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LOUIS VALTAT
(1869-1952)

BOUQUET AU VASE BLEU, CIRCA 1918

Huile sur toile

signée en bas à droite

55 x 46 cm (21,45 x 17,94 in.)

PROVENANCE :

Collection particulière, France

Un certificat du comité Valtat sera remis à l’acquéreur

35 000 / 40 000 €
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GUSTAVE LOISEAU
(1865-1935)

LE PORT DE FÉCAMP, 1921

Huile sur toile

signée et datée “1921” en bas à droite

50 x 61 cm (19,50 x 23,79 in.)

PROVENANCE :

Succession Comtesse de la Rosière

BIBLIOGRAPHIE :

Cette œuvre sera incluse au catalogue raisonné actuellement

en préparation par Monsieur Didier Imbert

Un certificat de Monsieur Didier Imbert sera remis à

l’acquéreur  

40 000 / 60 000 €
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EDGAR DEGAS
(1834-1917)

DANSEUSE RAJUSTANT SA COIFFURE, CIRCA 1900

Pastel sur papier

cachet de l’atelier “Degas” en bas à gauche (Lugt 658)

56 x 36 cm (21,84 x 14,04 in.)

PROVENANCE :

Atelier de l’artiste ; IIe vente, Galerie Georges Petit, Paris,

11-13 décembre 1918, lot 144

Galerie Nunès et Fiquet, Paris

Collection Adolphe Friedmann, Paris

Collection M. et Mme Georges Friedmann, Paris

Par descendance au propriétaire actuel

BIBLIOGRAPHIE :

P.-A. Lemoisne, “Degas et son œuvre”, tome III, Paris, 1946,

no 1385, reproduit pages 804-805

120 000 / 150 000 €

L’héritage laissé par Edgar Degas à l’Histoire de l’Art et
au monde des collectionneurs se compose, entre autres,
d’une éblouissante interprétation du corps féminin avec
les nus au tub, les baigneuses, les danseuses et les
prostituées. Les modèles posent dans des attitudes
familières, chaque fois renouvelées. Naissent ainsi
quantité de dessins, pastels et tableaux qui attestent de
la recherche minutieuse et exhaustive de l’artiste,
toujours prêt à dire la justesse d’une attitude. Le travail de
la sculpture l’avait aidé dans cette démarche, surtout à
partir des années 1880. Degas s’en était expliqué avec
l’historien François Thiebault-Sisson1 : “Il en est de même
de l’interprétation de la forme humaine, surtout de la
forme en action. Retracez une figure de danseuse, vous
pourrez avec un peu d’adresse, faire illusion un instant,
quelque scrupule que vous ayez apporté à votre
traduction, qu’à une silhouette sans épaisseur, sans effet
de masse, sans volumes, et qui manquera de justesse. La
vérité vous ne l’obtiendrez qu’à l’aide du modelage, parce
qu’il exerce sur l’artiste une contrainte qui le force  à ne
rien négliger de ce qui compte.”

Notre dessin, exécuté vers 1900, s’est donc enrichi de
ces expériences. Degas place judicieusement les ombres
sous les bras et à la base du cou, là où se portent les
tensions musculaires. Le buste droit, la tête légèrement
penchée de côté, la danseuse relève ses cheveux pour
les nouer en chignon, ainsi qu’il se doit dans cette
discipline. Quelques variations au pastel bleu apportent
un riche contraste à la sobriété de l’exécution. 

Ce pastel fut vendu lors de la deuxième vente Degas les
11-13 décembre 1918, puis appartint à galerie Nunès et
Fiquet avant d’entrer dans la collection Friedmann ; cet
historique est aussi celui d’un chef-d’œuvre de Degas
conservé au musée d’Orsay, la Salle de billard au Ménil-
Hubert (RF 1989 3). 

1 Le Temps, 23 mai 1921.
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GINO SEVERINI
(1883-1966)

AUTOPORTRAIT A LA PIPE ET CHAPEAU PANAMA,

1908

Pastel sur carton

signé, dédicacé et daté “A mon cher ami Pierre 1908” en bas à

gauche

50 x 34 cm (19,50 x 13,26 in.)

PROVENANCE :

Don de l’artiste 

Collection Bonnin, Malakoff

Par descendance dans la famille jusqu’à ce jour

EXPOSITION :

Civray, Association ‘Les amis du Pays Civraysien’, “Exposition

des œuvres réalisées à Civray par Gino Severini, 1983

BIBLIOGRAPHIE :

