical of the
Abstract Expressionism men-
tioned before. Riopelle’s white
filaments show a certain relation-
ship to Pollock’s drip paintings.

Both painters used the all-over
technique, fully covering the
canvas but without uniformity,
creating unique intensity with no
hierarchy between the elements,
focussing attention and allowing
the subconscious to express itself
fully.

Yet, Riopelle always refused to
have his name associated with
Jackson Pollock, asserting the
differences in their means and
methods of creation, referring
in particular to the painter’s
distance from his canvas.

Still, the two works are equally
visionary: their vital energy and
the deployment of freedom
can be so strongly felt that they
convey their vitality to the viewer.
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Simon HANTAT
1922-2008

Etude en bleu — 1971

«La toile est pliée uniformément
et recouverte d'une seule couleur,
afin d'obtenir de larges formes
blanches (non colorées) découpées
irrégulicrement». Les Efudes de
Simon Hantai occupent la période
de 1968 41971 et l'artiste explique
sa technique tres simplement ici.
Loeuvre proposée intitulée Etude
en blew date précisément de 1971,
dernicre année avant qu'il ne se
consacre a sa s¢rie des Aquarelles.
Le tableau témoigne donc d'une
maitrise parfaite du procédé et
constitue un magnifique exemple
de cette série d'huiles sur toile pour
laquelle Simon Hantai est particu-
licrement salué. En 1971, la Galerie
Jean Fournier (d'oti provient Elude
en blew) organise lexposition «Le
Pliage comme méthode: regard sur
dix années».
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En eflet, la méthode du pliage se
décline, a partir de 1960, sur toute
la carricre de lartiste, né en Hon-
grie en 1922 puis installé en France
a partir de 1948. «Quand je plie, je
suis objectif et cela permet de me
perdre», aflirme-t-il. Paradoxale-
ment, la recherche de la rigueur
en peinture lui donne les clés de
la liberté. Application des théories
kantiennes en esthétique, Simon
Hantai fait sienne une regle fixée
davance puis ouvre des breches
de liberté a I'intéricur méme de
cette regle. Ainsi, en pliant la toile
suivant une technique précise,
l'artiste peint a l'aveugle et pro-
voque le hasard dans ses formes et
couleurs en fonction des différents
modes de pliages se traduisant
dans le titre des séries. Dans la
série des Etudes, proche de celle

ARTCURIAL
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“The canvas is folded uniformly
and covered in a single colour in
order to obtain large white (unco-
loured) shapes that are cut irre-
gularly.” Simon Hantai's Etudes
were created from 1968 to 1971
and the artist explained his tech-
nique very simply here. The work
proposed, called Etude en Bleu,
dates precisely from 1971, the
final year before he devoted him-
self to his Aquarelles series. The
work, therefore, shows his perfect
mastery of the method and is

a magnificent example of this
series of oil paintings for which
Simon Hantai was particularly
renowned. In 1971, the Galerie
Jean Fournier (from which Etude
en bleu has come to us) organised
the “Le Pliage Comme Méthode:
Regard sur Dix Années” (Pliage as

29 juin 2021 19h30. Paris

a Method: Retrospective of Ten
Years) exhibition.

Effectively, the pliage method
would be used, as of 1960, and
throughout the career of the
artist who was born in Hun-
gary in 1922 and who moved to
France as of 1948. “When I fold,
I am objective and that allows me
to lose myself,” he stated. Para-
doxically, his search for rigour
in painting gave him the keys to
freedom. As for the application
of Rantian theories in aesthetics,
Simon Hantai adopted a rule
that had been set in advance
and created opportunities for
liberty within that rule. Thus,
by folding the canvas according
to a precise technique, the artist
painted blind, allowing chance to
participate in the creation of his
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des Mariales, Hantai fait appel a
une couleur unique (ici le bleu) qui
dialogue avec les parties blanches
en réserve, dominant méme sur la
couleur et annongant ainsi la série
suivante des Blancs.

Cette présence importante du
blanc sladressant au bleu des plis,
évoque les découpages-collages de
Matisse. En effet, Hantai affirme:
«La toile est un ciseau pour moi»:
par le geste du pli, Hantai découpe
sa toile tout en gardant la maticre.
Dans La perruche et la siréne de
Matisse, constituée de formes a la
gouache découpées et collées, les
bleus, jaunes, roses et verts sont
apposées sur le blanc, largement
présent. On y retrouve la liberté
de composition a l'intérieur d'une
organisation assumée. Les deux

artistes sollicitent la technique pour

expérimenter les rapports entre
lignes et couleurs. Les deux toiles
semblent se déplier pour dévoiler
un paysage révé, un idéal idyllique,
quéte éternelle de Matisse, quHantai
partage et explore également.

q@:‘m

Les couleurs choisies par les deux
artistes — méme si la palette de
T'un est plus resserrée que celle de
l'autre — expriment ce désir par leur
vivacité et le rapport quielles entre-
tiennent avec les marges blanches,
aboutissant a une réflexion com-
mune sur la lumiere.

En revanche, alors que l'oeuvre
de Matisse saffirme dans une
planéité totale, celle d'Hantai est
comme sculptée par une montée
en volumes des plis. En outre,
l'artiste frangais fait intervenir la
figuration alors que Simon Hantai
se laisse guider par 'abstrac-
tion qui sera son maitre mot et
[‘érigera comme une de ses figures
majeures.

m\"'rm
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shapes and colours according to
the different methods of folding
that are to be found in the series’
titles. In the Efudes series, which
was close to the Mariales series,
Hantai used a single colour
(here, it is blue) that dialogues
with the untouched white parts,
which overshadow the colour and
herald the following series

of Blancs.

This important presence of
white dialoguing with the blue in
the folds calls to mind Matisse’s
Cut-Outs and Collages. Effecti-
vely, Hantai stated: “For me, the
canvas is a pair of scissors”: by
using the pliage gesture, Hantai
cuts his canvas whilst keeping
all the matter. In La Perruche et
la Siréne by Matisse, made up
of cut-out gouache shapes that
were stuck onto the canvas, the
blues, yellows, pinks, and greens
are placed on the white, which is
widely present. There is freedom
of composition within assumed
organisation. The two artists used

Henri Matlsse, La perruche et la siréne, 1952-53

Stedelijk Museum,

Amsterdam
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the technique to experiment on
the relationships between lines
and colours. The two works seem
to unveil a dreamed-of lands-
cape, an idyllic ideal, Matisse’s
eternal quest, which Hantai also
shared and explored. The colours
chosen by the two artists — even
if one has a less extensive palette
than the other — express that
desire through their vivacity and
their relationship with the white
margins, leading to a common
reflection on light.

On the other hand, where
Matissc’s work asserts its total
flatness, the work by Hantai
seems to be sculpted by an up-
surge in the volumes of the folds.
Furthermore, the French artist
integrated Figurative art in his
work whereas Simon Hantai let
himself be guided by Abstract art,
which would be his watchword,
and of which he would become
one of the leading figures.

& S
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Untitled — 1977-78
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Sam FRANCIS

1923-1994

Untitled — 1977-78

Fr

«Ma peinture est venue de la
maladie. Jai quitté I'hopital a tra-
vers ma peinture. Je souffrais dans
mon corps [..] et cest parce que
je fus capable de peindre que je
pus me guérir». L'ceuvre de Sam
[rancis est une ode a la vie, une
tentative de sauvetage par l'art,
une catharsis. Son engagement
en tant quaviateur dans I'armée
américaine en 1943, alors qu'il se
destine a une carricre médicale, le
mene a un grave accident d'avion
I'année suivant sa décision. Pen-
dant deux ans, le grand artiste en
puissance se morfond a I'hopital
ou survient une véritable épi-
phanie qui fait naitre sa vocation
artistique.

Sa peinture est done remplie
d'une folle énergie palpable tout
au long de sa carricre. Sa ferveur
et sa vitalité, sa créativité sur tous
supports, sexpriment comme si
lartiste et sa toile faisaient corps.

lci, Untitled, réalisée en 1977-78
saffirme dans un éclatement de
couleurs sur fond blanc et drip-
ping noir. Des lignes paralleles
obliques dessinées dans les deux
sens et qui se croisent sappa-
rentent a des zones d'eau dans
lesquelles se reflete toute une
palette mordorée. Cette struc-
ture rappelle la série des Grid
paintings entreprise pendant cette
méme période. La transparence
de ses lignes permet a l'artiste d'y
loger tout un monde évanescent
qui apparait comme vu a travers
l'optique d’un microscope. En
effet, partant du constat «qu'un
accroissement de la lumiere
provoque un accroissement de
lobscurité», Sam Francis décide
d’avoir recours a ces voiles de
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couleur pour atténuer l'éclat de
couleur.

La gestualité picturale, tres
présente de par la variété des
mouvements sur la toile déploie
paradoxalement une sensation de
maitrise et d'équilibre: un chaos
organis¢ de cellules se profile,
l'ceuvre vit.

Sam Francis se passionne de
pensée orientale zen dans laquelle
le vide et le plein sont en symbiose
parfaite. Clest ici précisément le
jeu qu'il décide daffronter. La toile
nest pas complétement remplie
et les espaces blancs ponctués
de points, de taches, et de lignes
occupent presque la méme surface
que l'espace peint. «Je suis allé en
Chine et au Japon, dit-il, parce que
ma structure sensible répondait
bien a l'art oriental. Sans l'avoir
étudié, ni méme vu des oeuvres
particulicres». Untitled accomplit
ce défi aux multiples obstacles,
celui de la peinture des contraires,
et offre, entre les lignes, l'espace
blanc, & la méditation de tout
spectateur.

«La psyché est notre seule
réalité. [..] Lintellect est I'aspect
humain de la pensée. Lesprit en
est le moteur.» Entre action pain-
ting, abstraction lyrique, colorfield,
et expressionisme abstrait, lceuvre
de Sam Francis constitue une
merveilleuse synthese largement
étudiée, intellectualisée et pensée
de l'abstraction et la figuration.
Ce constat savere en réalité une
conséquence de I'ambition de
l'artiste américain: représenter,
sur le «petit espace» de la toile,
«cosmique», en un mot toucher
['universel.

c
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Sam Francis dans l'atelier Akasaka a Tokyo D.R.
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“My painting was born from my
illness. I left hospital thanks to
my painting. My body was suf-
fering [...] and it’s because I was
capable of painting that I was
able to recover.” Sam Francis’
works are an ode to life, an at-
tempt at rescue through art, and
a catharsis. His enrolment as an
aviator in the American Army in
1943, when he had actually plan-
ned on a career in medicine, led
to a serious acroplane accident
the following year. For two years,
the great artist in the making
languished in hospital where
he had a veritable revelation
from which dawned his artistic
vocation.

Therefore, throughout his
career, his paintings were full
of tangible wild energy. His
enthusiasm, his vitality, and his
creativeness on all supports
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were expressed as if the artist
and his work were one.

Here, Untitled, made in
1977-78, is a burst of colours
against a white background
and black dripping. Oblique
parallel lines, drawn in both
directions and crossing each
other, look like zones of water
in which a bronze palette is
reflected. This structure calls
to mind the Grid Paintings
series carried out during the
same period. The transparency
of the artist’s lines allows him
to place within them an evanes-
cent world that appears as
if seen through a microscope.
Indeed, assuming "that an
increase of light causes an
increase in darkness", Sam
Francis decided to uses these
coloured veils to subdue the
outburst of colour.



Paradoxically, the pictorial
gesturality, which is very present
in the variety of movements on
the canvas, unveils a sensation of
mastery and balance. An orga-
nised chaos of cells takes shape.
The work is alive.

Sam Francis was passionate
about Zen Buddhism in which
emptiness and fullness are in
perfect symbiosis. That is exactly
what he decided to deal with
here. The canvas is not totally
full and the white spaces are
punctuated with spots, splashes,
and lines that occupy almost the
same amount of space as the
painted surface. “I went to China
and Japan,” he said, “because the
structure of my senses responded
well to oriental art. Without
having studied it or even having
seen particular works.” Untitled

successfully addresses that
challenge in spite of the mul-
tiple obstacles, those of painting
contradictions, and between its
lines it offers the white space for
any viewer to meditate on.

“The psyche is our sole reality.
[...] Intellect is the human aspect
of thought. The mind is its
motor.” At a crossroads between
Action Painting, Abstraction
Lyrique, Colour Field Painting,
and Abstract Expressionism,
Sam Francis’ works are a
marvellous, extensively studied,
intellectualised, and well-thought
out synthesis of Abstract Art
and Figurative Art. This is a
consequence of the American
artist’s desire to represent, on the
“small space” of the canvas, what
is “cosmic”, or in other words to
touch what is universal.
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Serge POLIAROFF

42

1900-1969

Composition abstraite — 1959

Huile sur toile
Signée en bas a droite «serge Poliakoff»
81 x 65 cm

Provenance:

Knoedler & Co., New York

Galerie Arta, Geneve

A 1'actuel propriétaire par cessions
successives

Bibliographie:

A. Poliakoff, Serge Poliakoff, Catalogue
Raisonné, Volume III, 1959-1962,
Editions Archives Serge Poliakoff,
Paris, 2011, reproduit en noir et blanc
sous le n°59-69, p. 90

Cette euvre est enregistrée
dans les Archives Serge Poliakoff
sous le n°960002.

0il on canvas; signed and dated lower
right; 31 7/g x 25 5/g 1in.

140 000 - 180 000 €
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Serge POLIAROFF

1900-1969

Composition abstraite — 1959

Fr

«Il ne faut pas oublier que chaque
forme a deux couleurs: 'une inté-
rieure, l'autre extérieure.

Ainsi l'ceuf, qui est blanc a
l'extérieur mais jaune a I'intérieur.
Et il en va de méme pour chaque
chose», développe l'artiste francais
dorigine russe Serge Poliakofl.
Alors qu'il se détourne progres-
sivement de la figuration, ce qui
semble lattirer dans l'abstraction
géométrique releve des qualités
spécifiques de la couleur et de
ses valeurs. En effet, sa recherche
soriente vers la rencontre de la
«pureté» en peinture a travers
I'imbrication de formes colorées
qu'il fait vibrer en créant des effets
de maticre.

Ainsi, dans Composition abs-
traite, réalisée en 1959, le rouge
qui occupe quasiment toute la
moitié gauche de la toile — tout en
verticalité — cotoie les trois autres
couleurs du tableau: le jaune, petite
forme rectangulaire au centre du
tableau représentant le coeur de sa
puissance vibratoire comme s'il le
contenait en entier, le noir et le gris
se partageant la seconde moitié
droite du tableau. Cette derniere
couleur est travaillée de fagon tres
différente: sur un fond noir, Polia-
koff appose des touches de blanc
en laissant les coups de pinceaux
bien visibles. La superposition
des deux contraires par couches
successives fait donc émerger le
gris comme s'il était révélé, au
sens propre du terme, par la toile,
alors dotée d'un véritable pouvoir
de création. Lespace ainsi mis en

scene sort de toute dimension pro-
prement définie. Les groupements
linéaires et latéraux de formes
dévoilent la force des continuités
des couleurs dont le voisinage
dégage une subtile poésie comme
lexplique le critique Charles Es-
tienne «Il ne se contente pas, non
plus, détre non figuratif* il nous
propose des formes, mais de véri-
tables formes... qui nous troublent
et nous émeuvent comme seuls
peuvent le faire tous les signes qui
font allusion a ce profond monde
poétique enseveli en nous, tel une
seconde nature».

Cette lecture poétique qui
enveloppe le spectateur sappré-
hende également par l'engagement
de Poliakoff dans la musique dont
toute ceuvre plastique est dotée.
L'année de réalisation de Compo-
sition abstraite suit par exemple
la production d'un décor pour le
ballet Contrepoint (musique de
Marius Constant, chorégraphie
de Roland Petit) et en 1959, deux
toiles de PoliakofT servent de décor
au spectacle Jean Tardieu-Jacques
Poliéri au Théatre de I'Alliance
francaise a Paris.

Lamélodie qui habite les
couleurs et fait danser Composition
abstraile est donc réelle, elle ne
saurait se comprendre sans cette
réflexion musicale qui habite pro-
fondément lartiste.
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“You shouldn’t forget that every
shape has two colours: one on
the inside and the other on the
outside. So, an egg, which is
white on the outside, is yellow
on the inside. And it’s the same
for everything”, said French
artist of Russian origin, Serge
Poliakoff. As he gradually
moved away from Figurative
Art, what seemed to attract him
in Geometric Abstraction were
the specific qualities of colour
and its values. Effectively, his
research focused on the encoun-
ter of “pureness” in painting
through the imbrication of
coloured shapes on which he
would use different material
effects to create an impression of
vibration.

Thus, in Composition Abstraite,
painted in 1959, the red, which
occupies most of the left-hand
side of the canvas from the
top to the bottom, can be seen
alongside the painting’s three
other colours: yellow, the small
rectangular shape in the middle
of the painting that represents
the heart of its vibratory powers,
as if it housed it entirely, black,
and grey which share the
right-hand half of the painting.
The latter colour is processed
in a very different fashion: on
a black background. Poliakoff
applied touches of white, leaving
the brushstrokes very visible.
The superposition of these two
opposing colours in successive
layers brings out the grey as if

ARTCURIAL

it were being literally revealed
by the canvas, which thus finds
itself endowed with real creative
power. The space consequently
displayed seems beyond any
form of strictly defined dimen-
sion. The linear and lateral
groups of shapes unveil the
strength of the colour conti-
nuities whose proximity exudes
subtle poetry, as explained by
critic Charles Estienne: “Nor
does he settle for being non-
Figurative. He offers us shapes,
real shapes... that trouble us and
move us as only the signs that
allude to that deep poetic world
buried within us can trouble us;
like second nature”.

This poetic reading that
swathes the viewer can also be
understood through Poliakoff’s
commitment to the music with
which all plastic art is endowed.
For example, Composition
Abstraite was painted the same
year that he produced the set for
the ballet Contrepoint (music by
Marius Constant, choreography
by Roland Petit), and in 1959,
two of PoliakofI’s paintings
were used as a backdrop for
Jean Tardieu — Jacques Poliéri’s
show at the Théitre de I'Alliance
Francaise in Paris.

The melody that inhabits the
colours and makes Composition
Abstraite dance is therefore real.
It cannot be understood without
this musical reflection that the
artist possessed deep inside him.
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Maurice ESTEVE

1904-2001

Foloiseau — 1980

Huile sur toile

Signée et datée en bas a droite

«Estéve, 80», contresignée, datée

et titrée au dos «Estéve, 80, Foloiseau»
92 x 73,50 cm

Provenance:

Acquis directement auprés de 1'artiste
par la Galerie Nathan, Zurich
Collection particuliére, Suisse

Expositions:

Zirich, Galerie Nathan, Estéve,

23 peintures 1962-1980, mars-juillet
1982, reproduit

New York, Michael Altman Fine Art
Gallery, In pursuit of timeless quality,
avril-mai 2016

Bibliographie:

M. Prudhomme-Estéve, Maurice Estéve -
Catalogue Raisonné de 1'Guvre Peint,
Editions Ides et Calendes, Neuchatel,
1995, p. 488, reproduit en noir et blanc
sous le n°698, p. 418

0il on canvas; signed and dated lower
right, signed again, dated and titled
on the reverse; 36 1/4 x 29 in.

