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Relayée au rang de peinture de genre selon une hiérarchie établie par l’Académie

royale de peinture dès sa création en 1648, la nature morte, avec le paysage, ont

longtemps été exclus d’une reconnaissance suivant une tradition qui classait les

peintres selon les sujets qu’ils traitaient. Ce règlement reposait sur l’idée simple et

unanimement acceptée que la représentation de l’homme méritait avant tout

l’attention du peintre dont la qualité majeure était l’imagination. Jusqu’au XIXe

siècle, la nature morte subira la censure des « Grands Genres » qui retiennent toute

l’attention du public lors du Salon annuel qui se tient dans le Salon carré au Louvre. 

À contrario, faut-il rappeler la place occupée par la nature morte dans les écoles

flamande et hollandaise où elle est perçue tout autrement. Expression d’une société

corporative, elle est un enjeu autant pictural que symbolique au sein des confréries

de notables et du monde rural. A l’inverse, les objets dans l’école de peinture

française sont relégués au rang d’accessoires indignes d’être reconnus comme un

sujet noble. Et Chardin, quelle place le maître de la nature morte occupe-t-il dans

une hiérarchie approuvée par Diderot ? L’encyclopédiste écrit dans son Salon de

1767 : « Je n’ignore pas que les modèles de Chardin, ces natures inanimées qu’il

imite, ne changent ni de place, ni de couleurs, ni de formes… Le genre de peinture de

Chardin est le plus facile ». C’est cependant Chardin qui redonne ses lettres de

noblesse aux objets domestiques et à la nature morte. C’est ce que comprendront et

feront à leur tour ses émules, de Cézanne à Matisse, de Braque à Morandi. 

Qu’est-ce qu’une nature morte ? Pour Charles Sterling : il s’agit d’« organiser en une

entité plastique un groupe d’objets. » Still life pour les Anglais, bodegon pour les

Espagnols, ces termes désignent des réunions d’objets silencieux. 

Revoir la nature morte



Un univers clos, un monde à l’arrêt mais ouvert à l’évasion comme au rêve, c’est ce

qui séduit les artistes modernes et témoignent de leurs conquêtes plastiques,

conséquemment de leurs infléchissements expressifs : néo-impressionnisme,

fauvisme, cubisme, réalisme. Tout bouge, se voit différemment, se réécrit, se

repense. Oser déconstruire la couleur, déconstruire les volumes d’un objet ou faire

le choix de son observation fidèle, c’est encore élire dans le monde qui nous entoure

ce qui paraît le plus commun. C’est avec l’objet que les cubistes et leurs épigones

renouent avec la figuration. Représenter devient le mot d’ordre pour plusieurs

générations de peintres jusqu’à aujourd’hui où l’art figuratif connaît un

authentique regain. En 1934, une exposition consacrée aux maîtres de la réalité

rappelait l’importance d’une peinture de tradition française attachée à

l’architecture de la forme présente, faite d’observation patiente et contemplative,

d’une exécution mûrie par la maîtrise du dessin, la puissance de la ligne animée, la

densité de la couleur et de sa tactilité. 

Avec le retour au sujet, les peintres qui fondent en 1935 le groupe des Forces

Nouvelles - auquel a appartenu Georges Rohner - réhabilitent l’objet. Ils prônent

une construction faite de mesure et de goût. Chacun est conscient que l’abus de

réalisme, l’étroitesse d’esprit nuiraient à la vérité de son art. Il s’agit donc de trouver

le bel équilibre, l’harmonie et la noble architecture de la composition dans laquelle

les objets trouvent naturellement leur place sous la pression des forces

imaginatives.

Entre douceur de vivre et tension ascétique, entre lyrisme et rigueur, la synthèse

répond à un besoin d’ordre et de discipline. Le réalisme, respectueux du réel, en

s’exprimant sous des formes multiples, échappe à la banalité réaliste et acquiert du

style. Du naturalisme chromatique de Despierre au Jansénisme de Bertholle, des

tons assourdis et contrastés de Ceria au luminisme d’Henri Martin, de

l’expressionnisme de Raymond Guerrier au mystère des photos en noir et blanc de

Jean-Marie Auradon qui renvoient à l’ascèse picturale de Rohner, ce sont autant

d’expressions stylistiques et sensibles qui s’offrent au regard et à l’esprit. Leurs

œuvres voisinent pour un dialogue qui souligne la diversité d’une réalité

humaniste. 