F. Bellonzi et T. Fiori, “Archivi des Divisionismo”, volume II, Rome,

1969, planche 2743

P. Pacini, “Percorso prefuturista di Gino Severini. IV”, in “Critica

d’Arte”, XIL, fasc 140, mars-avril 1975, pages 47 à 60

M. Faggiolo Dell’Arco, “Guida all’opera di Gino Severini”, in

“Catalogo dell’Arte Moderna Italiana”, no 17, Torino, 1981, page

451

M. Faggiolo Dell’Arco, “Tutta la vita di un pittore, in Gino

Severini, prima e dopo l’opera. Documenti, opere e immagini”,

catalogo Mostra, Cortona, 1983, page 18

G. Dauxerre, “Severini”, in “Bulletin des Amis du pays

Civraisien”, no spéciale, Civray, 1986, fig. 8 

Daniela Fonti, “Gino Severini, Catalogo ragionato”, Arnoldo

Mondadori Editore, Edizioni Philippe Daverio, Milan, 1988,

no 55, reproduit page 89  

60 000 / 80 000 €

Gino Severini rencontre Umberto Boccioni à Rome en
1901, et ils fréquentent ensemble l’atelier de Giacomo
Balla.
Il quitte l’Italie en 1906 pour se rendre à Paris où il se
mêle à l’avant-garde artistique.
En 1908, il rencontre Pierre Declide, jeune homme
originaire du Poitou, avec qui il se lie d’amitié.
Alors qu’il doit repartir dans sa ville natale de Civray,
Pierre Declide propose à Severini, qui est dans une
situation financière précaire, de venir le rejoindre. L’artiste
reste plusieurs mois dans cette famille où les parents de
Pierre l’accueillent comme leur second fils. Il fait des
portraits de Camille et de sa femme1, de Pierre, ainsi que
son très bel Autoportrait avec pipe et chapeau de paille
qu’il leur laisse en cadeau.
Les Declide invitent quelques parents et connaissances
à se faire portraiter afin que l’artiste puisse repartir à
Paris avec un peu d’argent.
Gino Severini retourne à Civray en 1909 et 1910 où il
fait quelques portraits de paysans à la pointe sèche,
quelques beaux paysages, ainsi que quelques études des
quatre ou cinq aides et apprentis tailleurs de Camille
Declide.
On retrouve dans cet Autoportrait avec pipe et chapeau
de paille l’attirance pour le divisionnisme et les
recherches sur la lumière qui occupent Gino Severini à
cette époque.
Son style évolue vers 1909-1910, date à laquelle il signe
le manifeste futuriste de Marinetti avec Boccioni, Balla,
Russolo et Carrà. 

Romana Brunori-Severini

1 Il s’agit des parents de Pierre Declide
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CHAÏM SOUTINE
(1894-1943)

BOUQUET DE FLEURS EN POT SUR FAUTEUIL,

CIRCA 1918

Huile sur toile

signée en bas à gauche

73 x 54 cm (28,47 x 21,06 in.)

PROVENANCE :

Henriette Gomes, Paris

Perls Galleries, New York

Galerie de l’Elysée (Alex Maguy), Paris

Albert Levinson, Floride (février 1971-15 mai 1985)

Vente Sotheby’s, New York, 15 mai 1985, lot 378

Collection particulière, Suisse

Galerie Schmit, Paris

Collection particulière, Paris

EXPOSITION :

New York, Perls Galleries, “Twenty Four Major Acquisitions”,

21 avril - 30 mai 1970, no 18, reproduit en couleurs

Münster, Westfälisches Landesmuseum für Kunst, Tübingen,

Kunsthalle, Londres, Hayward Gallery, Lucerne, Kunstmuseum,

“Chaim Soutine, 1893-1943”, 13 décembre 1981 - 31 octobre

1982, no 68, reproduit page 109

New York, Galleri Bellman, “Soutine (1893-1943)”, 6 décembre

1983 - 28 janvier 1984, page 23

Paris, Musée de l’Orangerie, “Collection Jean Walter et Paul

Guillaume”, 1984, page 250

Paris, Galerie Schmit, “Maîtres français XIXe - XXe siècles”,

7 mai - 19 juillet 1986, no 58, reproduit en couleurs (le tableau

est daté 1916-1917)

BIBLIOGRAPHIE :

Pierre Courthion, “Soutine, peintre du déchirant”, Edita,

Lausanne, 1972, no B, reproduit page 181 (le tableau est daté

1916-1917)

Maurice Tuchman, Esti Dunow et Klaus Perls, “Chaim Soutine,

catalogue raisonné, volume I”, Benedikt Taschen Verlag,

Cologne, 1993, no 27, page 378, reproduit en couleurs

page 380  

300 000 / 400 000 €
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sortir de la pauvreté et de l’anonymat, permet au
jeune peintre d’exploiter réellement ses dons et de
développer son écriture picturale si personnelle. Il
peint de merveilleux paysages, natures mortes,
portraits et bouquets de fleurs. Le Bouquet de fleurs
en pot sur fauteuil est marqué par une palette
lumineuse autour des rouges, orange, jaunes et vert
pâle. L’influence cézannienne se perçoit ici dans la
manière de plaquer les tons par facettes, tandis que
naît aussi sa technique singulière. Si le bouquet lui-
même est encore lisible, le dos du fauteuil, où certes
rien de particulier n’est à appréhender, étonne par la
manière dont il fut traité avec ses touches
irrégulières en légère torsion. L’originalité et la rareté
du tableau sont là.

La qualité de cette peinture retint Henriette Gomès.
Henriette Gomès4 commence son activité en 1934
chez le galeriste parisien Pierre Loeb avant d’ouvrir
sa galerie avec André, son mari. Marchands
d’exception, une exposition leur fut consacrée à
Antibes en 1994 au Musée Picasso. Ils firent une
donation en 1985 au Musée National d’art moderne /
centre de création industrielle à Paris et au musée de
Grenoble. 

OUVRAGES CONSULTÉS :

Michel Georges-Michel, Peintres et sculpteurs que j’ai connus,

Brentano’s, New York, 1942.

Maurice Tuchman, Esti Dunow, Klaus Perls, Chaïm Soutine,

Catalogue raisonné, I, Benedikt Taschen Velag, Cologne, 1993.