80 000 - 120 000 €

«II me sufhit de commencer: deux points,
une certaine courbe, une certaine

spirale et la composition sengage entre
ce qui va naitre sur la toile et mon activité
de peintre. Voila comment cela se passe.
Evidemment, plus je nourris la toile,

plus elle prend de l'autorité. »

— Maurice Esteve
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O 42

aymond HAINS
1926-2005

Sans titre — 1976

Affiches déchirées sur téle (diptyque)
Signée et datée au dos du panneau

de gauche «Raymond Hains, 1976»,
signée au dos du panneau de droite

«R. Hains»

160 x 210 cm

Provenance:

Collection Eric David, Paris

Galerie Heyram-Mabel Semler, Paris
Vente, Paris, Etude Briest, 7 juin 2000,
lot 36

Galerie Renée Ziegler, Zirich
Collection particulieére,
Grande-Bretagne

Expositions:

Cologne, Galerie Reckermann, 50 ans
Nouveaux Réalistes, avril-juillet 2010,
reproduit p. 28

Exposition itinérante: Zirich, Galerie
Ziegler, ao(t-novembre 2010

Torn posters on metal sheet (diptych);
signed and dated on the reverse

of the left panel, signed on the reverse
of the right panel; 63 x 82 5/g in.

70 000 - 90 000 €
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Raymond HAINS
1926-2005

Sans titre — 1976

«Mes ccuvres existaient avant moi,
mais on ne les voyait pas parce quelles
crevaient les yeux». Lépoque des toles
débute avec la découverte par Raymond
Hains en 1958 de l'entrepot Bompaire
ou celles-ci étaient stockées. Tole ou
palissade, il est saisi par le support
d'origine qui fait irruption a la surface,
modifiant la perception motit/fond:
«Ca me plaisait au niveau des couleurs.
Jaime assez le gris de la tole galvanisée ...
Jétais plus proche de la peinture
informelle que lorsque je ramassais

des athches. »

— Extrait du texte du Centre Pompidou sur Raymond Hains

50 Post-War & Contemporain ARTCURIAL 29 juin 2021 19h30. Paris






Collection de Monsicur et Madame X., Paris

43
John CHAMBERLAIN

1927-2011

Pumping irony — 1993

Acier peint et chromé
24 x 17 x 21 cm

Provenance:

Galerie Karsten Greve, Paris
Collection particuliére, Paris (acquis
directement auprés de cette derniére)

A 1'actuel propriétaire par descendance

Painted and chromium-plated steel;
91/0 x63/4 x8 1/4 in.

70 000 - 90 000 €

— D

John Chamberlain, 1992 © Robert McKeever
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43
John CHAMBERLAIN

1927-2011

Pumping irony — 1993

«Je n'étais pas intéressé par les picces
détachées des voitures en soi, mais je
m'intéressais soit a la couleur, soit a la forme,
soit a la quantité... Juste la tole. Il y avait

déja une couche de peinture dessus.

Et certaines picces avaient déja une forme
que je pouvais utiliser... Je pense que

les matériaux ordinaires sont les meilleurs. »

— John Chamberlain
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Anselm KIEFER

56

Né en 1945

Lieber rot als tot — 2001

Technique mixte et collage de fleurs
séchées sur plomb monté sur panneau
Titré en haut a gauche «Liber rot als
tot»

116,50 x 86,50 cm

Provenance:

Galerie Yvon Lambert, Paris

Collection particuliére, Paris (acquis
directement auprés de cette derniére)

A 1'actuel propriétaire par descendance

Mixed media and collage of dried
flowers on lead mounted on panel;
titled upper left; 45 7/g x 34 in.

100 000 - 150 000 €
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Anselm KIEFER
Né en 1945

Lieber rot als tot — 2001

Fr

«Plus vous restez devant mes
tableaux, plus vous découvrez

les couleurs. Au premier coup

d'eeil, on a l'impression que mes
tableaux sont gris mais en faisant
plus attention, on remarque que je
travaille avec la maticre qui apporte
la couleur». On pourrait interpréter
cette déclaration d'Anselm Kiefer
tant au sens propre quau sens figuré
en contemplant Lieber rot als lol.

Le titre de cette ceuvre fait référence
au slogan politique «plutdt rouge
que mort» détournant la formule
anti-communiste utilisé par Goeb-
bels a la fin de la Seconde Guerre
Mondiale («plutot mort que rouge»)
pour motiver le peuple et larmée
allemande a combattre lennemi
communiste russe. La toile pousse
ainsi le spectateur a interroger
davantage. Fidele a son leitmotiv

de travail sur la mémoire, Riefer
évoque en effet un sujet douloureux
du passé européen. Il l'accentue

par lutilisation de plomb, matériau
caractéristique de sa démarche, quil
dégrade en gris ternes pour habiter
sa composition de maniere exhaus-
tive. Lutilisation du chromatisme
rouge terreux et sombre, apporte le
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contraste nécessaire et nest pas sans
imager la période tragique dépeinte,
ala fois symbole du sang versé
qu'incarnation du slogan allemand.
Les fleurs séchées du premier
plan viennent quant a elle changer
la dynamique de l'ceuvre. Si elles
completent I'apport de couleur
revendiqué par l'artiste, clles nen
rappellent pas moins I'éphémere de
la vie, 'Thommage aux morts tom-
bés, et questionnent sur la vacuité
de la guerre. La disposition des
pétales fait clairement percevoir
le vent qui les fait senvoler. On
pourrait presque les comparer a
des silhouettes humaines de corps
expulsés en lair, victimes des bar-
baries des bombes et des canons.
Mais ce mouvement floral joue
¢également le role d'une dialectique
despoir et de morale, comme si
l'artiste voulait rappeler que l'on
ne peut rien contre les forces de la
Nature et qu'il serait préférable de
planter nos racines dans un monde
fertile ot les passions humaines
démoniaques sont passées sous
le silence. Un monde dans lequel
['étre humain se sent solidaire le
temps d'une vie.
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“The more you stand in front of
my paintings, the more you dis-
cover the colours. At first glance,
you have the impression that my
paintings are grey but as you pay
closer attention, you notice that
I work with texture that brings
colour”. This declaration by An-
selm KRiefer could be interpreted
literally or figuratively when loo-
king at Lieber Rot Als Tot. The
worlks title is a reference to the
political slogan “rather red than
dead”, a reinterpretation of the
anti-communist formula used
by Goebbels at the end of WWII
(“rather dead than red”) to incite
the German Army and people

to fight the Russian communist
enemy. Thus, the work spurs the
viewer on to further interroga-
tion. Faithful to his leitmotiv of
work on memory, Kiefer effecti-
vely raised a painful subject from
Europe’s past. By using lead, a
material he often used, to create
different shades of dull greys to
exhaustively inhabit his compo-
sition. The use of an earthy red
palette provides the necessary
contrast, illustrating the tragic
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period portrayed, both a symbol
of the blood that was shed and
the incarnation of the German
slogan.

The dried flowers to the

fore change the work’s dyna-
mics. Whilst they complete the
input of colour asserted by the
artist, they also remind us how
ephemeral life is. A tribute to
the dead, and a reflection on the

acuity of war. The disposition of
the petals allows us to very clear-
ly perceive the wind that sends
them flying. We could almost
compare them to the silhouettes
of human bodies, blown into
the air, victims of the barbarity
of bombs and canons. But this
floral movement also plays the
role of a dialectic of hope and
morality as if the artist wished
to recall that we can do nothing
against the forces of Nature and
that it would be preferable to
plant our roots in a fertile world
where demonic human pas-
sions are disregarded. A world
in which, for the duration of a
lifetime, man feels connected
and inclusive.
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Giuseppe PENONE

60

Né en 1947
Corteccia — 2003

Cuir, bronze et clous

Signé, daté et titré au dos
«Corteccia, Giuseppe Penone, 2003»
162 x 105 x 5 cm

Provenance:

Galerie Alice Pauli, Lausanne
Collection particuliére, Paris (acquis
directement auprés de cette derniére)

A 1'actuel propriétaire par descendance

Exposition:
Bale, Art Basel, Galerie Alice Pauli,
juin 2007

Cette euvre a été spécialement congue
pour le stand de la Galerie Alice Pauli
de la foire de Bale en 2007.

Nous remercions les Archives Penone
pour les informations qu'elles nous ont
aimablement communiquées.

Leather, bronze and nails;

signed, dated and titled on the reverse;

63 3/4 x 41 3/8 x 2 in.
100 000 - 150 000 €
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Giuseppe PENONE

Né en 1947

Corteccia — 2003

Fr

La vocation de Giuseppe Penone
s'impose a lui dans la seconde
moitié des années 1960 «au cours
d'une période de forte réaction
contre le systtme politique et
social qui interdisait I'indifférence.
La violence de la critique sociale
saccompagnait d'une volonté
d'annulation des valeurs pour
pouvoir reconstruire a partir d'une
identité retrouvée. La décision

de travailler avec des ¢léments
naturels est la conséquence logique
d'une pensée qui rejetait la société
de consommation et qui recher-
chait des relations d'affinit¢ avec la
maticre». Cet appel de la nature
comme recours ultime contre le
contexte social et besoin de se
recentrer, sexprimera tout au long
de sa carricre artistique comme
une donnée fondamentale.

Dans Corteccia, réalisée en
2003, le dialogue entre deux
maticres — le cuir et le bronze —
exprime poétiquement le mariage
entre le vivant et le métal inerte.
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Penone convoque régulicrement
le bronze qui selon lui, «renferme
une connaissance profonde et toute
une réflexion sur la croissance du
végétal», a méme dexprimer les
ramifications du vivant.

La bande de cuir, fixée au bronze
comme si elle était délicatement
cousue — on apercoit des points
de jonction —, forme presque une
seconde peau, vient protéger et
recouvrir partiellement le bronze,
tout en délicatesse. Le contraste
entre la couleur claire du cuir et la
patine foncée du bronze renforce
la douceur du propos.

Les deux matieres sunissent
dans le prolongement des bran-
chages passant du cuir au bronze
dans une continuité parfaite ;
son titre Corfeccia signifie écorce.
Elles font corps et écho au propre
corps de lartiste qui engage ses
empreintes dans sa relation avec la
nature.
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Giuseppe Penone’s vocation
became obvious to him in the
second half of the 1960s“at a
time when there was a strong
reaction against the political

and social system. A reaction

to which nobody could remain
indifferent. The violence of
social criticism came hand in
hand with a desire to completely
redefine values and rebuild on a
newfound identity. The decision
to work with natural elements
was the logical consequence of
beliefs that rejected consumer
society and sought rapport

with tangible elements”. This
call of nature, as a last resort in
the struggle against the social
context and towards the need for
realignment, would be expressed
as a fundamental component
throughout his artistic career.

In Corteccia, carried out in
2003, the dialogue between two
materials — leather and bronze —
poetically expresses the marriage

29 juin 2021 19h30. Paris

between the living and the inert
metal. Penone regularly used
bronze, which in his opinion,
“contained deep knowledge and
reflection on the growth of plant
life”, capable of expressing the
ramifications of the living.

The leather strip, attached
to the bronze as if it had been
delicately sewn — we can see the
seams —, almost forms a second
skin, very delicately protec-
ting and partially covering the
bronze. The contrast between
the light colour of the leather
and the dark patina of the bronze
reinforces the mildness of the
message.

The two materials unite in the
prolongation of the branches,
which go from the leather to
the bronze in perfect continuity;
its title Corteccia means tree
bark. They are as one, and they
echo the body of the artist who
engages his prints/mark in his
relationship with nature.
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46
Gunther UECKER

Né en 1930

Wald (forét) — 1992

Branches, ciment, cendre, fusain
et clous sur panneau

Signé, daté et titré au dos
«Wald, Uecker, 92»

238 x 197 x 16 cm

Provenance:
Collection particuliére, Allemagne
Collection particuliere, Belgique

Branches, ciment, ash, charcoal
and nails on panel; signed, dated
and titled on the reverse;

93 3/4 x77 1/2 x 6 1/4 in.

150 000 - 200 000 €
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Gunther UECKER

Né en 1930

Wald (forét) — 1992

Pour Gunther Uecker, artiste
allemand du Groupe Zéro né en
1930, l'art est «un instrument de
percage de la réalité». Dans Hald,
une ceuvre composée de branches,
ciment, cendre, fusain et clous
sur panneau, ce sont les branches
qui viennent percer le panneau de
couleur claire (Ie blanc représente
pour Uecker la couleur absolue de
la lumiére pure) et monochroma-
tique (pratique récurrente chez les
artistes du groupe).

En se prolongeant jusqu’a tra-
verser le pannecau, les branchages
émergent-ils véritablement? 11

sagit plutot du mouvement inverse.

En effet, Gunther Uecker utilise
la branche comme ses clous, son
matériau de prédilection qu'il
convoque en détournant des la
fin des années 1950. Ainsi, les
branchages transpercent le bois,
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traitant de son théme largement
développé dans les années 1990
de la souffrance et de I'incohérence
du monde moderne. La cendre
évoque les restes d'un monde en
déliquescence.

Les matériaux pauvres utilisés
poursuivent les idées du Groupe
Zéro fondé en 1957 a Diisseldorf
par Otto Piene et Heinz Mack a
qui se joignent Yves Klein, Lucio
Fontana et Piero Manzoni. Lart
conceptuel qu'ils développent
aspire a créer des environnements
dynamiques voués a démontrer,
par le truchement des éléments
naturels invoqués, la réconciliation
de 'homme et la nature. En mélant
les branches et leur support, Hald
en appelle a cette unité.

ARTCURIAL
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For German artist and Zero
Group member Gunther Uecker,
born in 1930, art was “a tool
to be used to pierce reality”.
In Wald, a work made up of
branches, cement, ashes, char-
coal, and nails on a panel, it is
the branches that penetrate the
panel, which is light-coloured
(for Uecker, the colour white was
symbolic of the absolute colour
of pure light) and monochroma-
tic (common practice among the
group’s artists).

As they extend so far that
they pierce the panel, do the
branches really emerge? The
movement is rather the oppo-
site. Effectively, Gunther Uecker
used branches in the same way
he used nails, his material of
choice that he would employ as
of the end of the 1950s.
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Thus the branches pierce the
wood, dealing with the theme he
developed widely in the 1990s,
that of the suffering and incohe-
rence of the modern world. The
ashes represent the remains of a
world in decline.

The humble materials used
are in line with the ideas of
Zero Group, which was founded
in Diisseldorf in 1957 by Otto
Piene and Heinz Mack who
were joined by Yves Klein, Lucio
Fontana, and Piero Manzoni.
The Conceptual Art that they
developed aimed to create dyna-
mic environments that would
show the reconciliation of man
and nature thanks to the natural
elements brought into play. By
fusing the branches and their
support, Wald appeals to that
unity.
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Wim DELVOYE

Né en 1965

Cement truck (scale model 1:6)
2009

Acier découpé

59,50 x 167 x 44 cm
Dimensions du socle en bois:
69,50 x 175 x 54 cm

Cette uvre est enregistrée
dans les Archives de 1l'artiste.

Lasercut steel;

23 3/8 x 65 3/4 x 17 3/8 in.;
Dimensions of the wooden base:
27 3/8 x 68 7/8 x 21 1/4 in.

100 000 - 150 000 €
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CHRISTO Expositions:

1935-2020 Londres, Juda Rowan Gallery,

Christo: Surrounded Islands, Project
Surrounded islands (Project for for Bisbcay”e Bayk') Gr cater Mia’”i'd Florida,

o P i N 10Q septembre-novembre , reproduit

Biscayne Bay, greater Miami) — 198l en noir et blanc (non paginé)
Crayon, fusain, pastel et carte Un certificat de 1'artiste sera remis
sur papier (diptyque) 4 1'acquéreur.

Signé et daté en bas a gauche du panneau
de gauche «Christo, 1981»

Dimensions du panneau de gauche: Pencil, charcoal, pastel and map on

paper (diptych); signed and dated lower

2%14 * 3.9 e o left on the left panel; dimensions of the
Dimensions du panneau de droite: . P . .
o4l x 107 em left panel: 96 x 15 3/g in., dimensions

. . ) of the right panel: 96 x 42 1/g in.,
Dimensions totales: 244 x 146 cm total dimensions: 96 x 57 1/2 in.

Provenance:

Atelier de 1'artiste 250 000 - 350 000 €
Buschlen Mowatt Fine Arts, Vancouver

Collection particuliere

Vente, Londres, Christie's,

15 février 2012, lot 311

Acquis au cours de cette vente

par 1'actuel propriétaire

Christo & Jeanne-Claude, Surrounded Islands,
Biscayne Bay, Greater Miami, Florida, 1980-83
© Wolfgang Volz/Christo
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CHRISTO

1935-2020

Surrounded islands (Project for
Biscayne Bay, greater Miami) — 1981

Fr

Le 7 mai 1983, artiste bulgare
Christo inaugure l'installation
Surrounded Islands a Biscayne
Bay, une baie située entre la ville
de Miami, le nord de Miami, le
village de Miami Shores et Miami
Beach. Ce projet a grande échelle
consiste a recouvrir la surface
d'eau des onze iles environnantes
représentant plus de 600 000 m?
d'eau, avec un tissu flottant rose
en polypropylene. Ce tissu, cousu
en 79 configurations respecte les
contours des onze iles et permet
de prolonger la surface des iles a
l'intérieur de la baie.

Le diptyque sur papier présenté
ici constitue un des dessins pré-
paratoires au projet qui a permis
de le financer. En effet, Christo
et Jeanne-Claude nacceptaient
aucun méeénat et chaque projet
d'ampleur était enrichi de nom-
breuses études jouant donc un role
primordial.