Un répertoire renouvelé d’objets réserve des surprises plurielles où tous nos sens

sont convoqués. Dans un temps suspendu, celui de la durée indéfinie, les objets

inanimés ont valeur d’éternité. Dans ces espaces d’immobilisme de la réalité et

d’attente, laissons-nous surprendre par l’insolite grandeur des choses les plus

humbles, leur tragique beauté, leur étrangeté ou plus simplement le parfum d’une

beauté édénique. La liberté d’une observation profonde, patiente, nourrit le langage

de la peinture dans une volonté d’échapper aux dilutions mentales. Une place

privilégiée a été accordée à Georges Rohner et à Jacques Despierre qui se sont

connus en 1930 à l’Ecole des beaux-arts, amis inséparables jusqu’à l’Académie des

beaux-arts où ils sont respectivement élus en 1968 et 1969. Ils sont des hommes de

conviction, de combat pour la reconnaissance du « métier », l’héritage des maîtres

au service d’une vision entre création et découverte. Leur analyse de l’esprit est

affectivement tournée vers Poussin, les Vénitiens, Chardin, David, Delacroix,

Cézanne, Matisse, à l’instar de leur confrère Bertholle. Rohner chantre du grand

classicisme héritier d’Ingres, Despierre l’architecte, né dans la peinture chez son

père Ceria. Ils sont coloristes et dessinateurs dans la pérennité de l’art pour servir

toute civilisation. 

« L’humilité de Chardin implique moins une soumission au modèle qu’une

destruction secrète de celui-ci au bénéfice de son tableau » écrit Malraux dans Les

Voix du silence (Paris, 1951). Les peintres réunis dans cette exposition sont tous

redevables à Chardin et démontrent une constante picturale, identitaire de l’école

française renouvelée avec l’Ecole de Paris. Qu’ils s’éloignent de l’illusionnisme ou le

revisitent, qu’ils reprennent l’acte de peindre comme un exercice plastique en

tentant de résoudre les différents problèmes que pose l’art, qu’ils interrogent leur

modèle en s’efforçant de restituer dans leurs œuvres la noblesse et l’autorité d’un

classicisme n’ayant plus rien de conventionnel, ils affirment leurs qualités de

dessinateur, de coloriste, au service de la singularité de leur langage.

Lydia Harambourg, historienne et critique d’art
Membre correspondant de l’Institut,

Académie des beaux-arts





HENRI MARTIN (1860-1943)

Né à Toulouse d’un père ébéniste, Henri Martin est rapidement attiré par le monde
des arts. En 1877, il entre à l’École des Beaux-Arts de Toulouse dans l’atelier du
peintre Jules Garipuy. Il poursuit son apprentissage à Paris sous l’œil de son maître
Jean-Paul Laurens, peintre et sculpteur. Il débute au Salon de 1883 avec une
immense composition, Paolo Malatesta et Francesca de Riminia aux enfers,
aujourd’hui conservée au musée de Carcassonne.

En 1885, son voyage en Italie et sa découverte des primitifs florentins marquent un
tournant dans sa vie, se traduisant dans son art par une approche poétique. Le
jeune artiste commence dès lors à se distinguer techniquement. Cet éloignement
géographique permet à Henri Martin de créer une distance par rapport à ses acquis
académiques et de se démarquer en développant son propre style : des touches
courtes proches du pointillisme, des couleurs vives et lumineuses, des scènes
idéalisées et une atmosphère onirique.

Au début du XXème siècle, le peintre s’inspire du pointillisme, du symbolisme et du
naturalisme. Il met son art au service de nombreuses commandes publiques, ornant
des édifices tels que le Capitole de sa ville natale, la Sorbonne, l’Élysée ou encore le
Conseil d’État. Une fois installé dans son atelier à La Bastide-du-Vert, au coeur du
Lot, il se détache des thèmes symbolistes de ses débuts sans toutefois les
abandonner, pour s’orienter vers un style mêlant fauvisme et pointillisme. Nommé
commandeur de la Légion d’Honneur en 1914, il est élu membre titulaire de
l'Académie des Beaux-Arts en 1917.

Henri Martin demeure un artiste reconnu internationalement, dont l’univers,
empreint de poésie, de rêve et de mystère, est une invitation au voyage. Aujourd’hui,
le musée de Cahors Henri-Martin continue d’honorer l’œuvre du peintre, exposant
en permanence plus de cinquante de ses toiles. Ses œuvres sont également
présentes dans de nombreux musées en France et à l’étranger, notamment au Musée
d’Orsay, au Musée d’Art Moderne de Paris, au Petit Palais, au Musée des Augustins,
aux Musées des Beaux-Arts de Bordeaux, Lille, Marseille, et Beauvais.

1 Roses et fleurs violettes dans le vase en verre 
Huile sur toile, signée en bas à gauche 
 56,80 x 45,80 cm
Provenance : Atelier de l'artiste; Collection privée, Paris
Exposition : Henri Martin, Musée Henri Martin Cahors et Toulouse
Capitole, 1993, reproduit au catalogue sous le N°94, page 100.

Prix sur
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Né en 1876, Charles Dufresne appartient à la génération des Fauves. Il reçoit une
formation académique à l’Ecole des Beaux-Arts de Paris dans l’atelier du médailleur
Ponscarme. Ses premières œuvres sont celles d’un artiste sage dont la production
est inspirée de la réalité. En 1903, il devient sociétaire du Salon de la Société
nationale et expose au Salon des Artistes Indépendants. Dunoyer de Segonzac,
Despiau, Waroquier puis Ceria deviennent ses intimes.

Son séjour en Algérie entre 1910 et 1912 est une révélation qui marque
considérablement son évolution. Au contact de la nature orientale, il s’éveille aux
contrées lointaines et aux paysages exotiques. 