Fig. 1 : Portrait de Chaïm Soutine, vers 1920

Fig. 2 : Paysage de Céret, vers 1920, Huile sur toile, 73 x 94 cm,

Collection particulière

1 Pseudonyme de Georges Dreyfus, peintre, journaliste et romancier, (1883-

1985), fréquente les Beaux-Arts et l’Ecole du Louvre. Il fut le conseiller artistique

des Ballets russes de Diaghilev en 1913 et organise la première exposition de

Picasso à Rome en 1917.
2 Michel Georges-Michel, Peintres et sculpteurs que j’ai connus, 1942, p. 181.
3 1845-1924, Peintre académique, professeur à l’Ecole des Beaux-Arts, élu

Membre de l’Académie des Beaux-Arts en 1898.
4 Maître Francis Briest dispersa la Collection Henriette et André Gomès dans une

vente aux enchères le 17 juin 1997 à Drouot Montaigne.

De Soutine, Michel Georges-Michel1 écrit :
“Parmi les plus pauvres et les plus purs, était Soutine.
Je l’avais déjà vu, rôdant comme une sorte de bête autour
de ce café dans lequel il n’osait même pas rentrer.
Courbé, voûté, malgré son jeune âge, sa figure semblait
toute déformée et rouge d’une mauvaise peau. Mais dans
cette figure hagarde, au nez épaté, aux lourdes lèvres, il
avait deux yeux clairs et bleus comme Modigliani en
peignait, dans les faces ocres de ses modèles.”2

Le “café” était celui de la Rotonde de Montparnasse que
les peintres fréquentaient avant la première guerre
mondiale. A son arrivée à Paris, en 1913, Soutine s’inscrit
à l’Ecole des Beaux-Arts dans l’atelier de Fernand
Cormon3 et s’installe à La Ruche où il occupe un atelier
au premier étage.  Là il croise ses compatriotes, Chagall,
Zadkine, Lipchitz et quelques autres, sans créer encore
un vrai réseau d’amitiés. Un seul homme saura
apprivoiser sa nature rebelle, c’est un jeune peintre italien
récemment installé à Paris, Amedeo Modigliani, que lui a
présenté Lipchitz.

Tout va changer alors. Les deux artistes partageront un
même atelier Cité Falguière et Modigliani, convaincu du
talent de Soutine, le présente à son marchand Léopold

Zborowski. Leur amitié les fera séjourner ensemble en
1918 à Vence, où le jeune russe vit l’émerveillement de
la lumière méditerranéenne et la puissance des couleurs
naturelles, à l’instar de Paul Cézanne. Le grand peintre
exerce sur Soutine une influence décelable dans les
œuvres de cette période. A Vence, Soutine peint des
paysages, sa palette prend “le rosé des soies les plus
somptueuses”. “C’est un peu, écrit Pierre Courthion, la
sanguine nacrée du Renoir des Baigneuses, avec,
cependant, plus de désordre, de sauvagerie, et l’âge d’or
remplacé par le tourment d’être au monde. Comme le
peintre de la “Joie de vivre”, Soutine n’a pas son pareil
pour faire éclater dans la verdure le rouge tomate d’un
toit, l’outremer violacé d’un lointain, la crayeuse blancheur
d’un mur.” Une subtilité chromatique analogue servira
notre Bouquet de fleurs en pot sur fauteuil peint vers
1918. En ces années, ses œuvres commencent à plaire,
notamment à Zborowski qui va le prendre en charge
moralement et matériellement.

La date que donne le catalogue raisonné pour notre
tableau, “vers 1918”, nous autorise à penser que cette
œuvre peut avoir été exécutée à Céret où Soutine se
rend à partir de 1919, sur les conseils et avec le soutien
de son marchand. Cette époque, marquée par l’espoir de
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GEORGE GROSZ
(1893-1959)

AUS ECCE HOMO : DÄMMERUNG # 2

[CREPUSCULE], CIRCA 1921

Aquarelle, encre, calame et plume sur papier

signé au crayon en bas à droite, annoté de la main de l’artiste

au dos “404 - Aus Ecce Homo # 2”, et “N° 1 Galerie Billiet”

51,5 x 40,5 cm (20,09 x 15,80 in.)

PROVENANCE :

Galerie Joseph Billiet, Paris (1924)

Acquis de cette dernière par Adolphe Friedmann en 1924 ;

par descendance à l’actuel propriétaire

EXPOSITION :

Vienne, Kunsthandlung Würthle und Galerien Flechtheim,

“George Grosz”, 1923, no 1 du catalogue

Paris, Galerie Joseph Billiet & Cie, “George Grosz, première

exposition en France”, 14 novembre - 3 décembre 1924, no 1

du catalogue

BIBLIOGRAPHIE :

George Grosz, “Ecce Homo”, Der Malik-Verlag, Berlin, 1923,

reproduit

Cette œuvre sera incluse au catalogue raisonné actuellement

en préparation par Monsieur Ralph Jentsch

Un certificat de Monsieur Ralph Jentsch sera remis à

l’acquéreur  

200 000 / 250 000 €
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probité des hommes. Ni compassion, ni idéalisme, voyez
quel homme la société engendre ! 
Le regard de Grosz en évoque un autre, tout aussi précis
et halluciné, celui de Jérôme Bosch. La traversée des
rues berlinoises chez l’un fait écho au théâtre de la folie
chez l’autre. Ce qui rapproche l’art de George Grosz de
celui de Jérôme Bosch, non seulement sur le plan
spirituel, c’est la maîtrise plastique qui porte au plus haut
degré la force du propos. “Dämmerung” est à ce titre un
parfait exemple. 