74 Post-War & Contemporain

Le dessin du panneau de
droite représente la baie et les iles
principales. Christo a dessiné la
végétation tropicale de I'lle en vert
foncé agrémentée du tissu rosé
qui viendra lentourer et dessiné
en rose péle et noir. Les contours
suivent parfaitement la forme des
cotes. Le reste du dessin est com-
posé d'eau pour une grande partie
et de la ville au loin. Les couleurs
ne sont convoquées que pour défi-
nir le projet. Le second panneau
de gauche, tout en hauteur, détaille
trois autres iles environnantes au
crayon. La précision des cotes par-
ticulierement notable, Christo les
a dessinées comme de la dentelle,
ce qui en dit long sur la minutie de
l'installation. Les deux panneaux
sont annotés avec des mesures et
des indications précises. Des traits
verticaux et horizontaux quadrillant
le papier s'ajoutent aux collages et
ala présentation en diptyque pour

ARTCURIAL

En

On 7 May 1983, Bulgarian artist
Christo inaugurated the instal-
lation Surrounded Islands in
Biscayne Bay, between Miami
City, North Miami, the Village

of Miami Shores, and North
Miami Beach. This large-scale
project consisted of using floating
pink polypropylene to cover the
surface water around eleven spoil
islands in the bay, representing
over 600,000 m? of water. This
fabric was sewn into 79 patterns
and followed the contours of the
eleven islands, allowing their
surface to be prolonged inside
the bay.

The diptych on paper pres-
ented here is one of the project’s
preparatory drawings used to ob-
tain financing. Effectively, Christo
and Jeanne-Claude refused any
sponsorship and each large-scale
project came with numerous
studies that played a key role.

29 juin 2021 19h30. Paris

The drawing on the right-
hand panel represents the bay
and the main islands. Christo
drew the islands’ tropical vege-
tation in dark green, enhanced
by the pink fabric that would
surround it, drawn in pale pink
and black. The contours follow
the coastline, perfectly. The rest
of the drawing is mainly made
up of water, and the city in the
distance. Colours are only used
to define the project. The se-
cond panel, on the left, which is
very vertical, shows three of the
other islands, drawn in pencil.
The precision of the coastlines is
particularly noteworthy; Christo
drew them like lace, which says a
lot about the meticulousness of
the installation. The two panels
bear notes with measurements
and precise indications. Vertical
and horizontal strokes that
divide the paper into squares
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Projet Surrounded Islands, Bay de Biscayne, Floride, réalisé par Christo en 1983
D.R.
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Surrounded islands (Project for
Biscayne Bay, greater Miami) — 1981
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souligner davantage la dimension
construite. Plus quune étude, il
sagit véritablement d'une ceuvre
documentaire.

Linstallation définitive rendant
hommage aux iles inhabitées et
aleau transparente de la baie est
le résultat d'un travail de plu-
sieurs mois de toute une équipe
composée davocats, dexperts en
biologie marine et en mammiferes,
dornithologues, d'ingénieurs,
de promoteurs et constructeurs.
Le sous-jacent de ce projet, qui
constitue son propos méme, est la
récupération de plus de qua-
rante tonnes de débris ramassés
sur les onze iles par les équipes
qui y trouvent des déchets aussi
importants quune porte de réfri-
gérateur. Une équipe de plus de
400 personnes travaille ¢galement
nuit et jour a bord de 120 bateaux
a moteur pour tendre I'ceuvre et
déployer le tissu rose.

Si Surrounded Islands évoque
bien str les modes de vie des
habitants de Miami, soulignant la
dimension insulaire, 'ocuvre pré-
sentée est surtout le témoin d'une
incroyable épopée, elle marque la
volonté et la détermination sans
borne de Christo, qui, avant méme
de récolter les fonds nécessaires, se
lance dans une dynamique de créa-
tion aussi précise quambiticuse. 11
démontre ainsi que des individus
isolés, sans lien préalable, sont
capables, s'ils sont bien dirigés, de
mener a bien un réve, ensemble.
La force du collectif, menée par
un artiste: voici le refrain double
de Surrounded Islands qui, en ces
temps d’isolement, lance un appel
a tous et chacun.

29 juin 2021 19h30. Paris
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supplement the collages and
the diptych presentation, fur-
ther highlighting the spirit of
construction. More than a study,
it is a veritable documentary.

The final installation, a tribute
to the bay’s inhabited islands
and transparent water, was the
result of several months of work
by a whole team of lawyers,
experts in marine biology and
mammals, ornithologists, engi-
neers, promoters and construc-
tors. The underlying aim of this
project, which represented its
very message, was the recupe-
ration of over forty tonnes of
debris collected by the teams
from the eleven islands, where
they found large elements of
waste such as a refrigerator door.
A team of over 400 people also
worked night and day on 120
motorboats to install the work
and roll out the pink fabric.

Surrounded Islands of course
calls to mind the lifestyle of Mia-
mi’s residents, highlighting its
insular dimension. But the work
presented is above all evidence
of an incredible adventure. It
portrays the limitless determi-
nation and willpower shown by
Christo, who even before he had
collected the necessary funds,
threw himself into a creative
dynamic, which was as precise
as it was ambitious. It also shows
that isolated individuals, with no
former connection, are capable,
if they are well led, to make a
dream come true, together. The
strength of the team, led by an
artist: such is the dual refrain of
Surrounded Islands, which, in
these times of isolation, calls out
to every one of us.

Post-War & Contemporain 77



Collection de Monsicur et Madame X., Paris

49

Jean DUBUFFET

78

1901-1985

Site aléatoire avec 2 personnages
1982

Acrylique et collage sur papier
marouflé sur toile

Signé du monogramme et daté en bas
a droite «J.D., 82»

67 x 100 cm

Provenance:

Galerie Jeanne-Bucher, Paris
Collection particuliere, Paris (acquis
directement aupres de cette derniere)

A 1'actuel propriétaire par descendance

Bibliographie:

M. Loreau, Catalogue des travaux de
Jean Dubuffet, Fascicule XXXV: Sites
aléatoires, Les Editions de Minuit,
Paris, 1986, reproduit en noir et blanc
sous le n°76, p. 46

Cette cuvre a été réalisée le 18 juin
1982.

Nous remercions la Fondation Dubuffet
pour les informations qu'elle nous
a aimablement communiquées.

Acrylic and collage on paper laid down
on canvas; signed with the monogram and
dated lower right; 26 3/s x 39 3/s in.

200 000 - 300 000 €
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«Le vrai art, il est toujours la ot

on ne lattend pas. La ot personne
ne pense a lui ni ne prononce son
nom. Lart, il déteste détre reconnu
et salué par son nom. Il se sauve
aussitot. Lart est un personnage
passionnément épris d'incognito.
Sitot quion le décele L...], il se sauve
en laissant 4 sa place un figurant
lauré qui porte sur son dos une
grande pancarte ou cest mar-

qué Art, que tout le monde asperge
aussitot de champagne et que les
conférenciers promenent de ville
en ville avec un anneau dans le
nez». De son désir de sextraire

de toute catégorisation, lartiste
frangais Jean Dubuffet produit une
esthétique hors norme, singulicre
et protéiforme. Sa créativité sans
limite, qui en inspire plus d'un,
donne licu a la théorisation de

l'art brut, synthese de scenes du
quotidien, de graffitis, de dessins

80 Post-War & Contemporain

Jean Dubuffet vers 1970 © John Craven

denfants et de l'art des malades
mentaux. Célébrant la beauté

de la nature en faisant éclater la
maticre, Dubuflet régit sa carricre
en plusieurs cycles. Celui des Sites
aléatoires, dont est issue l'ceuvre
présentée, succede aux Thédtres de
mémoire et aux Psycho-sites. 1l sagit
d'une des séries les plus significa-
tives et les plus abouties, datant
du début des années 1980 avant le
déces de Dubuffet en 1985.

Sile aléatoire avee deux person-
nages (1982) met en scene deux
visages aux contours rouges se
regardant I'un l'autre et dont le
corps se résume a une construc-
tion similaire a un dolmen, la téte
reposant directement sur la pierre
horizontale, comme si elle était
posée sur la construction toté-
mique. Ainsi, ce travail sur papier
fait référence aux sculptures de
lartiste.

ARTCURIAL
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“True art is always where you
don’t expect it. Where nobody
thinks about it or says its name.
Art hates being recognised and
called by its name. It immedia-
tely runs away. Art is a character
who is passionate about passing
incognito. The minute you spot
it [...], it runs away, leaving in its
place a prizewinning wearing a
large sign on its back that says
Art, and that everyone immedia-
tely sprays with champagne and
that lecturers drag from town

to town by the ring in its nose.”
With his desire to escape all
classification, French artist Jean
Dubuffet produced extraordinary,
singular, and protean works. His
boundless creativeness, which
was a source of inspiration to
many, gave rise to the theori-
sation of Art Brut, a mixture of
scenes from daily life, graffiti,

29 juin 2021 19h30. Paris

children’s drawings, and artwork
by the mentally ill. Celebrating
the beauty of nature by shattering
matter, Dubuffet divided his
career into several cycles. That of
the Sites Aléatoires, of which the
present work is a part, followed
on from Théditres de Mémoire and
Psycho-Sites. It was one of the
most significant and successful
series, dating from the carly
1980s, before Dubuffet’s death
in 1985.
Site Aléatoire avec Deux Person-
nages (1982) shows two faces with
red outlines, which look at each
other, and whose bodies look like
dolmens, with their heads placed
directly on the horizontal stones
as if they were part of a totem.
Thus, this work on paper is a
reference to the artist’s sculp-
tures.

The principle of these works



Fr

Le principe de ces ceuvres réside
dans le contraste entre les « idées
de personnages » que Dubuffet dé-
crit et les «idées de sites». En effet,
ces constructions spatiales faisant
référence a un temps lointain,
dépeuplé, en deviennent oubliées,
indéterminées et aléatoires. Notre
pensée occidentale, représen-
tée par les deux personnages,
s'impose, calque ses paradigmes
sur le passé, se posant lourde-
ment dessus en écrasant le vide
spirituel de la partie supérieure
du totem. «Naive est I'idée que
quelques pauvres faits et quelques
pauvres ceuvres des temps passés
qui se sont trouvés conservés sont
forcément le meilleur et le plus
important de ces époques. Leur
conservation résulte seulement de
ce quun petit cénacle les a choisis
et applaudis en ¢éliminant tous les
autres»: l'intérét de Dubuffet pour

le passé réside dans la démonstra-
tion que ce que l'histoire a retenu
est, par essence, aléatoire.

Le fonds de I'ocuvre sur papier,
completement abstrait, catégorise
son coup de pinceau des der-
nicres années, miroir du paysage
tourmenté de l'dame. Le trait libre,
spontané alterne le rouge, le noir et
le jaune pale, se concentrant sur un
chromatisme tripartite. Le choix
du papier associé a l'acrylique et au
collage n'est pas anodin non plus.
Dubuffet travaille le medium tout
au long de sa carricre et usera du
papier sous toutes ces formes. Ici
marouflé sur toile, il I'a également
utilisé maché, ou froissé.

Des ceuvres de cette série font
partie de collections internatio-
nales prestigieuses telles celles du
Musée d’Art Moderne, New York
ou du Centre Pompidou, Paris.

En

resides in the contrast between
the "ideas of characters" that
Dubuffet portrayed and the “ideas
of sites”. Effectively, these spatial
constructions with their reference
to distant, sparsely populated
times are themselves forgotten,
indeterminate, and random. Our
western mentality, represented
by the two characters, imposes
itself, models its paradigms on
the past, placing itself heavily on
top, crushing the spiritual void

in the top part of the totem. “It is
naive to imagine that a few poor
facts and a few poor past acts that
happened to be conserved are
forcibly the best and the most
important of those periods. Their
conservation only results from
the fact that a small circle chose
and applauded them, elimina-
ting all the others.” Dubuffet's
interest in the past resided in the

demonstration that what history
has retained is, by definition,
random.

The background of this work
on paper, which is completely
abstract, is characteristic of his
brush stroke in his later years, a
mirror of his soul’s tormented
landscape. The free strokes alter-
nate in red, black, and pale yellow,
focussing on tripartite chromati-
cism. The choice of using paper
with acrylic paint and collage
is not insignificant. Dubuffet
worked with paper throughout
his career and would use it in all
of its forms. Here, it is mounted
on canvas. He also used it crushed
or in the form of papier-méché.

Works from this series can also
be found in prestigious interna-
tional collections such as those
of the MoMA in New York or the
Centre Pompidou in Paris.
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1901-1985
Pisseur a gauche 11 - 1961

Encre de Chine et lavis sur papier
Signé du monogramme et daté en haut
a droite «J.D., 61»

43 x 33,50 cm

Provenance:

Marc Blondeau, Paris

Robert Fraser Gallery, Londres
Collection particuliere, Paris

A 1'actuel propriétaire par descendance

Bibliographie:

M. Loreau, Catalogue des travaux de
Jean Dubuffet, Fascicule XIX: Paris
Circus, Editions Jean-Jacques Pauvert,
Lausanne, 1965, reproduit en noir

et blanc sous le n°116, p. 70

Le Monde, vendredi 15 octobre 1993,
reproduit en noir et blanc p. 34,

dans le cadre de la Fiac 1993

Exposition:

Londres, Robert Fraser Gallery,
Dubuffet: recent gouaches and drawings,
avril-mai 1962, reproduit sous le n°39

Cette euvre a été réalisée le 26 aolt
1961.

Nous remercions la Fondation Dubuffet
pour les informations qu'elle nous
a aimablement communiquées.

India ink and wash on paper; signed

with the monogram and dated upper right;

16 7/8 x 13 1/4 in.
60 000 - 80 000 €
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Portrait composition — 2003

Huile sur toile
Signée et datée au dos «Condo, 03»
127 x 101,50 cm

Provenance:

Galerie Jérdme de Noirmont, Paris
(acquis directement auprées de 1'artiste)
Collection particuliére, Paris (acquis
directement auprés de cette derniére)

A 1'actuel propriétaire par descendance

Expositions:

Paris, Galerie Jérome de Noirmont,
Memory of Manet et Velazquez, mai-
juillet 2004, reproduit en noir et blanc
p. 35 et en couleur p. 37

Paris, FIAC, Galerie Jérome de Noirmont,
Téte a téte, octobre 2005

Paris, Musée du Quai Branly, Les maitres
du désordre, avril-juillet 2012,
reproduit en couleur p. 407

Nous remercions Monsieur Jérome
de Noirmont pour les informations qu'il
nous a aimablement communiquées.

0il on canvas; signed and dated
on the reverse; 50 x 40 in.

300 000 - 400 000 €

George Condo dans son atelier, 2021 © Casey Kelbaugh
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«La peinture permet ce que la
vraie vie interdit: accéder a deux ou
trois facettes d'une personnalité en
méme temps et saisir ce que jap-
pelle le cubisme psychologique».
Georges Condo cherche a pénétrer
I'état mental des personnages qu'il
dépeint et utilise la technique citée
plus haut dont l'ceil est I'élément
pivot. En effet, cest a partir de
lorgane du regard que lartiste
américain décortique, démantele
et déstructure le portrait.

Portrait composition en constitue
un exemple révélateur. Réalisée
en 2003, cette huile sur toile
représente le portrait d'une femme.
Sa veste aux épaulettes étranges,
manches rouges et col bouffant
démembrant pratiquement la téte
du fait de son volume, indiquent
que le clown répond aux codes
vestimentaires de I'imaginaire
collectif. Le génie de Condo se

86 Post-War & Contemporain

glisse dans le traitement duel du
visage. D'un ¢6té, on discerne la

joue et l'eeil droits d'une jeune

fille, de l'autre s'est implantée la
moitié¢ d'un visage malicicux, dune
créature fantastique et quelque peu
effrayante, montrant largement

les dents. De grandes oreilles
rouges et un nez vert parent cet
étre hybride dont la tristesse est
palpable. Tous les organes ajoutés
semblent greffés de facon symé-
trique sauf I'ceil, nettement plus bas
et en décalage complet par rapport
a l'eeil humain. Cette dislocation
représente la clé de votte de tout
le tableau et inscrit Condo dans la
longue tradition des peintres qui
ont traité le sujet oculaire.

Dans Autoportrait a ['wil blessé
(1972), Francis Bacon stigmatise
également l'eeil qui se déforme
et parait disproportionné. Le
peintre britannique utilise le méme

ARTCURIAL
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“Painting allows what real life
forbids: accessing two or three
facets of a personality at the same
time and grasping what I call
psychological Cubism.” Georges
Condo sought to penetrate the
mental state of the people he
portrayed and used the technique
mentioned above for which the
cye was the central element. It
was effectively in using this organ
of vision that the American artist
dissected, dismantled, and de-
structured portraits.

Portrait composition is a telling
example of that. Painted in 2003,
this oil on canvas work is the
portrait of a woman. Her jacket,
with its strange epaulettes, red
sleeves, and bouffant collar that
practically dismembers the head
because of its volume, denotes
that the clown meets the widely
imagined dress codes. Condo’s

29 juin 2021 19h30. Paris

genius comes into play in the
dual treatment of the face. On the
one side, we make out a young
girl's cheek and right eye, on the
other is half of a wicked face,
that of a somewhat frightening
imaginary creature that is baring
its teeth. Large red cars and a
green nose adorn this hybrid
being whose sadness is tangible.
All of the organs added on seem
to have been symmetrically trans-
planted, except for the eye, which
is considerably lower and offset
in comparison to the human
eye. This dislocation represents
the work’s very cornerstone and
inscribes Condo in the long tra-
dition of painters who dealt with
the subject of the eye.

In Autoportrait a il
Blessé (1972), Francis Bacon also
stigmatised the eye, which was
shown misshapen and seemingly






Collection de Monsicur et Madame X., Paris

51
George CONDO
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Portrait composition — 2003

«|La peinture permet ce que

la vraie vie interdit: accéder a deux
ou trois facettes d'une personnalité
en meme temps et saisir ce que
jappelle le cubisme psychologique. »

— George Condo
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procédé que Condo pour accéder a
l'étrange. Les deux yeux, asymé-
triques et différents parachévent
l'idée que le portrait sattache
davantage a une description psy-
chologique que réaliste.

Lceil est au coeur de la démarche
artistique de George Condo des
le début de sa carricre avec, par
exemple, The Self Creator (19849
mettant en scene un ceil sorti de
lorbite et implanté seul, dans un
paysage, a coté d'une colonne
classique, d'une horloge, d'un bras
et d'un globe. Cette tendance au
surréalisme satténue dans les tra-
vaux postérieurs mais I'importance
de l'ceil demeure. Elle sajoute ici
au sujet récurrent du clown que
Condo traite pour développer la
thématique du grotesque.

Portrait composition a fait partie
de l'exposition Les maitres du
désordre au Quai Branly en 2012

sattachant aux différentes figures
du désordre faisant partie de nos
cultures et rites et incarnant la
conscience d'une force désordon-
née, aux antipodes du divin mais
nécessaire a un équilibre social et
spirituel. Loeuvre s'inscrit dans
lexposition de maniere intéres-
sante puisquelle incarne, par son
étrangeté, un maitre du désordre,
aux deux faces, chargé de négocier
avec le chaos par I'hybridation

et donc la transgression. Les
créatures que crée Condo seraient-
elles aptes a converser avec des
puissances supérieures? Mi
angélique, mi démoniaque, Portrait
composition semble laffirmer.

En

disproportionate. The British
painter used the same method as
Condo to achieve this peculiarity.
The eyes, which are asymmetrical
and different, complete the idea
that the portrait is more of a
psychological description than a
realistic portrayal.

The eye was the focal point of
George Condo's artistic approach
as of the very start of his career,
with, for example, The Self
Creator (1984), which portrayed
an eye removed from its socket
and planted, alone, in a lands-
cape, next to a classical column,
a clock, an arm, and a globe. This
penchant for Surrealism dimi-
nished in his later works but the
importance of the eye remained.
Here, is it added to the recurring
subject of the clown that Condo
used to develop the theme of the
grotesque.

Portrait composition was
included in the Les Maitres du
Désordre exhibition at Quai Bran-
ly in 2012 which focussed on
the different representations of
chaos that are part of our cultures
and rites and embody the
conscience of a chaotic force that
is the antithesis of the divine but
necessary for social and spiritual
equilibrium. The work’s presence
among those exhibited was inte-
resting as, with its strangeness, it
incarnated a two-faced master of
chaos, charged with negotiating
with chaos through hybridisation
and hence transgression. Would
the creatures that Condo created
be capable of conversing with
higher powers? Half-angelic,
half-demoniac, Portrait composi-
tion seems to confirm that.

29 juin 2021 19h30. Paris

George Condo, The self-creator, 1984 D.R.
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ARMAN

90

1928-2005

Accord majeur — 1962

Violoncelle découpé monté

sur panneau peint

Signé et daté illisiblement en bas
vers le centre droit, a 1'intérieur
d'un élément en bois «arman, 62»
162 x 122 cm

Provenance:

Galleria Schwarz, Milan
Collection Cavellini, Brescia
Collection Arman, New York
Galerie Georges-Philippe & Nathalie
Vallois, Paris

Collection Jean Albou, Paris
Vente, Paris, Artcurial,

29 janvier 2008, lot 9

Acquis au cours de cette vente
par 1'actuel propriétaire

Expositions:

San Marino, Palazzo del Kursaal,

IV Biennale Internazionale d'Arte,
juillet-octobre 1963

Milan, Galleria Schwarz, Mouvement Dada,
février-mars 1966

Nice, Musée d'Art Moderne et
Contemporain, Arman - Passage a 1'acte,
juin-octobre 2001, reproduit en couleur
p. 142

Vence, Musée de Vence/Fondation E.
Hugues, Arman: Nouvel état des choses,
juin-décembre 2019

Bibliographie:

D. Durand-Ruel, Arman, Catalogue
Raisonné, Volume II, 1960, 1961, 1962,
Editions de La Différence, Paris, 1991,
reproduit en noir et blanc sous le
n°281, p. 147

Cette uvre est enregistrée
dans les Archives Arman sous
le n°APA#8305.62.004.

Un certificat des Archives Arman
sera remis a 1'acquéreur.

Cut cello mounted on painted panel;
signed and dated illegibly lower centre
right, inside a wooden element;

63 3/4 x 48 in.

120 000 - 180 000 €
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ARMAN

1928-2005

Accord majeur — 1962

Fr

«Arman déambule sur le mar-

ché aux puces, achete une vieille
contrebasse, heureux de son
acquisition. Il passe la nuit avec elle
et le lendemain, sa conquéte sur
I'¢épaule comme un ouvrier portant
son ¢chelle, il se rend impasse
Ronsin. La, son complice Martial
Raysse, qui a préparé au sol un
panneau de bois, 'attend. Arman
gratte les cordes comme pour
caresser ultimement l'instrument
puis, le saisissant par le manche, il
le passe au-dessus de ses épaules
et, d'un coup sec, le fracasse sur

le sol. L'instrument pleure, gémit
sous lestocade: Arman est «en
rage». [l affectionne particulicre-
ment les instruments de musique:
violons, saxophones, trombones,
guitares, mandolines... a tel point
que certains y voient un rejet de la
musique. Il fait aussi exploser des
voitures ou des postes de télévi-
sion. Arman invente une procédure
plus «froide» que la colere, par
laquelle il travaillera désormais sur
la forme des objets: les «coupes».
Muni d'une scie américaine capable
de tout sectionner en rondelles,
Arman coupe dans son atelier
toutes sortes dobjets, et procede,
par la coupe et le réassemblage sur
un plan-tableau, a des anamor-
phoses: I'instrument devient ainsi
un papillon ou une courtilicre»,
peut-on lire lors de la rétrospective
d’Arman au Centre Pompidou en
2010.

92 Post-War & Contemporain

Accord majeur réalisée en 1962
illustre le traitement que réserve
Arman aux instruments, ici un
violoncelle découpé verticalement
puis monté sur panneau de bois.
Le nouveau réaliste interroge en
effet le statut de l'objet et le culte
ambigu que les sociétés modernes
lui vouent, alliant sacralisation et
surconsommation menant a son
utilisation et sa destruction rapide.
Clest précisément cette dimension
éphémere qu'il applique ici au
violoncelle en le «consommant».
Cette «coupe» révele la structure
interne de lobjet, décomposé, ré-
agencé selon la volonté de l'artiste
et créant ainsi un objet nouveau.

L'année 1962 correspond a
un moment de transition dans la
démarche de lartiste sur les ins-
truments de musique. En effet, sa
série des Coleres évoquée plus haut
débute en 1961 puis va progressive-
ment évoluer vers les Combustions
des 1963 ot les instruments seront
brilés. «Je crois que dans le désir
d’accumuler il y a un besoin de
séeurité, et dans la destruction, la
coupe, se trouve la volonté darréter
le temps», assure Arman.

ARTCURIAL
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“Arman walked through the flea
market, bought an old double
bass, happy with his purchase. He
spent the night with it and the
next morning, with his conquest
over his shoulder, like a workman
bearing a ladder, he went to Im-
passe Ronsin. There, his accom-
plice, Martial Raysse, who had
prepared a wooden panel on the
floor, was waiting for him. Arman
plucked the strings as if to caress
the instrument one last time and
then, grasping it by the neck, he
brought it up over his shoulders
and in one fell swoop, smashed it
against the ground. The instru-
ment cried, whimpering at this
fatal blow. This was typical of
Arman’s “Coléres” (anger). He
was particularly fond of musical
instruments: violins, saxophones,
trombones, guitars, and man-
dolins... to an extent where

some saw a rejection of music.
He would also smash up cars or
television sets. Arman invented a
procedure that was “colder” than
“Colere”, by working on shaping
objects with “Coupes” (slicing).
In his studio, Arman used a
fine-bladed saw, which could slice
through anything, to cut up all
sorts of objects. He created ana-
morphoses by cutting things up
and then reassembling them in a
different fashion. An instrument
would thus become a butterfly or
amole cricket”, as we could read

29 juin 2021 19h30. Paris

at the retrospective on Arman at
the Centre Pompidou in 2010.

Accord majeur made in 1962
is a perfect illustration of the
way Arman treated instruments.
Here, we see a cello cut vertically
and mounted on a wooden panel.
The artist, who was part of the
Nouveau Réalisme movement,
effectively queried the status of
the object and the way it was am-
biguously worshipped by modern
society. A form of worship that
brought together sacralisation
and excessive consumption, lea-
ding to its use and rapid destruc-
tion. It is precisely this epheme-
ral dimension that he applied
here to this cello by “consuming”
it. This “Coupe” reveals the
object’s internal structure, broken
down and reorganised according
to the artist's desire, thus creating
anew object.

1962 was a time of transition
in the artist’s approach to musical
instruments. Indeed, his Coléres
series, mentioned above, started
in 1961, and would gradually
evolve into his Combustions as
of 1963, when he would burn
instruments. “I believe that in
this desire for accumulation,
there’s a need for security and in
destroying and cutting things up,
there is a wish to bring time to a
standstill,” said Arman.






53

Raymond HAINS
1926-2005

Pour la défense des libertés
démocratiques — 1958

Affiches déchirées marouflées sur toile
115 x 89 cm

Provenance:
Galerie Max Hetzler, Berlin
Collection particuliere, Allemagne

Expositions:

Paris, Centre Pompidou, J'ai la mémoire
qui planche - Raymond Hains, juin-
septembre 2001, reproduit en couleur

p. 86

Un certificat numérique de Monsieur
Thomas Hains sera remis a 1'acquéreur.

Torn posters laid down on canvas;
45 1/4 x 35 in.

60 000 - 80 000 €
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ARMAN

1928-2005

Sans titre (Colcre de violoncelle)
1966

Combustion de violoncelle brisé
et résine polyester sur panneau
Signé en bas vers le centre gauche
du violoncelle «arman»

Piéce unique

118 x 86 x 18,50 cm

Provenance:

Galerie Michel Couturier, Paris
Galerie Mathias Fels, Paris
Collection Dr. Ruché, Paris

Galerie Beaubourg, Paris

A 1'actuel propriétaire par cessions
successives

Expositions:

Paris, Salon de Mars, Galerie Beaubourg,
1992

Paris, Centre Pompidou, Arman,
septembre-janvier 2010, reproduit

en couleur p. 205

Vence, Musée de Vence/Fondation E.
Hugues, Arman: Nouvel état des choses,
juin-décembre 2019

B !

Arman dans les années 60 D.R.

98 Post-War & Contemporain

Bibliographie:

P. Restany, Le plastique dans 1'art,
Editions André Sauret, 1973, reproduit
sous le n°11, p. 27

D. Durand-Ruel, Arman - Catalogue
Raisonné, Volume III, 1963, 1964, 1965,
Editions de La Différence, Paris, 1994,
reproduit en couleur p. 2 et en noir et
blanc sous le n°169, p. 91

Cette ceuvre est enregistrée
dans les Archives Arman sous le
n°APA#8208.66.001.

Combustion of broken cello

and polyester resin on panel; signed
lower centre left of the cello;
unique piece

46 1/2 x 33 7/8 x 7 1/4 in.

100 000 - 150 000 €
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ARMAN

1928-2005

Sans titre (Colcre de violoncelle)

1966

Sans titre (1966) est 'une des
premicres combustions d'Arman,
série qui suit celle des Coupes
et prolonge son action sur les
instruments de musique. Sur
le lien d'Arman a la musique,
il convient de rappeler que sa
premicre épouse, Eliane Radigue,
est compositrice. Plus de mille
lettres échangées témoignent de
leur influence réciproque. Sile
geste de la combustion est relatif a
la réflexion des nouveaux réalistes
sur le statut de lobjet et au rapport
que la société moderne entretient
avec celui-ci, le choix de la musique
nous permet de pénétrer dans le
territoire personnel de l'artiste.
Ici, Arman fait braler un violon-
celle qu'il brise au préalable pour
ensuite le fixer sur un panneau au
fond rouge. Le violoncelle, encore
reconnaissable — on distingue

son manche et son corps dont
l'alignement décalé souligne la
brisure —, contraste par rapport

au fonds, le noir de la combustion
entourant lobjet d'une dimension
quasi sacrée. Inutilisable, le violon-
celle est consommé, périmé mais
hissé au rang d'ecuvre d'art auquel
sa beauté intrinseque Iéleve.

De la méme fagon, Arman fait
briler un fauteuil d'intérieur bour-
geois. Ces oeuvres contiennent
une dimension performative qui
rappelle la puissance de l'acte
aboutissant au résultat visible. Les
célebres Coleres de lartiste nigois
traitent la destruction comme
point de départ d'une réflexion sur
le sens d'une société manipulée par
la consommation.

29 juin 2021 19h30. Paris
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Sans titre (19606) is one of
Arman'’s first Combustions, a
series that followed the Coupes
and was a continuation of his
action on musical instruments.
As regards Arman’s connection
with music, we should remem-
ber that his first wife, Eliane
Radigue, was a composer. Over a
thousand letters evidence their
mutual influence. If the gesture
of combustion is relative to the
Nouveaux Réalistes reflection

on the status of the object and
the relationship modern society
has with it, the choice of music
allows us to delve into the artist’s
intimacy.

Here, Arman burned a cello
that he had previously fractured,
and then attached it to a panel
with a red background. The
cello, which is still recognisable

Post-War & Contemporain

as we can make out the neck and
body of the instrument whose
displaced alignment highlights
the breakage, contrasts with the
background. The blackness from
the combustion gives the object
an almost sacred dimension.
Although the cello has been
consumed by fire and is unu-
sable, its inherent beauty makes
it a work of art.

In the same way, Arman also
burned an armchair from a
middle-class home. These works
have a performative dimension
that conjures up the potency of
the act that led to this visible
result. The Coléres by the artist
who was a native of Nice use
destruction as the starting point
for reflection on the meaning of
society manipulated by consu-
merism.
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Martin BARRE
1924-1993

Composition — 1956

Huile sur toile

Signée et datée en bas a gauche
«M. Barré, 56», contresignée

et datée au dos «M. Barré, 1956»
22 x 16 cm

Provenance:
Galerie Jacques Barbier, Paris
Collection particuliere, France

Un certificat a la charge
de 1'acquéreur pourra étre délivré
par Madame Michele Barré.

0il on canvas; signed and dated
lower left, signed again and dated
on the reverse; 8 5/8 x 6 1/4 1in.

15 000 - 20 000 €

Fr

Lévolution de la quéte spatiale de
Martin Barré est merveilleusement
exprimée dans les trois ceuvres pré-
sentées ici et datant respectivement
de 1956, 1965 et 1979.

La premicre, Composition (1956)
est réalisée un an apres lexposition
qui marquera le début de sa carriere
ala Galerie La Roue et ot il dévoile
des toiles abstraites aux formes
asscz géométriques savangant sur
des fonds neutres. Composition fait
partie de ces expérimentations.

104 Post-War & Contemporain

Ainsi, des formes carrées et rec-
tangulaires a dominante vermillon
se détachent d'un fond clair. Ces
formes sont rehaussées de contours
noirs ou bleus dont les couleurs sont
également convoqués pour habiter
dautres formes rectangulaires
minoritaires sur la toile. Ces
premicres ceuvres évoquent l'abs-
traction géométrique de Mondrian
et Malévitch méme si Barré refuse
la parenté avec les maitres russes

ou hollandais.

ARTCURIAL
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The evolution of Martin Barré's
quest for space is marvellously
expressed in the three works pre-
sented here, which date respecti-
vely from 1956, 1965, and 1979.
The first, Composition (1956),
was painted a year after the
exhibition that marked the start
of his career at the Galerie
La Roue where he showed
abstract paintings of slightly
geometric forms standing out
against neutral backgrounds.

29 juin 2021 19h30. Paris

Composition is one of those expe-
riments where primarily vermil-
lion squares and rectangles stand
out against a light background.
These shapes are enhanced with
black or blue outlines whose
colours are also used to draw
other minor rectangular shapes
on the canvas. These first works
call to mind Mondrian and Male-
vich’s Geometric Abstraction even
if Barré refused any links with
Russian or Dutch masters.
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Martin BARRE
1924-1993

65-A-65 <46 — 1965

Peinture glycérophtalique

et acrylique sur toile

Signée et titrée au dos «M Barré,
65-A-65x46»

65 x 46 cm

Provenance:

Galerie Daniel Templon, Paris
Galerie Nathalie Obadia, Paris
Acquis directement auprés de cette
derniére par 1'actuel propriétaire

Expositions:

Berlin, Haus am LUtzowplatz, Martin
Barré, novembre-décembre 1965

Paris, Galerie Daniel Templon,

Martin Barré, ecuvres des années 60,
octobre-novembre 1989

Deurle (Belgique), Museum Dhondt-
Dhaenens, Biennale de la Peinture,

La touche du peintre, juin-octobre 2014,
p. 7

Bibliographie:

Cette ceuvre sera incluse dans le
Catalogue Raisonné de 1'euvre de
l'artiste, actuellement en préparation
sous la direction de Madame Ann Hindry
et de Monsieur Yve-Alain Bois.

Un certificat de Madame Michéle Barré
sera remis a 1'acquéreur.

Glycerophtalic paint and acrylic
on canvas; signed and titled
on the reverse; 25 5/s x 18 1/g in.

60 000 - 80 000 €

Martin Barré lors de son exposition a la Galerie Arnaud, Paris, 1964
D.R.
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Martin BARRE
1924-1993

65-A-65+46 — 1965

«Je voulais montrer, par des traces ou des
points d'impact dans une surface claire,
ce que serait une peinture désencombrée
de lobjet, de la couleur, de la forme,
noffrant plus que des fragments d'un espace
existant aussi bien ailleurs que dans ses
espaces tangibles »

— Martin Barré

654-65+46, est une peinture
réalisée en 1965 présentant une
ligne unique a la bombe aérosol
noire partant de la partie inférieure
droite de la toile et remontant
jusquen haut, obliquement, jusqu’a
sortir de sa surface. Les bombages
traduisent une évolution impor-
tante dans le travail de Martin
Barré dans les années 1960. Il sagit
toujours de ne pas «faire ceuvre»
tout en cherchant a utiliser I'espace
mais ici, Martin Barré convoque la
vitesse d'exéeution, atteinte grace
ala rapidité rendue possible par

le bombage, pour questionner les

108 Post-War & Contemporain

formes dans l'espace. L'imperfection
du trait unique (tout comme celle
des formes de l'oeuvre précédente)
oriente le spectateur sur la nature du
mouvement qui I'a engendré et dote
[oeuvre d'une force vibratoire sans
mesure invitant a lexpérience de la
légereté. «En 1967, la recherche de
cette double perspective temporelle
et spatiale a amené le peintre a

un tel degré déconomie picturale
quil s'interroge sur lutilité de
continuer», précise 'historienne et
critique d’art Ann Hindry.

ARTCURIAL
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65-1-65~46 is a painting carried
out in 1965, which shows a single
line painted in black spray paint
that goes from the bottom left of
the canvas to the top, on a slant,
finally overshooting the surface.
Spray paint was an important
evolution in Martin Barré’s work
in the 1960s. He still aimed for it
to appear as though he had not
contrived a work, whilst seeking
to use the available space. But
here, Martin Barré used speed
of execution, reached thanks

to the rapidity allowed by spray
cans, to question shapes in space.