George Grosz a beaucoup dessiné et réalisé à l’aquarelle
de nombreuses œuvres tout au long  de sa vie, en
Allemagne comme aux Etats-Unis où il s’installera à
partir de 1933. Sa technique est extrêmement complexe
et ses compositions s’inspirent de l’usage du collage qu’il
fit lors de sa période Dada. Les rares documents
photographiques de son atelier, ainsi que dans ses
autoportraits peints, montrent une très large variété
d’instruments de dessins et de peintures. Les multiples
porte-plumes, calames ou roseaux d’écriture et  pinceaux
qu’il avait à sa disposition nous renseignent sur sa
technique. Dans “Dämmerung” l’aquarelle et l’encre se
superposent en densités différentes, ce qui suppose une
élaboration lente et complexe de la composition et du
rendu de l’image ; un système de caches lui permettait
de contrôler l’aquarelle et de laisser soit en blanc soit en
saturation des zones précises de l’œuvre ; ou bien encore
de créer à l’aquarelle un rendu vaporeux ou même
gazeux qui enveloppe le dessin. Le travail du trait à
l’encre plus ou moins fin ou large pour souligner
l’architecture de la composition ou bien les détails
infimes des visages et des vêtements, donne un véritable
sens à son observation. Il identifie précisément chaque
personnage : le soldat, le bourgeois, l’aveugle, la
prostituée, le souteneur, côte à côte, se croisant dans les
rues de Berlin. Comme chez Jérôme Bosch, cette

justesse de la description porte avec violence la pensée
critique qui l’inspire (fig. 4-5). On pense aussi dans ce
travail minutieux réalisé sur le papier à celui d’un
enlumineur des temps modernes. Mais là encore l’ironie
de Grosz se révèle car loin d’orner un texte, ses
aquarelles à l’étrange beauté deviennent elles-mêmes
paraboles et le projet de son livre “Ecce Homo”, livre
d’aquarelles et de dessins reproduits à fort tirage,
acquiert tout son sens politique. 

En 1924 à Paris, Pierre Mac Orlan écrivait ainsi en
préface à cette première exposition de George Grosz en
France : “Tel apparaît le monde, celui des crapules
internationales, celui de la misère internationale, de la
bêtise internationale, quand George Grosz met de l’ordre
dans ses sentiments en allumant en soi-même toutes les
lampes à arc. Et l’ombre lui livre son peuple : la fille, le
pauvre, le riche, le mutilé, l’assassin aux bottines
silencieuses, la rue qui sent toujours un peu le sang, le
petit détail infâme sur la chaussée, quand tout fermente
au crépuscule du jour”.

Fig. 1 - George Grosz, Metropolis - Regard sur la grande ville, 1916-

1917. Toile, 100 x 102 cm. Museo Thyssen-Bornemisza, Madrid

Fig. 2 - George Grosz, couverture de l’album Ecce Homo, Der

Malik-Verlag, Berlin, 1923

Fig. 3 - George Grosz, Aus Ecce Homo, Walzertraum, 1921.

Aquarelle et encre, 52,5 x 42,5 cm. Collection particulière 

Fig. 4 - Jérôme Bosch, Le portement de croix (détail), huile sur

bois, 76,5 x 83,5 cm. Museum voor Schone Kunsten, Gand

Fig. 5 - Jérôme Bosch, Le jardin des délices (détail, volet droit),

huile sur bois, Museo del Prado, Madrid

OUVRAGE CONSULTÉ :

Bibliographie : Ralph Jentsch, “George Grosz, Berlin-New York,

éditions Skira, 2007

Le 14 novembre 1924 s’ouvre à Paris, Galerie Joseph
Billiet, la Première exposition en France des œuvres de
George Grosz. Initiée par le peintre Frans Masreel et
l’écrivain Pierre Mac Orlan, l’exposition présente au public
français 14 aquarelles et 6 dessins d’un jeune artiste
berlinois de 31 ans dont l’œuvre connaît déjà en
Allemagne une singulière renommée. Fortement engagé
sur la scène artistique allemande depuis 1915, George
Grosz a déjà réalisé des œuvres majeures issues des
courants expressionnistes et futuristes de son époque
(fig. 1). Le regard acerbe qu’il porte sur la société
contemporaine, nourrit une expression qui occupe une
place prépondérante en Allemagne au côté de celles de
Max Beckmann, de Christian Schad et d’Otto Dix. Sur les
20 pièces présentées à Paris, deux seulement seront
vendues : “Crépuscule”, et “Au restaurant”, respectivement
n°1 et n°10 du catalogue de Billiet ; 2 autres aquarelles
et 1 dessin resteront un temps en dépôt chez le galeriste.
“Crépuscule” ou “Dämmerung” sera ainsi achetée 450 fr
par le collectionneur français Adolphe Friedman, grand
amateur notamment de l’œuvre de Degas. L’acquisition
par un collectionneur français d’une œuvre aussi
subversive d’un jeune artiste allemand était en soit chose
rare à cette époque.  Mais le plus étonnant est que cette
aquarelle, restée dans la famille du collectionneur, n’a
depuis 85 ans jamais été exposée au public jusqu’à ce
jour. Il s’agit là de la redécouverte d’une œuvre majeure
des années berlinoises de George Grosz.