29 juin 2021 19h30. Paris

The imperfection of the single
line (like that of the shapes in
the previous work) orients the
viewer towards the nature of

the movement that created it
and gives the work an unequal-
led vibratory force that is an
invitation to experience lightness.
“In 1967, the search for this dual
temporal and spatial perspective
brought the painter to such a
degree of pictorial reduction that
he wondered what was the point
of continuing,” explains art critic
and historian Ann Hindry.
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Martin BARRE
1924-1993

79-A-100+200 - 1979

Acrylique sur toile
Signée et titrée au dos
«Barré, 79-A-100x200»
100 x 200 cm

Provenance:

Galerie Laage-Salomon, Paris
Galerie Nathalie Obadia, Paris
Acquis directement aupreés de cette
derniére par 1'actuel propriétaire

Expositions:

Cologne, Galerie Ricke, Martin Barré,
janvier-février 1980, n°4, pp. 41-43,
reproduit en noir et blanc p. 42

Paris, Galerie Jean Chauvelin, Martin
Barré, 79, 79-80, 80A, octobre-novembre
1981

Paris, Galerie Nationale du Jeu

de Paume, Martin Barré, Les années
quatre-vingt, février-avril 1993,
reproduit en couleur p. 9

Paris, Galerie Laage-Salomon, Martin
Barré. Peintures des années 70 et 80,
octobre-décembre 1997

Paris, Galerie Nathalie Obadia, Idées
de la peinture. Hommage a Martin Barré,
juin-juillet 2006, reproduit en couleur
p. 28-29

Paris, Centre Pompidou, Martin Barré,
octobre 2020-avril 2021, reproduit

en couleur p. 159

Bibliographie:
Y-A. Bois, Martin Barré, Editions
Flammarion, Paris, 1993, reproduit en —

noir et blanc p. 123

C. Millet, Idées de la peinture. Hommage
&4 Martin Barré. Galerie Nathalie Obadia,
1°" juin-20 juillet 2006, Art Press
n®326, Paris, septembre 2006, reproduit
en noir et blanc p. 84

H-F. Debailleux, Martin Barré bien
encadré. En forme d'hommage, une
confrontation a d'autres peintres,
Libération, Paris, 5 juillet 2006, p. 27
Y-A. Bois, Martin Barré, Editions
Galerie Daniel Buchholz, Cologne/Andrew
Kreps Gallery, New York/Thea Westreich &
Ethan Wagner, New York/Galerie Nathalie
Obadia, Paris, 2008, reproduit en
couleur p. 168

Cette ceuvre sera incluse dans le *
Catalogue Raisonné de 1'euvre de
l'artiste, actuellement en préparation
sous la direction de Madame Ann Hindry
et de Monsieur Yve-Alain Bois.

Un certificat de Madame Michéle Barré S = -
sera remis a 1'acquéreur.

Acrylic on canvas;
signed and titled on the reverse;
39 3/8 x 78 3/4 in.

70 000 - 90 000 €
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Martin BARRE
1924-1993

79-A-100+200 - 1979

Martin Barré dans son atelier, 1985 © Jacques Henric

Fr

Cest donc apres cing ans darrét de
production et en renouvelant son
propos quil réalise 79-4-100~200
en 1979 a lacrylique. Lévolution
dans la rigueur de la forme est
notable. Loeuvre se compose d'un
fond blanc rythmé par une longue
ligne verte horizontale dans la partic
inférieure du tableau, deux lignes
rouges et une ligne bleue quasi-
ment disposées en angle droit. La
présence de la couleur est un autre
changement conséquent de cette
période de sa carriére et offre un
contraste important avec ses débuts.
Chaque ligne épaisse de couleur est
accompagnée d'un ou deux traits
grisés continus ou discontinus.

La partie droite de la toile est
presque vide marquant un profond
déséquilibre visuel qui révele
totalement l'espace. Par ce dépouil-
lement et par la mise en scene du
morcellement de notre perception,
on touche ici a lessence de sa
démarche.

1979 correspond a l'année de la
reconnaissance tardive de lartiste.
LA.R.C. au Musée dArt Moderne
de la Ville de Paris organise une pre-
micre rétrospective de ses ceuvres,
suivie la méme année par le Henie-
Onstad Kunstsenter d'Oslo.

29 juin 2021 19h30. Paris
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It is therefore after a five-year
break from painting and having
reinvented his style, that he

made 79-4-100-200 in 1979
using acrylic paint. The evolu-
tion in the shapes’ precision is
noteworthy. The work is made up
of a white background with a long
horizontal green line in the lower
part, and two red lines and a blue
line practically laid out at right
angles. The presence of colour

is another consequential change
that took place during this part

of his career and offers an impor-
tant contrast with his early works.
Alongside each thick coloured
line are one or two continuous

or discontinuous grey lines.

The right-hand side of the

canvas is almost empty, creating
a profound visual imbalance

that fully reveals the space.

With this artistic reduction and
revelation of our fragmented
perception, here, we touch on

the very essence of his approach.
1979 is the year when the artist
gained belated recognition.

The A.R.C. at the Musée d’Art
Moderne de la Ville de Paris orga-
nised the first retrospective of his
works, followed that same year

by the Henie-Onstad Kunstsenter
in Oslo.
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Robert RYMAN

1930-2019

Untitled — 1969

Acrylique sur fibre de verre

Signée, datée et située en bas au centre
«Ryman, 69, Paris»

63 x 63 cm

Provenance:

Collection Yvon Lambert, Paris
Collection Zucker, Bruxelles
Collection particuliere, Belgique

Acrylic on fiberglass;
signed, dated and located lower centre;
24 3/4 x 24 3/4 in.

280 000 - 350 000 €

Robert Ryman lors de l'installation de son exposition
au Kunsthalle Bale, 1975 © Christian Baur
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Robert RYMAN

1930-2019

Untitled — 1969

Robert Ryman lors de 1l'installation de son exposition

au Palais des Beaux-Arts, Bruxelles,

Figure majeure de l'abstraction et
clu courant minimaliste américain,
Robert Ryman s'illustre dans ses
carrés monochromes blancs.
Celui qui affirme: «En peinture,
tout doit avoir l'air facile méme si
cest ardu. (..) Cest une part clé

de la peinture, elle doit donner

le sentiment quelle vient de
surgir», sessaye, sans relache, a de
nombreuses techniques tout en
semblant donner dans la spon-
tanéité. Peinture sur aluminium,
plexiglas, toile, vinyle, lin, papier
et ici fibre de verre, avec une va-
riété de matériaux (huile, gouache,
acryliques, encaustiques, pastels,
émaux, solvants, pigments), il est
a la recherche permanente de
l'expression de la matérialité. «Le
gris de l'acier transparait; le brun
du papier ondulé transparait; le lin
transparait, comme le coton: tout
cela est pris en considération. Cela
na rien de monochrome».

Post-War & Contemporain

1974 D.R.

Chaque ceuvre constitue une
nouvelle expérimentation et
exprime sa singularité de par
ses couleurs et ses nuances qui
amenent loin du terme de mono-
chrome que lartiste réfute.

Untitled, réalisée en 1969, est
un carré de verre que lartiste a
recouvert d'acrylique blanche.
Quatre courtes bandes verticales
placées aux cotés des quatre coins
de l'eeuvre dévoilent le verre nu. La
peinture semble avoir déserté ces
zones en marge, traces des lamelles
de scotch maintenant le verre sur
le mur au moment de la réalisation
de l'eeuvre. «Le blanc permet aux
autres choses de devenir visibles»,
explique lartiste. Précisément ici,
cest le blanc qui met en valeur le
matériau choisi en deca de l'ceuvre.
Dans une démarche comparable
mais inversée, lartiste frangais
Pierre Soulages convoque le noir
pour révéler le blanc. Comme

ARTCURIAL

Pierre Soulages, Peinture,

En

Robert Ryman, a leading figure in
Abstract and American Mini-
malist art, was renowned for his
square white-on-white paintings.
He stated: “In painting, everything
should look easy, even if it's hard
work. (...) That’s a crucial element
in painting. You have to get the
impression that it just came
about”. He endlessly tried out

new techniques whilst seeming to
remain spontaneous. He would
paint on aluminium, Plexiglas,
canvas, vinyl, linen, paper, and
here, on fibreglass, using a variety
of mediums (oil, gouache, acrylics,
wax, pastels, enamel, solvents, pig-
ments), constantly searching for
the expression of materiality. “The
grey of the steel shows through;
the brown of the corrugated paper
shows through; the linen shows
through, like the cotton: all of
that is taken into account. There's
nothing monochrome about it.”

29 juin 2021 19h30. Paris

222x314 cm, 24 février 2008 D.R.

Each work was a new expe-
rience and expressed its singula-
rity with its colours and shades
that would distance it from the
term ‘monochrome’, which the
artist refuted.

Untitled, painted in 1969, is a
glass square that the artist cove-
red in white acrylic paint. Four
short vertical strips placed by the
four corners of the work reveal
the bare glass. The paint seems
to have deserted these marginal
zones, which are the traces of the
strips of sticky tape used to hold
the glass against the wall when
the work was being painted. “The
white allows the other things to
become visible,” explained the
artist. It is very much the white,
here, that showcases the chosen
material beneath the work. In a
similar but reversed approach,
French artist Pierre Soulages
used black to reveal the white.
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chez Ryman, la couleur appliquée
massivement sur toute la surface
de l'eeuvre est douée d'un pouvoir.
Ceest leffet de la lumiere dans

les monochromes de Soulages

et l'utilisation de la marge pour
faire contraste chez Ryman qui
agit comme agent révélateur ou
créateur.

Ainsi, dans Peinture, 222 < 314
cm, 2008, Soulages convoque
aussi la ligne pour capter la lumicre
sur le noir qui saffirme sur la toile.
Tout comme Ryman qui, dans
Untitled, crée des effets de matiere
dus a l'irrégularité des bandes de
verre, Soulages trace deux lignes
dont I'épaisseur et la texture s'affir-
ment sur les aplats monochroma-
tiques. Bien que tres différente,
l'expérience sensible qui en résulte
est bien celle dexposer dautres
¢léments de la peinture, au-dela du

monochrome. Le noir ou le blanc
se mue en référentiel qui établit un
nouveau paradigme.

Untitled est encadrée dans une
caisse américaine blanche lége-
rement avancée ajoutant du blanc
ala compréhension générale de
l'ceuvre. Ryman réfléchit toujours
au rapport de 'eeuvre & son support
et son mode d'accrochage qui fait
partic de Iaeuvre. A Torigine, elle
était placée directement sur le mur
dans une tentative de s’y fondre
completement. Untitled s'inscrit
ainsi dans une série initiée en 1967
pour laquelle lartiste tente d'utili-
ser le support le plus fin possible
pour que l'eeuvre fasse pleinement
partie du mur et de l'espace. Les
espaces vides crées par la présence
initiale du scotch explicitent ainsi
la relation de I'ceuvre au mur.

En

Like Ryman, the colour massi-
vely applied all over the work’s
surface had a particular power. It
is the effect of light in Soulages’
monochromes and the use of
the margin to create contrast

in Ryman’s works that trigger
revelation or creation.

Hence, in Peinture, 222 < 314
cm, 2008, Soulages also used
lines to capture light in the
black whose presence on the
canvas was thereby reaffirmed.
Like Ryman who, in Untitled,
created texturing effects with
the irregularity of the strips of
glass, Soulages traced two lines
whose thickness and texture
stand out against the mono-
chromatic planes. Although very
different, the resulting perceptive
experience is effectively that of
exposing other elements of the
work, beyond the monochrome.

The black or white becomes a
new repository that establishes a
new paradigm.

Untitled is framed in a slightly
prominent white floater frame
adding white to the overall rea-
ding of the work. Ryman always
reflected on the relationship
between the work and its support
and the way it would be hung,
which was a part of the work. Ori-
ginally, it was directly placed on
the wall as an attempt to merge
it completely into it. Untfitled is
a part of a series commenced in
1967 for which the artist tried to
use the finest support possible so
that the works could wholly be a
part of the wall and the surroun-
ding space. The empty spaces
created by the initial presence
of sticky tape thus explain the
relationship between the work
and the wall.
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Victor VASARELY

1906-1997
Xingu n°15] - 1949-51

Huile sur panneau d'Isorel
Signé et daté en bas a droite
«Vasarely, 49-51»

120 x 100 cm

Provenance:

Galerie Denise René, Paris

Galerie Matignon Saint-Honoré, Paris
Acquis directement aupreés de cette
derniére par 1'actuel propriétaire
en 1987

Expositions:
Rio de Janeiro, Museu de Arte Moderna,
Espace, mars-avril 1955

0il on hardboard panel;
signed and dated lower right;
47 1/4 x 39 3/ in.

50 000 - 70 000 €
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Vasarely dans son atelier a Arcueil en 1948
© Michelle Vasarely
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Victor VASARELY

1906-1997

Xingu n°15] - 1949-51

Xingu n°I51 s'inscrit dans une
période extrémement faste de
Victor Vasarely nommée la période
Cristal qui sétend de 1948 4 1959.
Le peintre frangais, dorigine
hongroise, y développe des prin-
cipes capitaux pour lart optique
dont il est le fondateur. Lors de
son séjour provengal a Gordes

en 1948, qui initie cette période,
Vasarely s'adonne a des dessins

de paysages ensoleillés du village.
La perspective traditionnelle qu'il
adopte se révele demblée trom-
peuse: lorsque lartiste prend de la
distance, la lumiére affuble le point
de vue d'une perspective contraire.
Les pleins se muent en vides, les
formes et arricres plans s'interver-
tissent: «les choses identifiables
deviennent des abstractions et
franchissant le palier du Gestalt,
commencent leur propre vie indé-
pendante», affirme Marcel Joray
dans son ouvrage dédié a lartiste.

Face a cette instabilité nouvelle,
Vasarely se consacre a I'étude
des géométries plates et de leur
évolution dans l'espace. Dans
Xingu n°151, deux formes bleues
se dégagent d'un fond occupé par
des formes dans les tons noirs
et creme, le tout maintenu dans
un cadre kaki mettant en valeur
la logique de la composition. La
forme bleue centrale, dessinant
une fleche pointée vers le bas, in-
vite en son centre une forme noire
et pleine contrastant subtilement.
Chaque sujet semble répondre &
l'autre harmonieusement, en écho
a la fluidité présente dans le titre:
le Rio Xingu, une riviere du Brésil,
affluent de 'Amazone. En effet,
Vasarely nomme souvent, suite au
rendu fini, ses tableaux d’apres des
villes, rivicres ou montagnes.

29 juin 2021 19h30. Paris
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Victor Vasarely painted Xingu
n°I51 during a time of intense
productivity, between 1948 and
1959, his Cristal Period. During
this period, the French painter
of Hungarian origin developed
the main principles for Optical
Art, of which he was the founder.
It was Vasarely’s stay in Gordes,
in Provence, in 1948 that started
this period, when he drew sunny
landscapes of the village. From the
outset, the traditional perspective
he used was misleading: when
the artist distanced himself from
his subject, the light bestowed

a contradicting perspective on
what he perceived. What stood
out secemed to become hollow.
“The shapes and backdrop were
inverted. What was identifiable
became abstract, crossing the
threshold of Gestalt, starting its
own independent life,” said Marcel
Joray in his work on the artist.

Faced with this new instabi-
lity, Vasarely devoted himself to
studying flat geometry and its
evolution in space. In Xingu n°151,
two blue shapes stand out from a
background occupied by shapes
in hues of black and cream,
surrounded by a kaki frame that
highlights the composition’s
logic. In the middle of the central
blue shape, an arrow pointing
downwards, is a solid, subtly
contrasting black shape. Each
subject seems to harmoniously
respond to the other, echoing
the fluidity present in the work’s
name: Rio Xingu, a river in Brazil,
a tributary of the Amazon. Effec-
tively, once he had finished his
paintings, Vasarely often named
them after towns, rivers,
or mountains.
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Jesus Rafael SOTO

1923-2005

Para Getulio Alviani — 1974

Acrylique, fils de nylon

et tiges de métal sur panneau
Signé, daté et titré au dos «Para
Getulio Alviani, Soto, 1974»
102,50 x 200 x 13 cm

Provenance:

Don de 1'artiste a Getulio Alviani
Puis aprés des cessions successives,
au propriétaire actuel

Expositions:

Mantova, Casa del Mantegna, Omaggio a
Tazio Nuvolari, I1 mito della velocita,
1'arte del movimento, Dal Futurismo alla
Videoarte, mai-septembre 2003

Prague, Biennale Prague 2, Art
cinétique, sous le commissariat de
Getulio Alviani, mai-septembre 2005

Bibliographie:

V. Sansone, Prague Biennale 2: Expanded
painting/accion directa, volume 2,
Editions Politi, Milan, p. 295

Un certificat du Comité Soto sera remis
a 1l'acquéreur.

Acrylic, nylon strings and metal

rods on panel; signed, dated and titled
on the reverse;

40 3/8 x 78 3/4 x 5 1/8 in.

280 000 - 350 000 €

Jesis Rafael Soto a Helsinki en 1979 D.R.
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Jesus Rafael SOTO

1923-2005

Para Getulio Alviani — 1974

Jesus Rafael Soto, rideau de scéne
du Théatre Teresa Carreno a Caracas, 1982 D.R.

Fr

Dans le texte publié¢ a loccasion de
l'exposition fondatrice Le Mou-
vement en 1955 organisée par la
Galerie Denise René regroupant
des ceuvres de Jests Rafael Soto,
Pol Bury, Alexandrer Calder, Mar-
cel Duchamp, Yves Tinguely, parmi
drautres, Victor Vasarely affirme:
«A présent, nous allons vers I'aban-
don total de la routine (..) et vers
la conquéte des dimensions supé-
rieures au plan». Lambition des
artistes cinétiques est alors sans
commune mesure. 1l sagit vérita-
blement de révolutionner (dot le
terme de «conquéte» employé ici)
lapproche de l'art en déployant une
quatrieme dimension — celle de
l'espace-temps — et le mouvement
au sein des ceuvres.

Ainsi, dans l'oeuvre présentée
ici intitulée Para Getulio Alviani
et réalisée par Jesus Rafael Soto
en 1974, des tiges de métal sont
placées devant un panneau peint
en noir et blanc et évoluent libre-
ment, accrochées avec un simple
fil de nylon. Les tiges semblent

126 Post-War & Contemporain

en lévitation, comme suspendues,
sextirpant de tout déterminisme
relatif a la pesanteur. La finesse
des traits a l'acrylique répond a
celle des tiges et I'ensemble gravite
au coeur de la rétine provoquant
des illusions ot les matieres se
confondent et se distinguent en
fonction du mouvement.

L'ceuvre développe ainsi une
thématique double chere a Soto:
le rapport entre les lignes paral-
leles (ici présentes sur le panneau
au fond rayé caractéristique) au
premier plan et la figure au second
plan avec, ici, les tiges en métal
qui se croisent et évoquent des
formes géométriques libres comme
autant d'écritures mystérieuses.
Cette confrontation constitue
le point dorgue de la recherche
menée dans sa série Escrilura dans
laquelle I'ceuvre s'inscrit. «Les
Leritures sont pour moi une fagon
de dessiner dans l'espace», affirme
l'artiste qui explore la thématique
des les années 1960 jusquia la fin
de sa carricre.