“Dämmerung” s’inscrit dans une suite extrêmement
élaborée de 16 aquarelles et 84 dessins que réalise Grosz
dans les années 1921-1922 en vue de la publication d’un
ouvrage particulièrement critique sur la société de son
temps : “Ecce Homo. Sehet, welche ein Mensch” (Ecce
Homo. Voyez, quel homme) (fig. 2). Edité en 1922 à
10 000 exemplaires, l’ouvrage vaut à son auteur et à son
éditeur un certain succès et un procès retentissant à Berlin

pour “outrage, obscénité et pornographie”. Grosz sera
condamné en février 1924 à 500 marks d’amende et au
retrait de 5 des aquarelles et 17 dessins. Outre cette
condamnation judiciaire qui pèse sur lui, George Grosz sera
victime de multiples agressions pour ses prises de
positions politiques qui le conduiront à demander une
autorisation de port d’arme accordée par le commissariat
de Berlin-Wilmersdorf dès 1923.  Quelques années plus
tard,  en 1930, George Grosz écrira à propos d’ “Ecce
Homo” et du procès qu’il provoqua : “Dans cette œuvre, il
ne s’agit pas du tout de pornographie. C’est un document
de cette époque d’inflation avec ses vices et ses mœurs
dissolues ; l’effet produit est aussi brutal que l’époque qui
me l’a inspiré. Toutes les œuvres qui m’ont valu des
poursuites sont nées ainsi, elles sont impensables  sans
ces hommes et hors de cette époque, et en m’accusant,
c’est l’époque qu’on accuse, ses atrocités, sa corruption,
son anarchie et son injustice”. Cette position critique à
l’époque de la République de Weimar, résume précisément
l’engagement moral et artistique de George Grosz.
L’observation et l’analyse des méfaits du capitalisme sur la
société allemande l’engagent dans une voie artistique
rigoureuse. Il ne s’agit plus d’évoquer ou de transposer
idéalement la société mais de la regarder objectivement, de
la disséquer et finalement stigmatiser les vices qu’elle
incube en chaque homme (fig. 3). La ville de Berlin devient
son champ d’observations ; son œuvre, la prise de
conscience pour chacun d’un effroyable Crépuscule.

Si Grosz tire le titre de son ouvrage “Ecce Homo” des
paroles prononcées par Pons Pilate devant le Christ
flagellé, il évoque également celui du livre de Friedrich
Nietzsche paru en 1888 où le philosophe, après la
disparition de Dieu, en appelle à la prise de conscience
individuelle de l’homme et à son auto-détermination. Mais
c’est avec une ironie acide qu’il le reprend à son compte,
sans aucune illusion quant à la sagesse de Dieu et à la
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PABLO PICASSO
(1881-1973)

PORTRAIT DE DORA MAAR, 1942

Aquarelle et huile sur papier marouflé sur toile

signé et daté “11.1.42” en haut à gauche

41 x 30 cm (15,99 x 11,70 in.)

PROVENANCE :

Ancienne collection Revillon

Collection particulière, Paris

L’authenticité de cette œuvre a été confirmée par Madame

Maya Widmaier Picasso

Un certificat de Monsieur Claude Picasso sera remis à

l’acquéreur  

180 000 / 220 000 €

Née à Tours en 1907, de son vrai nom Theodora
Markovic, Dora Maar rencontre une première fois
Picasso en mars 1936, puis de nouveau à la fin du mois
de juillet, juste après le déclenchement de la guerre civile
en Espagne. A cette date commence une nouvelle
histoire d’amour entre deux êtres d’exception. Leurs
relations passionnées, tant dans leur histoire personnelle
que dans leur engagement politique, dureront jusqu’en
1943. Aucun historien, spécialiste de Picasso, ne sous-
estime l’influence capitale de Dora Maar dans l’œuvre du
maître. Brigitte Léal1 dans son article “Per Dora Maar tan
rebuffon”2 Les portraits de Dora Maar, écrit3 :
“Leur terribilità4 explique sans doute que les
innombrables portraits, si différents, qu’il fit d’elle,
demeurent parmi les plus belles réussites de son art,
alors engagé dans une sorte de troisième voie, frisant
avec la représentation surréaliste tout en rejetant une
stricte figuration et naturellement l’abstraction.
Aujourd’hui, plus que jamais, la fascination qu’exerce sur
nous l’image de ce visage admirable, mais souffrant et
aliéné, découle incontestablement de sa coïncidence
avec notre conscience moderne du corps, dans sa triple
dimension de précarité et de monstruosité. Il n’y a pas de
doute qu’en signant ces portraits Picasso a sonné le glas
définitif du règne du Beau idéal et ouvert la voie à la
tyrannie esthétique d’une sorte de Beauté terrible et
tragique, fruit de notre histoire contemporaine.”

Le portrait que nous présentons, daté du 11 janvier
1942, entre dans cette série consacrée à la beauté
tragique car liée aux horreurs de la guerre. L’artiste se bat
avec son art, son unique arme, et Dora, sa principale
inspiratrice, prête son visage pour le combat. Dans cette
veine, l’une des œuvres les plus célèbres est la Femme
qui pleure5 peinte après le bombardement de Guernica
qui fit sombrer l’Espagne dans un océan de douleur et de
mort. Les déformations que Picasso inflige au visage de
sa muse sont la résultante de la lutte constante qu’il
mène contre les violences de l’Histoire. 
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GUSTAVE LOISEAU
(1865-1935)

MATINÉE D'HIVER, MAISONS AU VAUDREUIL, 1903

Huile sur toile

signée et datée "1903" en bas à gauche

55 x 65 cm (21,45 x 25,35 in.)

PROVENANCE :

Succession Comtesse de la Rosière

BIBLIOGRAPHIE :

Cette œuvre sera incluse au catalogue raisonné actuellement

en préparation par Monsieur Didier Imbert

Un certificat de Monsieur Didier Imbert sera remis à

l'acquéreur  

30 000 / 40 000 €

En janvier 1942, Picasso et Dora Maar passent l’hiver à
Paris dans la solitude et le froid. Les deux amants vivent
séparément, elle rue de Savoie, chez ses parents, lui 7
rue des Grands Augustins où Dora n’y est toujours
qu’invitée. Les événements politiques étant vécus si
intensément par Picasso qu’il nous a paru intéressant de
relire le calendrier du début du mois de janvier 1942.
Nous retenons deux dates, le 6 janvier, avec le naufrage
du paquebot français qui coule au large des Baléares
avec 394 personnes à bord, 93 seront repêchées, et le
11 janvier, avec l’envahissement par le Japon qui,
déclarant la guerre aux Pays-bas, occupe l’Indonésie. 

Le Portrait de Dora Maar se situe plastiquement à mi-
chemin entre deux œuvres majeures de cette époque.
Femme dans un fauteuil (fig.1) peint en 1941-1942,
présente une morphologie identique avec notre Portrait,
la face et le profil imbriqués l’un dans l’autre : front
raccourci par l’arcade sourcilière, œil, oreille et nez épaté
sont peints de face ; deuxième œil, bouche et joue sont
vus de profil. Le Portrait de Dora Maar (fig. 2), exécuté le
9 octobre 1942, montre le modèle vêtu d’un chemisier
rayé noir et rouge avec une encolure triangulaire. Ce
style de vêtement, rarement peint chez Picasso, nous
autorise à penser que la chemise portée sur notre
portrait, en janvier 1942, à quelques mois d’intervalle, est
la même. Pierre Brassaï

6
, photographe et ami de Picasso,

rapporte cette anecdote :
“Ça m’a fait plaisir que vous ayez remarqué cette
blouse… je l’ai entièrement inventée d’ailleurs parce que
Dora ne l’a jamais portée… Quoi qu’on dise ou pense de
ma “facilité”, il m’arrive à moi aussi, de peiner longtemps
sur une toile… Qu’est ce que j’ai sué sur cette blouse…

Pendant des mois, je l’ai peinte et repeinte”.
Jamais portée … Dora ne contredit pas Picasso. Cette
blouse est en gestation dans l’esprit de Picasso depuis
au moins janvier 1942. A l’aquarelle et à l’huile, travaillée
comme une chose fragile dans notre tableau, comme le
bâti d’un couturier, elle deviendra une blouse rayée rouge
et noire avec une encolure blanche. Les historiens se
sont penchés sur la signification de cette blouse, ils ont
compris que Picasso voulait peindre la tenue d’un
prisonnier. Ce qui rappelle la tragédie du moment.

Fig. 1 : Pablo Picasso, Femme dans un fauteuil, 1941-1942,

huile sur toile, 130 x 97,5 cm. Zervos, XI, 374. Bâle, Öffentliche

Kunstsamlung, Kunstmuseum. 

Fig. 2 : Pablo Picasso, Portrait de Dora Maar, 9 octobre 1942,

huile sur toile, 92 x 73 cm. Zervos, XII, 154. New York, Collection

Stephen Hahn.

OUVRAGES CONSULTÉS :

Pierre Daix, Dictionnaire Picasso, Robert Laffont, Paris, 1995.

Brigitte Léal, “Per Dora Maar tan rebuffon”, Les portraits de Dora

Maar, dans le Catalogue de l’exposition Picasso et le portrait,

New York, Paris, 1996-1997.

1 Anciennement Conservateur au musée Picasso, actuellement  Directrice adjointe du

Musée national d’art moderne, Centre Pompidou - 2 Qui signifie en catalan : “Pour

Dora Maar si mignonne” et qui veut dire aussi (au deuxième degré), si rebufant (si

soufflant de colère) - 3 Dans le catalogue de l’exposition Picasso et le portrait, New

York, The Museum of Modern Art, 28 avril - 17 septembre 1996, Paris, Galeries

nationales du Grand Palais, 15 octobre 1996 - 20 janvier 1997 - 4 Mot italien

intraduisible employé uniquement en histoire de l’art et plus spécialement pour Michel

Ange - 5 Huile sur toile, 60 x 49 cm. Zervos, IX, 73. Londres, Tate Gallery - 6 (1899-

1984) Photographe, peintre, sculpteur et écrivain d’origine hongroise. Il publia

Conversation avec Picasso en 1964 chez Gallimard.

ART C U R I A L BR I E S T -  PO U L A I N -  F.TA J A N /  ART MODERNE /  24

Fig. 1 Fig. 2



47

EDOUARD VUILLARD
(1868-1940)

LE PORT DE HONFLEUR, 1902

Huile sur carton

signé en bas à droite

41 x 35 cm (15,99 x 13,65 in.)

PROVENANCE :

Thadée Natanson, Paris

Vente Thadée Natanson, Paris, Hôtel Drouot, 13 juin 1908,

lot 65

Bernheim Jeune, Paris, no de stock 16706, (acquis au cours de

cette vente)

Thomas Justice & Sons, Londres

Mr. Turner, Londres

Vente Turner, Paris, Hôtel Drouot, 2 avril 1928, lot 71

Dru, Paris (acquis au cours de cette vente)

Vente, Paris, Hôtel Drouot, 13 novembre 1935, lot 118

M. Benatot, Paris (acquis au cours de cette vente)

Madame G. de Cormis, Paris, 1939

Galerie de l’Abbaye, Paris

Collection particulière, France (depuis 1941)

EXPOSITION :

Paris, Grandes Serres de la Ville, “Artistes indépendants,

19e exposition”, 20 mars-25 avril 1903, no 2435

Lille, Musée des Beaux-Arts, “Un demi siècle de peinture

française”, juin 1950

BIBLIOGRAPHIE :

André Chastel, “Vuillard. 1868-1940”, Paris, Floury, 1946,

illustré page 70

Claude Roger-Marx, “Vuillard et son temps”, Editions Arts et

Métiers graphiques, Paris, 1946, page 158

Antoine Salomon et Guy Cogeval, “Vuillard, le regard

innombrable, catalogue critique des peintures et pastels”,

Volume II, Skira et Wildenstein Institute, Paris, 2003, no VIII-74,

reproduit en couleurs page 867  

40 000 / 60 000 €
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MAURICE UTRILLO
(1883-1955)

LE LAPIN AGILE A MONTMARTRE, 1933

Huile sur toile

signée et datée “1933” en bas à gauche, située en bas à

droite

46 x 55 cm (17,94 x 21,45 in.)