ARTCURIAL

Une Ecriture de Jesls Rafael Soto
dans le hall d'entrée de la Régie Renault
a Boulogne-Billancourt, 1975 D.R.
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In the text published on the
occasion of the founding exhi-
bition, Le Mouvement, in 1955
organised by the Galerie Denise
René that brought together
works by Jests Rafael Soto, Pol
Bury, Alexander Calder, Marcel
Duchamp, and Yves Tinguely,
amongst others, Victor Vasarely
stated: “We are now heading
towards the total abandonment
of routine (...) and the conquest
of dimensions that are higher
than the plane”. At the time,
the ambition of kinetic artists
was unequalled. They aimed to
veritably revolutionise (hence
the term “conquest” used here)
the approach to art by deploying
a fourth dimension — that of
space-time — and movement
within works.

Thus, in the work presented
here, called Para Getulio Alviani
made out by Jesiis Rafael Soto in
1974, metal rods are hung on a
simple nylon thread, in front of a
panel painted in black and white,

29 juin 2021 19h30. Paris

and move freely. The rods seem
to be floating as if suspended,
free of any determinism relative
to gravity. The delicacy of the
strokes in acrylic paint respond
to that of the rods, and the work,
as a whole, drifts in the heart of
the retina triggering illusions
where the materials merge and
then come apart according to
movement.

Thus, the work develops a
double theme dear to Soto: the
relationship between the parallel
lines (presented here on the pa-
nel with its characteristic striped
background) in the foreground
and the figure in the background,
here, the metal rods that cross
and bring to mind free-moving
geometric shapes, that bring to
mind mysterious writing. This
confrontation is the climax of the
research carried out in his series
Escritura of which this work is a
part. “For me, Les Ecritures are a
way of drawing in space,” said the
artist who explored the theme as



Fr

En outre, l'espace vide entre les
deux parties de 'ceuvre brouillent
dautant plus la vision. Quelle
est la part de construit, de réel,
d'illusion? Une question que Soto
approfondira pendant toute sa car-
riere et dont la réponse réside dans
le vide et I'invisible qu'il nous invite
a expérimenter en le faisant exister
par la lumiere. «Car contrairement
a ce quon a toujours cru, lespace
nest pas ce qui est rempli par les
objets mais ce sont les objets qui
sont remplis despace. Lespace est
fluide, rien ne le limite», explique
Soto.

Le titre de I'oeuvre indique
quelle a été réalisée pour Getulio
Alviani, autre artiste cinétique et
peintre italien. Ce dernier dirige, a
la demande de Soto, le Musée d'Art
Moderne Jests Soto fondé a Ciu-
dad Bolivar au Venezuela (d'ot Soto
est originaire) avec des ceuvres
de la collection de Soto dans les

|||||| |I|I ||||||||II||'|II'|I|| IIII | I|

|||I||',|':'I'|I|'|' 'ml'. qu.“, "Illl\lllllll|||||||\|||||l ||||| \\

T I|II

|,|i;"lll:::l::l::l':l': :ll:l'il:;ﬁ:': "II:::::.l::l:ll::l:ul:.lI'I,I:II:I:I,II' 'I\I'llll:lll ||'|I I||I||I'|I||'|||' ” I |||| |||
':":*:'u".".".".:':'."I"":'u::l' '.':'I:ul I,':I:.'n'll'. .',".'.'||'|'I'|'|'||”' I.”m |||||| \

|| '||||| I.”I"IIIII I|||I”I||I'| |I| |III |||I|I || ”“ II|I|I|I| |||||
“|||I| ||':'|||II|I'|I|I||||||I||II|II I || 'III Iy || |||
'| IIIIII||I|'I"||II|I|III||I 1 III||III'I'“|||“|III"IIII| || Il | | ||

“'|'||'|||I

|:|“ M“ | |

années 1970, correspondant donc a

la date de réalisation de l'oeuvre.

Pour Soto, ces années sont celles
de la reconnaissance internatio-
nale. Une importante rétrospective
est organisée au Musée Guggen-
heim a New York précisément en
1974 ainsi qu'une présentation de
ses dernicres ocuvres a la Galerie
Denise René a New York.

Para Getulio Alviani propose une
parfaite synthese des recherches
de Soto sur le mouvement et la
vibration rendue possible grace
aux dimensions imposantes de
I'ensemble sétendant sur une
longueur de 2 metres.
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of the 1960s and up to the end of
his career.

Morecover, the empty space
between the two parts of the
work creates further visual
confusion. What is elaborated,
what is real and what is illusion?
This is a question that Soto
would delve deeply into throu-
ghout his career and whose
reply lies in the void and the
imperceptible that he invites us
to experience by allowing light to
bring it to life. “Because, contrary
to what we have always believed,
it’s not space that is filled by
objects but the objects that are
full of space. Space is fluid and
knows no boundaries,” explained
Soto.

The work’s title indicates that
it was made for Getulio Alviani,
another kinetic artist and
painter of Italian origin. At Soto’s
request, Alviani took up the
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directorship of the Musée d’Art
Moderne Jesiis Soto in Ciudad
Bolivar, Venezuela (where Soto
came from), which housed works
from Soto's collection in the
1970s, thus corresponding to the
period when this work was made.

This was the period during
which Soto gained internatio-
nal recognition. An important
retrospective was effectively
organised at the Solomon R.
Guggenheim Museum in New
York in 1974 and a presentation
of his latest works was held at the
Denise René Gallery, also in New
York.

Para Getulio Alviani proposes
a perfect synthesis of Soto's
research into movement and
vibration, which is made possible
thanks to the work’s imposing
dimensions, with its 2 metres in
length.
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Francois MORELLET
1926-2016

4 trames de tirets réguliers du jaune
au rouge sur fond jaune pivotées
sur le coté — 1971

Peinture sérigraphique sur bois

Daté et titré au dos «4 trames de tirets
réguliers du jaune au rouge sur fond
jaune pivotées sur le coté, 1971»

80 x 80 cm

Expositions:
Caracas, Galeria Arte Contacto,
Frangois Morellet, mai-juin 1973

Cette euvre est enregistrée
dans les Archives Frangois Morellet
sous le n°®71081.

Silkscreen paint on wood;
dated and titled on the reverse;
31 1/2 x 31 1/2 in.

100 000 - 150 000 €
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Francois MORELLET
1926-2016

4 trames de tirets réguliers du jaune
au rouge sur fond jaune pivotées

sur le coté — 1971

Fr

Voici une ceuvre d'un artiste

majeur de l'abstraction francaise et
internationale: Frangois Morellet.
Ce tableau, réalisé en 1971, est

tres caractéristique de son style,
dépouillé, reposant sur la clarté,
de sa conception de la création
artistique, rationnelle, compréhen-
sible, et de sa technique picturale,
précise, neutre, rapide, d'une par-
faite efficacité. Le titre renscigne
et sur l'ceuvre et sur la méthode: 4
trames de tirets réguliers du jaune
au rouge sur fond jaune pivotées sur
le cté. Ajoutons la technique et le
support: loeuvre est réalisée a la
peinture sérigraphique, cest-a-dire
avec des encres apposces a laide
d'un écran perforé sur un panneau
de contreplaqué monté sur un
chassis, mesurant 80 x 80 cm. Un
format carré, standard, que lartiste
a privilégié tout au long pour ce
type d'oeuvres.

Que voit-on? Des tirets ver-
ticaux, des batonnets, de méme
hauteur, de méme ¢épaisseur,
disposés régulicrement avec un
espace égal a celui de leur largeur,
en rangées horizontales et super-
poscées, 18 au total, décalées d'un
espace. Liartiste choisit 4 couleurs,
du jaune, un jaune froid, au rouge
foncé en passant par lorangé et le
rouge clair. Le fond est uniformé-

ment peint en jaune. A laide de
['¢écran sérigraphique sur lequel

le motif est imprimé, Frangois
Morellet installe une premicre
trame de tirets rouge foncé sur

le fond. I'la recouvre d'une deu-
xieme trame, légérement décalée
de ¢oté, de couleur rouge clair.

Il effectue un troisieme passage
avec l'orangé en observant le
méme décalage, puis termine le
recouvrement avec le jaune. En
observant le résultat, au milieu de
['ceuvre par exemple, on distingue
tres clairement les différentes
couches constituant l'ensemble,
tandis que dans les intervalles le
fond apparait. La superposition et
le décalage de ces trames donnent
bien I'impression d'un dégradé du
jaune dans la partie supéricure au
rouge dans la partie inférieure, les
sous-couches apparaissant au fur
et a mesure en s¢élargissant. Leffet
est subtil, qui joue sur la vibration
optique et témoigne d'une grande
délicatesse dans l'utilisation des
couleurs.

Avec cette disposition des
éléments, le méme principe et
cette technique éprouvée, l'artiste
sest donné la possibilité de réaliser
un grand nombre de variations:
en changeant les couleurs, leur
nombre, les angles d'inclinaison.
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This is a work by a key artist
in French and international
abstraction: Francois Morellet.
This painting, carried out in 1971,
is very typical of his pared-down
style in which lightness was of the
essence. He considered artistic
creation as rational and logi-
cal, and his pictorial technique
was precise, neutral, rapid, and
perfectly efficient. The title tells us
about the work and the methods
used to create it: 4 trames de tirels
réguliers du jaune au rouge sur
ond_jaune pivotées sur le coté
(four regular grids of dashes from
yellow to red pivoted sideward,
on a yellow background). Let us
add the technique and support.
The work is a silkscreen print,
meaning that it is made from ink
layered using a perforated screen
on a plywood panel, mounted on a
frame measuring 8O cm x 8O cm.
It was a square, standard format
that the artist constantly favoured
for this type of work.

What do we see? Vertical
dashes, sticks of the same height
and the same width, arranged
regularly in horizontal, superim-
posed rows, with a space between
them that is equal to their
breadth. There is a total of IS
rows, cach offset by one space.

Post-War & Contemporain

The artist chose four colours: cold
yellow, orange, light red, and dark
red. The background is uniformly
painted in yellow. Using the prin-
ting screen on which the motif

is reproduced, Francois Morellet
made the first grid of dark red
dashes on the background. He
covered it with a second grid,
slightly offset to one side, in light
red. He did a third layer in orange,
with the same offset, and finished
up with yellow. As we observe the
result, in the middle of the work,
for example, we can clearly distin-
guish the different layers of colour
that make up the work as a whole,
and the background is visible in
the gaps between those layers.
The superposition and offsetting
of these grids give the impression
of a gradation going from yellow
in the top part to red in the lower
part, with the underlying layers
gradually appearing and widening.
There is a subtle effect that plays
on optical vibration and demons-
trates great delicacy in the use of
colours.

With this layout of the ele-
ments, the same principle, and the
same tried and tested technique,
the artist gave himself the possibi-
lity of creating a large number of
variations by changing the colours,
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Francois Morellet, 3 trames de tirets réguliers
noirs sur blanc pivotées sur un c6té, 1970

© Museum Wirth

Fr

La premicre de cette séric a été
réalisée en 1970 avec une gamme
en noir et blanc (Kunzelsau, Mu-
seum Wiirth). Il en existe dautres
exemplaires, tous uniques, dont I'un
daté de 1972 se trouve au Musée des
Arts de Cholet et dautres dans des
collections particulicres. A partir de
ce programme, Frangois Morellet
améme congu une application a
I‘échelle monumentale en réalisant
en 1974 un mur peint sur le pignon
dune école a Grenoble (Superposi-
tion de 2 trames de tirets 90° 92°).
Frangois Morellet a eu fréquem-
ment recours a la technique de la
sérigraphie. Sa tres célebre série
intitulée Répartition aléatoire de
40 000 carrés suivant les chiffres
pairs el impairs din annuaire de
téléphone est réalisée au moyen de
ce procédé en faisant varier le choix
des couleurs, ton sur ton, jaune et
gris, ou contrasté, noir et blanc,
rouge et bleu. Des répartitions de
carrés, plus ou moins espacés, des
grilles orthogonales, des tirets dis-
posés en quinconce & I'horizontale
ou a la verticale et qui se croisent
sont ainsi obtenus de la méme fagon
pour des eflets variés et surprenants.

. :I:I:IIH "l]:lll I]ll]:_
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Grenoble D.R.

On se trouve ici au coeur du pro-
cessus créatif de lartiste. Frangois
Morellet était né en 1926. Des le
début des années 1950, il sétait
tourné vers l'abstraction géomé-
trique, privilégiant, dans sa volonté
de réduire le langage pictural pour
mieux le controler, les formes
simples, élémentaires, arrangées
sans composition, cest-a-dire,
répétées, juxtaposées et la plupart
du temps sans couleur. Il avait
ainsi largement anticipé toutes les
caractéristiques qui seront celles du
Minimal Art. Soucieux de ne pas se
retrancher derri¢re une pseudo-
inspiration ni de faire preuve d'une
sensibilité hors de propos, il avait
dans le méme temps eu recours
alutilisation de systemes pour
élaborer son ceuvre, en justifier
les moindres composantes et
enlever toute part de mystere a sa
création qu'il voulait la plus claire,
la plus rationnelle possible. Enfin,
l'exéeution se devait détre de la
plus parfaite neutralité, proscrivant
la matiere et tout effet pictural.

Le tire-ligne, la regle, les aplats
sont les seuls moyens qu'il sétait
autorisés.

ARTCURIAL
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Francois Morellet, Superposition

de 2 trames de tirets 90° 92°,
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1974,
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their number, and their angle.
The first in this series was carried
out in 1970 with a range in black
and white (Kunzelsau, Wiirth Mu-
seum). There are other works of
this style, all of which are unique,
of which one dating from 1972 is
at the Museum of Art and History
in Cholet. Others are conserved
in individual collections. Francois
Morellet even designed a monu-
mental application of this design
in 1974, with a painted school
gable in Grenoble (Superposition
de 2 trames de tirets 90° 92°).
Francois Morellet frequently
used the silkscreen printing
technique. His very famous series
called Répartition aléatoire de
40 000 carrés suivant les chiffres
pairs et impairs d'un annuaire de
téléphone was made using this
procedure by varying the choice
of colours, tone on tone, yellow
and grey, or contrasting, black and
white, red and blue. Arrangements
of squares, more or less spaced
out, orthogonal grids, dashes in
staggered horizontal or vertical
rows that crisscross are obtained
in the same way, giving rise to
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© Centre Georges Pompidou,

Francois Morellet, 5 rouges différents, 1953

Paris

varied and surprising effects.

Here, we are at the heart of the
artist’s creative process. Frangois
Morellet was born in 1926. As
of the early 1950s, he turned to
Geometric Abstraction and in his
desire to reduce pictorial language
in order to better control it, favou-
red simple elementary shapes
arranged in no apparent compo-
sition, repeated, overlapping, and
often colourless. He had therefore
anticipated all of the characteris-
tics of Minimal Art. Keen not to
hide behind a pseudo-inspiration
or show irrelevant sensitivity, at
the same time, he used systems
to elaborate his works, justify the
smallest components, and remove
any mystery from his creation
that he wished to be as clear and
as rational as possible. Finally, the
works had to be accomplished
with the greatest neutrality,
banishing texture and pictorial
effects. Ruling pens, rulers and
blocks of colour were the sole
means he allowed himself.

In line with this approach,
Francois Morellet grasped the
silkscreen printing technique,



Dans la logique de cette démarche,
Frangois Morellet sétait emparé de la
technique de la sérigraphie, qui lui a
apporté cette neutralité et la précision
qu'il recherchait: absence de facture,
refus du métier, mécanisation. Il en
confiait [exéeution & un technicien
travaillant au sein de latelier. On
connait un autre artiste avec ces
mémes principes: Andy Warhol, qui
aeu recours a laméme époque que
Francois Morellet a la technique de la
sérigraphie pour réaliser en série et
avee des variantes ses tableaux a leffi-
gie de Marilyn ou représentant des
boites de Campbell Soup. Warhol
répete en les décalant ses images
dlaccidents de voiture et ses portraits
d'’Elvis Presley. De méme, Morellet
aves ses formes géométriques. Le
méme élément vertical est ici répété
régulicrement, aligné a l'intérieur de
bandes horizontales de fagon a occu-
per tout le champ pictural «all over »,
sans composition: il n'y a ni centre,
ni périphérie dans cette oeuvre dont
la premicre pensée est a chercher
en 1953 dans son tableau 5 rouges
différents (Paris, Centre Pompidou
Musée National dArt Moderne),
ot figure cette alternance de lignes

verticales disposées dans 5 registres
horizontaux paralléles a l'intérieur
d'un format carré.

La démarche de Frangois Morellet
consiste a vouloir tout justifier, tout
expliquer de son entreprise. On a
bien vu comment il est parvenu a
obtenir ses dégradés harmonieux et
ses nuances subtiles aboutissant a ce
résultat finalement tres pictural et a
ces variations colorées dune grande
sensibilité. Ces effets, ce sont les
mémes que [on ressent devant une
oceuvre de Maria Helena Vieira da
Silva. Un exemple: son tableau La
ville rouge, une peinture a 'huile sur
toile de 1947, conservée au Musée
des Beaux-Arts de Dijon (donation
Granville). On y voit la méme gamme
colorée requise par lartiste pour
représenter le sujet quelle a traduit
de sa fagon si picturale. Dans les
deux exemples, celui de Vieira da
Silva et celui de Morellet, le résultat
densemble est identique, bien quiil
ait ét¢ obtenu par des chemins dia-
métralement opposés. Chez [une et
chez lautre, il sagit du méme amour
de la peinture.

Serge Lemoine

En

which brought him the neutrality
and precision he sought: absence
of craftsmanship, rejection of the
profession, mechanisation. He
entrusted the execution to a tech-
nician employed at the workshop.
Another artist used these very same
principles: Andy Warhol, who, at
the same time as Francois Morellet
used silkscreen printing techniques
to reproduce variations and series
of his works portraying Marilyn
Monroe or tins of Campbell Soup.
Warhol repeated his images of car
accidents and portraits of Elvis
Presley, offsetting them slightly.
Morellet did the same thing with
his geometric shapes. The same
vertical element is repeated here,
regularly, aligned inside horizontal
strips in order to occupy the picto-
rial field fully, with no composition.
There is no centre or fringe to this
work whose primary inspiration
should be sought in 1953 in his
work 5 rouges différents (Paris,
Centre Pompidou Musée National
d’Art Moderne), where we see these
alternating vertical lines displayed
in 5 parallel horizontal rows inside
asquare.

Maria-Helena Vieira da Silva, La ville rouge, 1947
© Musée des Beaux-Arts, Dijon
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Francois Morellet’s approach
consisted of wishing to justify and
explain everything he undertook.
We saw how he managed to
obtain his harmonious gradations
and subtle nuances leading to
this result which is, finally, very
pictorial and these variations that
are tinted with great sensitivity.
These effects are the very same
that we feel when faced with a
work by Maria Helena Vieira da
Silva. For example: in her painting
La ville rouge, oil on canvas
dating from 1947, conserved at
the Dijon Museum of Fine Arts
(Granville donation). We see the
same range of colours required
Dby the artist to depict the subject
that she has portrayed in her
very pictorial style. In both cases,
Vieira da Silva’s and Morellets, the
overall result is identical, although
obtained in diametrically opposed
ways. With both artists, the same
love of painting is evident.