EXPOSITION :

Tokyo, Musée Municipal des Beaux-Arts de Mitaka, Chiba,

Musée préfectoral des Beaux-Arts, Hokkaido, Musée

préfectoral des Beaux-Arts d’Hokkaido, Aashikawa et Fukuoka,

Musée préfectoral, “Maurice Utrillo, le Montmartre du rêve et

de la poésie”, 28 avril - 2 décembre 2007, no 47, page 64

BIBLIOGRAPHIE :

Cette œuvre sera incluse au Catalogue raisonné de l’œuvre

complet de Maurice Utrillo actuellement en préparation par

Monsieur Jean Fabris

Un certificat de Monsieur Jean Fabris sera remis à l’acquéreur  

70 000 / 90 000 €
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ALBERT GLEIZES
(1881-1953)

MADAME GLEIZES A LA TOCQUE

Huile sur toile

signée en bas à droite

73 x 60 cm (28,47 x 23,40 in.) 

PROVENANCE :

Collection Juliette Roche

Acquis auprès de cette dernière par l’actuel propriétaire

le 3 décembre 1966

Un certificat de Madame Anne Varichon sera remis à

l’acquéreur

50 000 / 60 000 €
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HENRI HAYDEN
(1883-1970)

NATURE MORTE A LA BOUTEILLE, 1917

Huile sur toile

signée en bas à gauche, contresignée et datée “sept. 1917” au

dos

65 x 50 cm (25,35 x 19,50 in.)

PROVENANCE :

Collection particulière, Paris

BIBLIOGRAPHIE :

Cette œuvre sera incluse dans le catalogue raisonné actuellement

en préparation par Monsieur Pierre Celice

Un certificat de Monsieur Pierre Celice sera remis à l’acquéreur

60 000 / 80 000 €
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RENÉ MAGRITTE
(1898-1967)

LE MODELE, 1922

Huile sur toile

signée et datée "22" en haut à gauche, contresignée et titrée

au dos sur le châssis

65 x 54 cm (25,35 x 21,06 in.)

EXPOSITION :

Tokyo, Galerie des Arts de Tokyo, Shibuya, "René Magritte",

27 août-15 septembre 1982, no 3

Toyama, Musée d'Art de la Préfecture, "René Magritte",

9-25 octobre 1982, no 3

Kumamoto, Musée d'Art de la Préfecture, "René Magritte",

3-12 décembre 1982, no 3

Paris, Galerie Isy Brachot, "Magritte", 22 février-21 avril 1984,

no 1

BIBLIOGRAPHIE :

David Sylvester & Sarah Whitfield, "René Magritte. Catalogue

raisonné. I : Oil Paintings. 1916-1930", Flammarion/Fonds

Mercator/Menil Foundation, Anvers, 1992, no 41, reproduit

page 145  

350 000 / 400 000 €

Georgette Magritte entre officiellement dans la vie de
l’artiste en devenant son épouse le 28 juin 1922. Dès
lors, la jeune femme va inspirer et soutenir
incomparablement la carrière de son mari. Charly
Herscovici1, dans le Catalogue du Centenaire, écrit :
“Les compagnes de grands artistes, à la fois muses,
épouses et modèles sont nombreuses et connues :
Catharina Vermeer, Gala de Dali, Hélène Fourment-
Rubens. Georgette est de cette grande famille. Mais
peut-être avec ceci de particulier qu’elle fut la complice
affective de son génial mari pendant plus de quarante
ans”. 

René Magritte “admire et désire” son modèle, écrit
encore Charles Herscovici. Les tableaux de cette époque
en témoignent. “Elle est le modèle parfait, une sorte
d’académie tendre et froide, quelque chose de “géant” et
de proche, de neutre et d’exemplaire. Georgette a prêté
son image au système expérimental des images de René
Magritte, elle lui a fait don d’une femme libératrice.”

Magritte géométrise le corps du Modèle, nu et debout,
par un placé méthodique des couleurs, tout en laissant
vivre sa féminité : visage d’un beau rouge vermillon, yeux
en amande, téton carmin et pubis vert. Le peintre attire
notre attention et dévoile son élan passionnel. Georgette,
la femme aimée, reconnaissable à sa chevelure noire,
pose.

Ce tableau fait partie d’une série admirable exécutée en
1922-1923 montrant le début d’une évolution picturale.
Magritte s’achemine vers davantage de formalisation. Le
sujet reste invariablement le même : la femme nue et
sexuée, le visage perdant ses traits. Une peinture
nouvelle est en train de naître, située entre la réalité
visible et la représentation imaginaire. Le corps devient
l’une des clefs de voûte de son grand œuvre.

1 Président de la Fondation Magritte.
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FERNANDO BOTERO
(né en 1932)

FEMME LISANT, 1990

Fusain, huile et aquarelle sur papier

signé et daté “90” en bas à droite

158 x 185 cm (61,62 x 72,15 in.)

PROVENANCE :

Didier Imbert Fine Art, Paris

Acquis auprès de celle-ci par l'actuel propriétaire

EXPOSITION :

Paris, Didier Imbert Fine Art, "Botero aux Champs-Elysées :

Sculptures et œuvres sur papier", 22 octobre - 30 janvier

1993  

130 000 / 180 000 €

Avec cette œuvre de 1990 parfaitement caractéristique
de son style, intitulée Femme lisant, un dessin au fusain
sur toile, Fernando Botero témoigne de grande culture et
de sa passion du dessin.

Encouragé par ses deux premières expositions
personnelles à Bogotá, Fernando Botero, très jeune
peintre, quitte sa Colombie natale pour Barcelone où il
arrive en août 1952. Inscrit à l’Académie San Fernando
de Madrid, il prend comme modèles les grands maîtres
du Prado, Vélasquez et Goya, marqué par la Maja
desnuda (fig.1) de même que par la Vénus au miroir.
Botero se livre à la copie mais exerce aussi son œil. Il
acquiert ainsi une expérience picturale inégalable.
L’année suivante, il se rend à Paris où, contrairement à
ses attentes, sa visite au Musée d’Art Moderne provoque
chez lui une déception : l’art qui l’avait fasciné en
Colombie et qu’il a maintenant sous les yeux, ne répond
pas à ses critères émotionnels. C’est au Louvre qu’il
passera alors la plus grande partie de son temps à
travailler son style avec l’étude des maîtres anciens. A la
fin de 1953 il part pour Florence où il séjourne une
année. Les artistes italiens comme Giotto et Andrea del
Castagno comblent ses espérances. Il reprend son travail
de copie ajoutant l’apprentissage de la technique de la
fresque. Les visites de musées dans le nord du pays pour
apprendre, prolonge cette formation d’exception qui
donnera ses fruits à partir de 1965. 

Botero ayant acquis une écriture picturale qui lui était
propre, le succès l’accompagne désormais. Il peut alors
s’éloigner de la copie au sens strict du terme. Attiré par
Rubens, il exécute en 1965 quatre tableaux d’après un
portrait d’Hélène Fourment1. Séduit par Manet, il
interprète plusieurs fois en 1967 le Déjeuner sur l’herbe.
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La connaissance des maîtres anciens et modernes
structure la réflexion artistique de Botero, l’élaboration de
ses œuvres. Aussi le grand dessin Femme lisant est pétri
de ses références culturelles. Les sources artistiques, la
Vénus d’Urbino de Titien (fig. 2) ou, plus proche de nous,
l’Olympia d’Edouard Manet (fig. 3) sont bien présentes.
La pose alanguie sur un lit et le corps reposant sur le
côté droit montrent une filiation directe avec ces deux
maîtres, la main gauche préservant le sexe d’un regard
indélicat n’ayant pas été retenue par Botero. En
revanche, l’artiste apporte sa note personnelle avec le
livre ouvert. Il ne peint ni une Vénus ni une Olympia,
lesquelles offrent leur beauté à l’amateur, mais tout
simplement une Femme lisant. 

L’œuvre est exécutée au fusain sur toile avec des rehauts
de peinture et d’aquarelle. Lors d’un entretien2 réalisé en
1993, Botero s’était exprimé sur le dessin. Écoutons-le :
“Dessiner sans cesse et utiliser toutes les techniques du
dessin m’est nécessaire. Je passe du crayon mine de
plomb au pastel, du pastel à la sanguine, de la sanguine
au marker pourquoi pas ? au fusain, à l’encre etc. parce
que chaque moyen offre des possibilités différentes.
C’est une première raison, mais ce n’est pas la seule. […]
Un dessin est formidablement dense. Lorsqu’on regarde
un dessin, lorsqu’on suit une ligne, peu à peu on entre
dans la feuille de papier, et cela devient énorme, on
pénètre dans un univers inconnu, et on est au plus près
de l’artiste. Ce qui se passe appartient à la poésie.”

Botero dessine une créature aux formes épanouies,
héritage des peintures et des sculptures antiques,
comme nous l’avons déjà écrit. L’artiste se penche sur
ses rondeurs, accentue les ombres et les galbes,
souligne un détail. Femme lisant réaffirme sa jubilation à
peindre un corps féminin aux lignes voluptueuses. 
Dans la douce pénombre d’une alcôve. 
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Fig. 1

Fig. 1 : Francisco Goya, La Maja desnuda, c. 1797-1800, huile

sur toile, 97 x 190 cm. Madrid, Musée du Prado.

Fig. 2 : Titien, Vénus d’Urbino, 1538-1539, huile sur toile,

119 x 165 cm. Florence, Galerie des Offices. 

Fig. 3 : Edouard Manet, Olympia, 1863, huile sur toile, 130 x 190 cm.

Paris, Musée d’Orsay.

OUVRAGES CONSULTÉS :

6 avril-10 juin 1990, Martigny, Fondation Pierre Gianadda,

Botero, (“Biographie” par Dorte de Chaisemartin).

“Botero”, Connaissance des Arts, numéro spécial, 1993 (Pascal

Bonafoux, Itinéraires, Propos recueillis).

1
Seconde femme du peintre.

2
Propos recueillis par Pascal Bonafoux in Connaissance des Arts, “Botero”,

numéro spécial, p. 34.
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MAURICE DE VLAMINCK
(1876-1958)

PAYSAGE DE NEIGE

Huile sur toile

signée en bas à gauche

54 x 65 cm (21,06 x 25,35 in.)

BIBLIOGRAPHIE :

Cette œuvre sera incluse dans le Catalogue critique de l’œuvre

de Maurice Vlaminck actuellement en préparation par le

Wildenstein Institute

Une attestation du Wildenstein Institute sera remise à

l'acquéreur

30 000 / 40 000 €
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