Serge Lemoine
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Francois MORELLET
1926-2016
10 lignes au hasard hybrides rouge
et blanc D — 2008

Acrylique sur toile montée sur panneau
Signé, daté, titré et annoté au dos
«N°08062, 10 lignes au hasard hybrides
rouge et blanc D (d'apreés 75089),
Morellet, 2008»

100 x 100 cm

Provenance:

Kamel Mennour, Paris

Acquis directement aupreés de cette
derniére par 1'actuel propriétaire

Cette euvre est enregistrée dans
les Archives Frangois Morellet sous
le n°08062.

Acrylic on canvas mounted on panel;
signed, dated, titled and inscribed
on the reverse; 39 3/8 x 39 3/g in.

50 000 - 80 000 €

«Jai, pendant vingt ans environ, produit
avec beaucoup d'obstination des ceuvres
systématiques dont la ligne de conduite

a ¢t¢ de réduire au minimum mes décisions
arbitraires. Pour limiter ma sensibilité

d «artiste», j'ai supprimé la composition,
enlevé tout intérét a lexécution et appliqué
rigoureusement des systemes simples

et ¢vidents qui peuvent se développer,

soit grace au hasard réel, soit grace a la
participation du spectateur. »

— Francgois Morellet, Du spectateur au spectateur ou L’art de déballer son pique-nique, 1971
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Salvador DALI (1904 - 1989)

Machine a coudre avec parapluies dans
un paysage surréaliste - 1941

Huile et gouache sur panneau

22,50 x 33,30 cm

Estimation : 1 800 000 - 2 200 000 €

ART MODERNE &
CONTEMPORAIN

Vente du jour & venle du soir

Ventes aux enchéres

Post-War & Contemporain
Lundi 28 juin 2021 - 11h & 14h
Mardi 29 juin 2021 - 19h30

Impressionniste & Moderne
Mardi 29 juin 2021 - 14h & 19h

7 Rond-Point
des Champs-Elysées
75008 Paris

Contact

Elodie Landais
+33 (0)1 42 99 20 84
elandais@artcurial.com

www.artcurial.com



ARTCURIAL

Invader (Né en 1969)

Rubik Dalai Lama - 2008

Assemblage de 225 rubik’s Cubes sur plexiglass
83,6 x 83,5 x 5,5 cm

Estimation : 300 000 - 400 000 €

URBAN & POP
CONTEMPORARY

Vente aux enchéres : Contact
Lundi 5 juillet 2021 Karine Castagna
14h, 16h & 18h +33 (0)1 42 99 20 28

kcastagna@artcurial.com
7 Rond-Point

des Champs-Elysées www.artcurial.com
75008 Paris



MONACO
SCULPTURES

VENTE AUX ENCHERES
DE SCULPTURES

22 juillet 2021 - 16h
Hotel Hermitage Monte-Carlo

NI OE SANT PHALLE SAINT-PHALLE, COMBAS, LOBO,
Polyester et fibre de verre peint CESAR’ REINOSO’ DELVOYE...

Signé et numéroté 'Niki, 3/3" au dos en bas & gauche
154 x 185 x 158 cm

Estimation : 280 000 - 450 000 € Parcours dans les établissements
de Monte-Carlo Société des
Bains de Mer d'avril a juillet 2021

CONTACT : Vanessa Favre
+33 (0)142 9916 13 monaco@artcurial.com
vfavre@artcurial.com

www.artcurial.com
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CONDITIONS GENERALES DACHAT
AUX ENCHERES PUBLIQUES

ARTCURIAL SAS

Artcurial SAS est un opérateur de ventes
volontaires de meubles aux enchéres publiques
régie par les articles L 321-4 et suivant du
Code de commerce. En cette qualité Artcu-
rial SAS agit comme mandataire du vendeur
qui contracte avec 1'acquéreur. les rapports
entre Artcurial SAS et 1'acquéreur sont
soumis aux présentes conditions générales
d'achat qui pourront étre amendées par des
avis écrits ou oraux avant la vente et qui
seront mentionnés au procés-verbal de vente.

I. LE BIEN MIS EN VENTE

a) Les acquéreurs potentiels sont invités
a examiner les biens pouvant les intéresser
avant la vente aux enchéres, et notamment pen-
dant les expositions. Artcurial SAS se tient
a la disposition des acquéreurs potentiels
pour leur fournir des rapports sur 1'état des
lots.

b) Les descriptions des lots résultant
du catalogue, des rapports, des étiquettes
et des indications ou annonces verbales
ne sont que 1'expression par Artcurial SAS
de sa perception du lot, mais ne sauraient
constituer la preuve d'un fait.

c) Les indications données par Artcurial
SAS sur 1l'existence d'une restauration, d’'un
accident ou d'un incident affectant le lot,
sont exprimées pour faciliter son inspec-
tion par 1'acquéreur potentiel et restent
soumises a son appréciation personnelle
ou a celle de son expert.

L"absence d'indication d'une restauration
d’un accident ou d'un incident dans le cata-
logue, les rapports, les étiquettes ou
verbalement, n'implique nullement qu’un bien
soit exempt de tout défaut présent, passé

ou réparé.Inversement la mention de quelque
défaut n’'implique pas 1'absence de tous
autres défauts.

d) Les estimations sont fournies a titre
purement indicatif et elles ne peuvent étre
considérées comme impliquant la certitude
que le bien sera vendu au prix estimé ou méme
a 1'intérieur de la fourchette d'estimations.
Les estimations ne sauraient constituer une
quelconque garantie.

Les estimations peuvent étre fournies en plu-
sieurs monnaies; les conversions peuvent

a cette occasion étre arrondies différemment
des arrondissements légaux.

2. LAVENTE

a) En vue d'une bonne organisation
des ventes, les acquéreurs potentiels sont
invités a se faire connaitre auprés d'Artcu-
rial SAS, avant la vente, afin de permettre
1'enregistrement de leurs données person-
nelles.Artcurial SAS se réserve le droit
de demander a tout acquéreur potentiel de jus-
tifier de son identité ainsi que de ses réfé-
rences bancaires et d'effectuer un déposit.
Artcurial SAS se réserve d'interdire 1'accés
4 la salle de vente de tout acquéreur poten-
tiel pour justes motifs.

b) Toute personne qui se porte enchérisseur
s'engage a régler personnellement et immédia-
tement le prix d’'adjudication augmenté
des frais a la charge de 1'acquéreur et de
tous impbts ou taxes qui pourraient étre exi-
gibles.Tout enchérisseur est censé agir pour
son propre compte sauf dénonciation préalable
de sa qualité de mandataire pour le compte
d’un tiers, acceptée par Artcurial SAS.

Post-War & Contemporain

c) Le mode normal pour enchérir consiste
a étre présent dans la salle de vente. Toute-
fois Artcurial SAS pourra accepter gracieu-
sement de recevoir des enchéres par téléphone
d’'un acquéreur potentiel qui se sera mani-
festé avant la vente.
Artcurial SAS ne pourra engager sa responsa-
bilité notamment si la liaison téléphonique
n'est pas établie, est établie tardivement,
ou en cas d'erreur ou d'omissions relatives
a la réception des enchéres par téléphone.
A toutes fins utiles, Artcurial SAS se réserve
le droit d'enregistrer les communications
téléphoniques durant la vente. Les enregis-
trements seront conservés jusqu'au réglement
du prix, sauf contestation.

d) Artcurial SAS pourra accepter gracieu-
sement d’exécuter des ordres d'enchérir qui
lui auront été transmis avant la vente, pour
lesquels elle se réserve le droit de demander
un déposit de garantie et qu’'elle aura accep-
tés. Si le lot n'est pas adjugé a cet enché-
risseur, le déposit de garantie sera renvoyé
sous 72h.

Si Artcurial SAS recoit plusieurs ordres pour
des montants d’enchéres identiques, c'est
1'ordre le plus ancien qui sera préféré.
Artcurial SAS ne pourra engager sa responsa-
bilité notamment en cas d'erreur ou d’omis-
sion d’'exécution de 1'ordre écrit.

e) Dans 1'hypothése ol un prix de réserve
aurait été stipulé par le vendeur, Artcurial
SAS se réserve le droit de porter des enchéres
pour le compte du vendeur jusqu'a ce que
le prix de réserve soit atteint.En revanche
le vendeur n'est pas autorisé a porter lui-
méme des enchéres directement ou par le biais
d’un mandataire.lLe prix de réserve ne pourra
pas dépasser 1'estimation basse figurant dans
le catalogue ou modifié publiquement avant la
vente.

f) Artcurial SAS dirigera la vente de fagon
discrétionnaire, en veillant a la liberté des
enchéres et a 1'égalité entre 1'ensemble des
enchérisseurs, tout en respectant les usages
établis.Artcurial SAS se réserve de refu-
ser toute enchére, d'organiser les encheres
de la fagon la plus appropriée, de déplacer
certains lots lors de la vente, de retirer
tout lot de la vente, de réunir ou de séparer
des lots.En cas de contestation Artcurial
SAS se réserve de désigner 1'adjudicataire,
de poursuivre la vente ou de 1'annuler, ou
encore de remettre le lot en vente.

g) Sous réserve de la décision de la per-
sonne dirigeant la vente pour Artcurial SAS,
1'adjudicataire sera la personne qui aura
porté 1'enchére la plus élevée pourvu qu’elle
soit égale ou supérieure au prix de réserve,
éventuellement stipulé.

Le coup de marteau matérialisera la fin

des enchéres et le prononcé du mot «adjugé»
ou tout autre équivalent entrainera la for-
mation du contrat de vente entre le vendeur
et le dernier enchérisseur retenu. L'adjudi-
cataire ne pourra obtenir la livraison du lot
qu'apres reglement de 1'intégralité du prix.
en cas de remise d'un chéque ordinaire, seul
1'encaissement du chéque vaudra réglement.
Artcurial SAS se réserve le droit de ne déli-
vrer le lot qu'aprés encaissement du chéque.

h) Pour faciliter les calculs des acqué-
reurs potentiels, Artcurial SAS pourra étre
conduit a utiliser & titre indicatif un sys-
téme de conversion de devises. Néanmoins les
enchéres ne pourront étre portées en devises,
et les erreurs de conversion ne pourront enga-
ger la responsabilité de Artcurial SAS
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3. LEXECUTION DE LA VENTE

a) En sus du prix de 1'adjudication,
1'adjudicataire (acheteur) devra acquitter
par lot et par tranche dégressive les commis-
sions et taxes suivantes:

1) Lots en provenance de 1'UE:

De 1 a 250 000 euros: 25 % + TVA au taux

en vigueur.

De 250 001 a 2 500 000 euros: 20% + TVA au
taux en vigueur.

Au-dela de 2 500 001 euros: 14 % + TVA au
taux en vigueur.

2) Lots en provenance hors UE:

(indiqués par un O).

Aux commissions et taxes indiquées ci-dessus,
il convient d'ajouter des frais d'importa-
tion, (5,5 % du prix d’'adjudication, 20 % pour
les bijoux et montres, les automobiles, les
vins et spiritueux et les multiples).

3) La TVA sur commissions et frais d’impor-
tation peuvent étre rétrocédés a 1'adjudica-
taire sur présentation
des justificatifs d’exportation hors UE.
L"adjudicataire UE justifiant d'un n® de TVA
Intracommunautaire et d’'un document prouvant
la livraison dans son état membre pourra obte-
nir le remboursement de la TVA
sur commissions.

Le paiement du lot aura lieu au comptant, pour
1'intégralité du prix, des frais et taxes,
méme en cas de nécessité d'obtention d'une
licence d'exportation. L'adjudicataire pourra
s'acquitter par les moyens suivants:

- En espéces : jusqu'a 1 000 euros frais et
taxes compris pour les ressortissants fran-
cais et les personnes agissant pour le compte
d'une entreprise, 15 000 euros frais et taxe
compris pour les ressortissants étrangers sur
présentation de leurs papiers d’'identité

- Par cheque bancaire tiré sur une banque
frangaise sur présentation d'une piéce
d’'identité et, pour toute personne morale,
d’un extrait KBis daté de moins de 3 mois

(les cheques tirés sur une banque étrangére ne
sont pas acceptés);

- Par virement bancaire;

- Par carte de crédit: VISA, MASTERCARD

ou AMEX (en cas de reglement par carte
American Express, une commission supplé-
mentaire de 1,85 % correspondant aux frais
d’encaissement sera percgue).

4) La répartition entre prix d’adjudication
et commissions peut-étre modifiée par
convention particuliére entre le vendeur
et Artcurial sans conséquence pour
1'adjudicataire.

b) Artcurial SAS sera autorisé a repro-
duire sur le procés-verbal de vente et sur
le bordereau d’'adjudication les renseigne-
ments qu'aura fournis 1’'adjudicataire avant
la vente. Toute fausse indication engagera
la responsabilité de 1'adjudicataire.

Dans 1'hypothése ou 1'adjudicataire ne se
sera pas fait enregistrer avant la vente, il
devra communiquer les renseignements néces-
saires dés 1'adjudication du lot prononcée.
Toute personne s'étant fait enregistrer
auprés de Artcurial SAS dispose d'un droit
d’acceés et de rectification aux données
nominatives fournies a Artcurial SAS dans
les conditions de la Loi du 6 juillet 1978.

c) Il appartiendra a 1'adjudicataire
de faire assurer le lot dés 1'adjudica-
tion. Il ne pourra recourir contre Artcurial
SAS, dans 1'hypothése ol par suite du vol,
de la perte ou de la dégradation de son lot,
aprés 1'adjudication, 1'indemnisation qu'il
recevra de 1'assureur de Artcurial SAS serait
avérée insuffisante.

d) Le lot ne sera délivré a 1'acquéreur
qu'apres paiement intégral du prix, des frais
et des taxes. En cas de reglement par cheque,
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le lot ne sera délivré qu'aprés encaissement
définitif du cheque, soit 8 jours ouvrables a
compter du dépbt du chéque.A compter du lundi
suivant le 90e jour aprés la vente, le lot
acheté réglé ou non réglé restant dans
1'entrepot, fera 1'objet d'une factura-

tion de 50€ HT par semaine et par lot,

toute semaine commencée étant due dans son
intégralité au titre des frais d’entrepo-
sage et d'assurance.A défaut de paiement par
1'adjudicataire, apres mise en demeure restée
infructueuse, le bien est remis en vente

a la demande du vendeur sur folle enchére

de 1'adjudicataire défaillant; si le vendeur
ne formule pas cette demande dans un délai

de trois mois a compter de 1'adjudication,

la vente est résolue de plein droit, sans pré-
judice de dommages intéréts dus par 1'adjudi-
cataire défaillant.

En outre, Artcurial SAS se réserve de réclamer
a 1'adjudicataire défaillant, a son choix:

- Des intéréts au taux légal majoré de cing
points,

- Le remboursement des colits supplémentaires
engendrés par sa défaillance,

- Le paiement de la différence entre le prix
d’'adjudication initial et le prix d’'adjudi-
cation sur folle enchére s’'il est inférieur
ainsi que les colts générés par les nouvelles
enchéres.

Artcurial SAS se réserve également de procé-
der & toute compensation avec des sommes dues
a 1'adjudicataire défaillant. Artcurial SAS
se réserve d'exclure de ses ventes futures,
tout adjudicataire qui aura été défaillant ou
qui n'aura pas respecté les présentes condi-
tions générales d'achat.

e) Les achats qui n"auront pas été retirés
dans les sept jours de la vente (samedi,
dimanche et jours fériés compris), pourront
étre transportés dans un lieu de conservation
aux frais de 1'adjudicataire défaillant qui
devra régler le colt correspondant pour pou-
voir retirer le lot, en sus du prix, des frais
et des taxes.

f) L'acquéreur pourra se faire délivrer
a sa demande un certificat de vente qui lui
sera facturé la somme de 60 euros TTC.

4. LESINCIDENTS
DE LA VENTE

En cas de contestation Artcurial SAS se
réserve de désigner 1'adjudicataire, de pour-
suivre la vente ou de 1'annuler, ou encore de
remettre le lot en vente.

a) Dans 1'hypothése ol deux personnes
auront porté des enchéres identiques par
la voix, le geste, ou par téléphone et récla-
ment en méme temps le bénéfice de 1'adjudi-
cation aprés le coup de marteau, le bien sera
immédiatement remis en vente au prix proposé
par les derniers enchérisseurs, et tout
le public présent pourra porter de nouvelles
enchéres.

b) Pour faciliter la présentation des biens
lors de ventes, Artcurial SAS pourra utiliser
des moyens vidéos. en cas d'erreur de mani-
pulation pouvant conduire pendant la vente
a présenter un bien différent de celui sur
lequel les enchéres sont portées, Artcurial
SAS ne pourra engager sa responsabilité,
et sera seul juge de la nécessitéde recommen-
cer les encheres.
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5. PREEMPTION
DE LETAT FRANCAIS

L'état francais dispose d'un droit de pré-
emption des wuvres vendues conformément aux
textes en vigueur.

L"exercice de ce droit intervient immédiate-
ment aprés le coup de marteau, le représentant
de 1'état manifestant alors la volonté de ce
dernier de se substituer au dernier enchéris-
seur, et devant confirmer la préemption dans
les 15 jours.

Artcurial SAS ne pourra étre tenu pour res-
ponsable des conditions de la préemption par
1'état francais.

6. PROPRIETE INTELLECTUELLE
-REPRODUCTION DES (EUVRES

Artcurial SAS est propriétaire du droit
de reproduction de son catalogue. Toute
reproduction de celui-ci est interdite
et constitue une contrefacon a son préjudice.
En outre Artcurial SAS dispose d'une déroga-
tion lui permettant de reproduire dans son
catalogue les euvres mises en vente, alors
méme que le droit de reproduction ne serait
pas tombé dans le domaine public.

Toute reproduction du catalogue de Artcurial
SAS peut donc constituer une reproduction
illicite d’une uvre exposant son auteur a des
poursuites en contrefagon par le titulaire
des droits sur l'euvre. La vente d'une euvre
n'emporte pas au profit de son propriétaire
le droit de reproduction et de présentation
de 1'euvre.

7. BIENS SOUMIS A UNE
LEGISLATION PARTICULIERE

La réglementation internationale du 3 mars
1973, dite Convention de Washington a pour
effet la protection de specimens et d'espéces
dits menacés d'extinction.

Les termes de son application différent d'un
pays a l'autre. Il appartient a tout acheteur
de vérifier, avant d’'enchérir, la législation
appliquée dans son pays a ce sujet.

Tout lot contenant un élément en ivoire, en
palissandre..quelle que soit sa date d'exécu-
tion ou son certificat d'origine, ne pourra
étre importé aux Etats-Unis, au regard de la
législation qui y est appliquée. Il est indi-
qué par un (A).

8. RETRAIT DES LOTS

L'acquéreur sera lui-méme chargé de faire
assurer ses acquisitions, et Artcurial SAS
décline toute responsabilité quant aux dom-
mages que 1'objet pourrait encourir, et ceci
dés 1'adjudication prononcée. Toutes les
formalités et transports restent a la charge
exclusive de 1'acquéreur.

9. INDEPENDANCE
DES DISPOSITIONS

Les dispositions des présentes conditions
générales d’achat sont indépendantes les unes
des autres. La nullité de quelque disposition
ne saurait entrainer 1'inapplicabilité des
autres.

ARTCURIAL

Paris

10, COMPETENCES
LEGISLATIVE ET
JURIDICTIONNELLE

Conformément a la loi, il est précisé que
toutes les actions en responsabilité civile
engagées a 1'occasion des prisées et des
ventes volontaires et judiciaires de meuble
aux enchéres publiques se prescrivent par
cing ans a compter de 1'adjudication ou de la
prisée.La loi francaise seule régit les pré-
sentes conditions générales d'achat.

Toute contestation relative a leur existence,
leur validité, leur opposabilité a tout
enchérisseur et acquéreur, et a leur exécu-
tion sera tranchée par le tribunal compétent
du ressort de Paris (France).

PROTECTION DES BIENS
CULTURELS

Artcurial SAS participe a la protection des
biens culturels et met tout en cuvre, dans

la mesure de ses moyens, pour s'assurer de

la provenance des lots mis en vente dans ce
catalogue.

Banque partenaire
F Neuflize 0BC
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Artcurial SAS is an operator of voluntary
auction sales regulated by the law articles
L321-4 and following of the Code de Commerce.
In such capacity Artcurial SAS acts as the
agent of the seller who contracts with the
buyer. The relationships between Artcurial
SAS and the buyer are subject to the present
general conditions of purchase which can be
modified by saleroom notices or oral indica-
tions before the sale, which will be recorded
in the official sale record.

1. GOODS FOR AUCTION

a) The prospective buyers are invited
to examine any goods in which they may be
interested, before the auction takes place,
and notably during the exhibitions.
Artcurial SAS is at disposal of the prospec-
tive buyers to provide them with reports
about the conditions of lots.

b) Description of the lots resulting from
the catalogue, the reports, the labels and
the verbal statements or announcements are
only the expression by Artcurial SAS of their
perception of the lot, but cannot constitute
the proof of a fact.

c) The statements by made Artcurial SAS
about any restoration, mishap or harm arisen
concerning the lot are only made to facilitate
the inspection thereof by the prospective
buyer and remain subject to his own or to his
expert’s appreciation. The absence of state-
ments Artcurial SAS by relating to a resto-
ration, mishap or harm, whether made in the
catalogue, condition reports, on labels or
orally, does not imply that the item is exempt
from any current, past or repaired defect.
Inversely, the indication of any defect what-
soever does not imply the absence of any other
defects.

d) Estimates are provided for guidance only
and cannot be considered as implying
the certainty that the item will be sold for
the estimated price or even within the bracket
of estimates.
Estimates cannot constitute any warranty
assurance whatsoever.
The estimations can be provided in several
currencies; the conversions may, in this case
or, be rounded off differently than the legal
rounding

2. THE SALE

a) In order to assure the proper organi-
sation of the sales, prospective buyers are
invited to make themselves known to Artcurial
SAS before the sale, so as to have their per-
sonal identity data recorded.

Artcurial SAS reserves the right to ask any
prospective buyer to justify his identity as
well as his bank references and to request a
deposit.

Artcurial SAS reserves the right to refuse
admission to the auction sales premises to any
prospective buyer for legitimate reasons.

b) Any person who is a bidder undertakes
to pay personally and immediately the hammer
price increased by the costs to be born by the
buyer and any and all taxes or fees/expenses
which could be due. Any bidder is deemed
acting on his own behalf except when prior
notification, accepted by Artcurial SAS,
is given that he acts as an agent on behalf
of a third party.

Post-War & Contemporain

CONDITIONS OF PURCHASE
INTVOLUNTARY AUCTION SALES

c) The usual way to bid consists in atten-
ding the sale on the premises. However, Artcu-
rial SAS may graciously accept to receive some
bids by telephone from a prospective buyer who
has expressed such a request before the sale.
Artcurial SAS will bear no liability /
responsability whatsoever, notably if the
telephone contact is not made, or if it is
made too late, or in case of mistakes or
omissions relating to the reception of the
telephone. For variety of purposes, Artcu-
rial SAS reserves its right to record all the
telephone communications during the auction.
Such records shall be kept until the complete
payment of the auction price, except claims.

d) Artcurial SAS may accept to execute
orders to bid which will have been submitted
before the sale and by Artcurial SAS which
have been deemed acceptable. Artcurial SAS is
entitled to request a deposit which will be
refunded within 48hours after the sale if the
lot id not sold to this buyer.

Should Artcurial SAS receive several instruc-
tions to bid for the same amounts, it is the
instruction to bid first received which will
be given preference.

Artcurial SAS will bear no liability/res-
ponsibility in case of mistakes or omission
of performance of the written order.

e) In the event where a reserve price has
been stipulated by the seller, Artcurial SAS
reserves the right to bid on behalf of the
seller until the reserve price is reached.

The seller will not be admitted to bid himself
directly or through an agent. The reserve
price may not be higher than the low estimate
for the lot printed in or publicly modified
before the sale.

f) Artcurial SAS will conduct auction sales
at their discretion, ensuring freedom auction
and equality among all bidders, in accordance
with established practices.

Artcurial SAS reserves the right to refuse any
bid, to organise the bidding in such manner as
may be the most appropriate, to move some lots
in the course of the sale, to withdraw any lot
in the course of the sale, to combine or to
divide some lots in the course of the sale.

In case of challenge or dispute, Artcurial SAS
reserves the right to designate the success-
ful bidder, to continue the bidding or to can-
cel it, or to put the lot back up for bidding.

g) Subject to the decision of the person
conducting the bidding for Artcurial SAS,
the successful bidder will be the bidder
would will have made the highest bid provided
the final bid is equal to or higher than the
reserve price if such a reserve price has been
stipulated.
The hammer stroke will mark the acceptance
of the highest bid and the pronouncing of the
word “adjugé” or any equivalent will amount
to the conclusion of the purchase contract
between the seller and the last bidder taken
in consideration.
No Iot will be delivered to the buyer until
full payment has been made.In case of payment
by an ordinary draft/check, payment will be
deemed made only when the check will have been
cashed.

h) So as to facilitate the price calcu-
lation for prospective buyers, a currency
converter may be operated by Artcurial SAS as
guidance. Nevertheless, the bidding cannot
be made in foreign currency and Artcurial SAS
will not be liable for errors of conversion.

ARTCURIAL

3. THE PERFORMANCE
OF THE SALE

a) In addition of the lot’s hammer price,
the buyer must pay the different stages of
following costs and fees/taxes:

1) Lots from the EU:
« From 1 to 250,000: 25 % + current VAT.
« From 250,001 to 2,500,000 euros:

20 % + current VAT.

« Over 2,500,001 euros: 14 % + current VAT.
2) Lots from outside the EU: (identified by
an O).In addition to the commissions and taxes

indicated above, an additional import fees
will be charged (5,5% of the hammer price, 20%
for jewelry and watches, motorcars, wines and
spirits and multiples).

3) VAT on commissions and import fees can
be retroceded to the purchaser on presenta-
tion of written proof of exportation outside
the EU.

An EU purchaser who will submit his intra-
community VAT number and a proof of shipment
of his purchase to his EU country home address
will be refunded of VAT on buyer’s premium.
The payment of the lot will be made cash,
for the whole of the price, costs and taxes,
even when an export licence is required.
The purchaser will be authorized to pay
by the following means:
- In cash: up to 1 000 euros, costs and taxes
included, for French citizens and people
acting on behalf of a company, up to 15 000
euros,
costs and taxes included, for foreign
citizens
on presentation of their identity papers;
- By cheque drawn on a French bank on presen-
tation of identity papers and for any company,
a KBis dated less than 3 months (cheques drawn
on a foreign bank are not accepted);
- By bank transfer;
- By credit card: VISA, MASTERCARD or AMEX (in
case of payment by AMEX, a 1,85% additional
commission corresponding to cashing costs
will be collected).

4)The distribution between the lot's hammer
price and cost and fees can be modified by
particular agreement between the seller and
Artcurial SAS without consequence for the
buyer.

b) Artcurial SAS will be authorized to
reproduce in the official sale record and on
the bid summary the information that the buyer
will have provided before the sale. The buyer
will be responsible for any false information
given. Should the buyer have neglected to give
his personal information before the sale, he
will have to give the necessary information as
soon as the sale of the lot has taken place.
Any person having been recorded by Artcurial
SAS has a right of access and of rectification
to the nominative data provided to Artcurial
SAS pursuant to the provisions of Law of the
6 July 1978.

c) The lot must to be insured by the buyer
immediately after the purchase. The buyer
will have no recourse against Artcurial SAS,
in the event where, due to a theft, a loss or
a deterioration of his lot after the purchase,
the compensation he will receive from the
insurer of Artcurial SAS would prove unsuffi-
cient.

d) The lot will be delivered to the buyer
only after the entire payment of the price,
costs and taxes. If payment is made by cheque,
the lot will be delivered after cashing, eight
working days after the cheque deposit. If the
buyer has not settled his invoice yet or has
not collected his purchase, a fee of 50€+VAT
per lot, per week (each week is due in full)
covering the costs of insurance and storage
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will be charged to the buyer, starting on the
first Monday following the 90% day after the
sale. Should the buyer fail to pay the amount
due, and after notice to pay has been given by
Artcurial SAS to the buyer without success,

at the seller’s request, the lot is re-offered
for sale, under the French procedure known as
“procédure de folle enchére”. If the seller
does not make this request within three months
from the date of the sale, the sale will be
automatically cancelled, without prejudice to
any damages owed by the defaulting buyer.

In addition, Artcurial SAS reserves the right
to claim against the defaulting buyer, at
their option:

- interest at the legal rate increased by five
points,

- the reimbursement of additional costs gene-
rated by the buyer’s default,

- the payment of the difference between the
initial hammer price and the price of sale
after “procédure de folle enchere” if it is
inferior as well as the costs generated by the
new auction.

Artcurial SAS also reserves the right to

set off any amount Artcurial SAS may owe the
defaulting buyer with the amounts to be paid
by the defaulting buyer.

Artcurial SAS reserves the right to exclude
from any future auction, any bidder who has
been a defaulting buyer or who has not fulfil-
led these general conditions of purchase.

e) For items purchased which are not
collected within seven days from after the
sale (Saturdays, Sundays and public holidays
included), Artcurial SAS will be authorized
to move them into a storage place at the de-
faulting buyer’s expense, and to release them
to same after payment of corresponding costs,
in addition to the price, costs and taxes.

f) The buyer can obtain upon request
a certificate of sale which will be invoiced
€ 60.

4. THE INCIDENTS
OF THE SALE

In case of dispute, Artcurial SAS reserves
the right to designate the successful bidder,
to continue the sale or to cancel it or to put
the lot up for sale.

a) In case two bidders have bidden vocally,
by mean of gesture or by telephone for the
same amount and both claim title to the lot,
after the bidding the lot, will immediately
be offered again for sale at the previous last
bid, and all those attending will be entitled
to bid again.

b) So as to facilitate the presentation
of the items during the sales, Artcurial SAS
will be able to use video technology.
Should any error occur in operation of such,
which may lead to show an item during the
bidding which is not the one on which the bids
have been made, Artcurial SAS shall bear no
liability/responsability whatsoever, and will
have sole discretion to decide whether or not
the bidding will take place again.
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5. PRE-EMPTION
OF THE FRENCH STATE

The French state in entitled to use a right
of pre-emption on works of art, pursuant
to the rules of law in force.
The use of this right comes immediately after
the hammer stroke, the representative of the
French state expressing then the intention
of the State to substitute for the last
bidder, provided he confirms the pre-emption
decision within fifteen days.
Artcurial SAS will not bear any liability/
responsibility for the conditions of
the pre-emption by the French State.

6. INTELLECTUAL PROPERTY
RIGHT - COPYRIGHT

The copyright in any and all parts of the
catalogue is the property of Artcurial SAS.
Any reproduction thereof is forbidden
and will be considered as counterfeiting to
their detriment.

Furthermore, Artcurial SAS benefits from

a legal exception allowing them to reproduce
the lots for auction sale in their catalogue,
even though the copyright protection on

an item has not lapsed.

Any reproduction of Artcurial SAS catalogue
may therefore constitute an illegal repro-
duction of a work which may lead its perpe-
trator to be prosecuted for counterfeiting
by the holder of copyright on the work.The
sale of a work of art does not transfer to
its buyer any reproduction or representation
rights thereof.

7. ITEMS FALLING WITHIN
THE SCOPE OF SPECIFIC RULES

The International regulation dated March
3rd 1973, protects endangered species and
specimen. Each country has its own lawmaking
about it. Any potential buyer must check
before bidding, if he is entitled to import
this lot within his country of residence.
Any lot which includes one element in ivory,
rosewood..cannot be imported in the United
States as its legislation bans its trade
whatever its dating may be. It is indicated
by a (A).

8. REMOVAL OF PURCHASES

The buyer has to insure its purchase, and
Artcurial SAS assumes no liability for any
damage items which may occur after the sale.
All transportation arrangements are the sole
responsibility of the buyer.

9. SEVERABILITY

The clauses of these general conditions
of purchase are independant from each other.
Should a clause whatsoever be found null
and void, the others shall remain valid
and applicable.

ARTCURIAL

10. LAW AND JURISDICTION

In accordance with the law, it is added that
all actions in public liability instituted on
the occasion of valuation and of voluntary and
court-ordered auction sales are barred at the end
of five years from the hammer price or valuation.

These Conditions of purchase are governed by
French law exclusively. Any dispute relating
to their existence, their validity and their
binding effect on any bidder or buyer shall be
submitted to the exclusive jurisdiction of the
Courts of France.

PROTECTION OF CULTURAL
PROPERTY

Artcurial SAS applies a policy to prevent
the sale of looted or stolen cultural
property.

Bank:
F Neuflize 0BC

V_10_FR

Post-War & Contemporain 143



ARTS DES XX° &
XXI* SIECLES
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ORDRE DE TRANSPORT
SHIPPING INSTRUCTIONS

Vous venez d'acquérir un lot et vous souhaitez quArtcurial organise
son transport. Nous vous prions de bien vouloir remplir ce formulaire
et le retourner par mail a : shipping@artcurial.com

Enlévement & Transport

O Je ne viendrai pas enlever mes achats et je donne
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You have acquired a lot and you request Arlcurials help in order to ship it.
Your request has to be emailed to : shipping@artcurial.com

Shipping Instructions

O My purchase will be collected on my behalf by:
Mr/Mrs/ the Company

pour 1'enlévement de mes lots et celui-ci se présentera

avec la procuration signée, sa piéce d'identité

et un bon d’enlévement pour les transporteurs.

O Merci de bien vouloir me communiquer un devis de transport:

Date Vente Artcurial:

Facture n°:

Nom de 1'acheteur:

E-mail:

Nom du destinataire et adresse de livraison (si différents de
1"adresse de facturation)
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E-mail:
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the address on the invoice:
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Ville:

Pays:
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O oui O Non
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O Je demande le déballage et 1'enlévement des déchets

O Autres :
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prononcée. Toutes les formalités et transports restent a la
charge exclusive de 1'acquéreur.

(O J'ai pris connaissance des Conditions Générales d’'Achat

O Merci d'inclure une assurance transport dans mon devis.

STOCRAGE ET ENLEVEMENT DES LOTS
Le retrait de tout achat s'effectue sur rendez-vous auprés de
stocks@artcurial.com uniquement, au plus tard 48 heures avant la
date choisie. Une confirmation vous est adressée par retour de

mail avec les coordonnées du lieu d’entreposage et le créneau
horaire retenu.

Stockage gracieux les 90 jours suivant la date de vente.

Passé ce délai, des frais de stockage de 50 € HT a 150 € HT par lot
et par semaine seront facturés par Artcurial, toute semaine
commencée est due en entier. Le prix varie en fonction de la
taille de chaque lot. A ces frais se rajouteront les frais de
transport vers un entrepot situé en France.

STORAGE & COLLECTION OF PURCHASES
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48 hours before the chosen date at the latest.
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Nom / Name of card holder:
Date:

Signature (obligatoire) / Signature of card holder (mandatory):

Date:
Signature:




ORDRE DACHAT
ABSENTEE BID FORM
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Q Ordre d'achat / Absentee bid Merci de bien vouloir joindre a ce formulaire une copie
X L, . de votre piéce d'identité (passeport ou carte nationale
O Ligne téléphonique / Telephone o . d’identité), si vous enchérissez pour le compte d’'une société,
(Pour tout lot dont 1l'estimation est supérieure a 500 euros merci de joindre un extrait KBIS de moins de 3 mois.
For lots estimated from € 500 onwards) Could you please provide a copy of your id or passport?

If you bid on behalf of a company, could you please provide

1 . t of i tion?

Téléphone pendant la vente / Phone at the time of the sale: an act of tncorporation
Aprés avoir pris connaissance des conditions de vente décrites

| | | | | | | | | | | | | dans le catalogue, je déclare les accepter et vous prie

d'acquérir pour mon compte personnel aux limites indiquées

en euros, les lots que j'ai désignés ci-dessous.

Nom / Name : (les limites ne comprenant pas les frais légaux).
Prénom / First name : I have read the conditions of sale printed in this catalogue
Société / Compagny : and agree to abide by them. I grant your permission to

purchase on my behalf the following items within the limits
indicated in euros. (These limits do not include buyer’s
premium and taxes).

Adresse / Address

Téléphone / Phone
Fax

Email

Lot Description du lot / Lot description Limite en euros / Max. euros price

N
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No
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N°o
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Les ordres d'achat et les demandes d'encheéres téléphoniques doivent Date et signature obligatoire / Required dated signature
impérativement nous parvenir au moins 24 heures avant la vente.

Le service d'encheres téléphoniques est proposé pour les lots dont
1'estimation basse est supérieure a 500€.

To allow time for processing, absentee bids and requests for
telephone bidding should be received at least 24 hours before the
sale begins. Telephone bidding is a service provided by

Artcurial for lots with a low estimate above 500€.
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lot n°42, Raymond Hains, Sans Titre, 1976

(détail) p.48



lot n°41, Maurice Estéve, Foloiseau, 1980
(détail) p.46
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