Pendant la guerre, il exécute dans un esprit cubiste des dessins et des aquarelles qui
ont souvent un caractère imaginaire. À son retour réapparaissent des souvenirs de
son séjour algérien et il peint des scènes de chasses orientales, des jungles et des
paysages exotiques. Ces toiles - parmi lesquelles la Nature-morte au plâtre - aux
tonalités sombres de vert et de brun, sont d’une grande densité. Tout en s’appuyant
sur une construction rigoureuse, à l’instar des cubistes, le peintre ne traite pas la
profondeur de l’espace. Il brosse au couteau à palette de grands volumes simples
traités dans une matière dense.

Vers 1930, Dufresne se libère des entraves académiques et s’épanche dans un
lyrisme éclatant. Il se renouvelle entièrement pour aborder des compositions aux
multiples figurants et devient plus fauve, rompant les couleurs, exaltant les tons par
une lumière irréelle, dans un espace élargi et construit, où sa recherche du
mouvement rejoint son admiration pour les peintres baroques. Il devient le peintre
baroque français par excellence avec son sens de l’éloquence, du lyrisme et de
l’instinct du décor qui font de lui le Delacroix des temps modernes.

Ses œuvres sont conservées dans de nombreux musées en France et à l’étranger
dont le Centre Pompidou, le Musée d’Art Moderne de Paris, le Musée Calvet
d’Avignon, le Musée des Beaux-Arts de Dijon, le Musée Fabre de Montpellier, la Tate
Gallery, la National Gallery of Art de Washington et le Art institut de Chicago.

CHARLES DUFRESNE (1876-1938)

Le Plâtre, vers 1918
Huile sur toile
Signée en bas à gauche
86 x 100 cm 
Provenance: Collection Henri Marie Petiet; sa vente, Me Jean-
Louis Picard, 04/07/1995, Lot 70; Collection privée, France.
Œuvres en rapport: Le Plâtre, 1918, Musée d’Art Moderne, Paris;
 Nature morte, 1918, Museum voor Schone Kunsten, Gand
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Né à Narbonne en 1875, Pierre Laprade fréquente l'atelier d'Antoine Bourdelle dès
1896. Bien que voué à la magistrature, le sculpteur l'encourage dans la voie
artistique. Laprade entre aux Beaux-Arts de Paris qu’il abandonne rapidement pour
l’académie Carrière. En réalité, Laprade se forme seul, surtout au Louvre où il
admire Poussin, Le Lorrain, Delacroix et Manet. En 1900, Ambroise Vollard lui
achète sa première œuvre. La même année, il rencontre Henri Matisse et les futurs
Fauves auprès desquels il exposera en 1905 au Salon d’Automne dont il est membre
fondateur. Il participe au Salon des Indépendants de 1901 et fait l'objet d'une
exposition personnelle chez Ambroise Vollard.

Touché par les impressionnistes, il tient d’eux son atmosphère vaporeuse, aux
formes diluées dans une lumière douce, souvent travaillées en pleine pâte, à
laquelle il restera fidèle toute sa vie. Ses tons assourdis, ses gris et ses bleus raffinés,
ses roses fanés qui s’harmonisent avec délicatesse dans ses paysages, ses natures
mortes et ses figures de femmes et de fleurs, lui donnent une place à part dans la
peinture, à l’écart des préoccupations des fauves, des cubistes et des abstraits.

En 1906, Laprade voyage en Italie et en Hollande, et expose collectivement chez
Berthe Weill à Paris, puis à l'Armory Show à New-York et à Chicago en 1913. Membre
fondateur du Salon des Tuileries, il y participe jusqu'en 1930.

En 1923 et 1925, Laprade exécute une série d'eaux-fortes pour Vollard, qui serviront
à illustrer Les Fêtes galantes de Paul Verlaine, puis peint la série des Églises et des
Cathédrales. En 1926, il participe à l'exposition de la  Jeune peinture contemporaine  
à la Galerie Bernheim-Jeune et à la Galerie Katia Granoff. Jusqu'en 1930, il illustre
des œuvres littéraires comme Vers et Prose de Paul Valéry ou Un amour de Swann
de Marcel Proust.

Ses œuvres sont conservées dans les collections publiques dont le Musée du Louvre,
le Centre Pompidou, le Petit-Palais, le Musée de Cognac, le Musée d’Orsay, le Musée
d’Art Moderne de Troyes et le Musée des Beaux-Arts de Lyon

PIERRE LAPRADE (1975-1931)

1800 €

3 Nature morte au buste
Huile sur toile
Signée en bas à droite
65 x 46 cm
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Dès son enfance, Edmond Ceria montre une prédisposition pour la musique, le
dessin et la peinture. Après des études au collège d’Évian, il entre à l’École des
Beaux-Arts de Genève. Déçu par l’enseignement, il gagne Paris en 1904, entre à
l’Académie Julian et fréquente le musée du Louvre où il y découvre l’œuvre de Paul
Cézanne qui le bouleverse. Il devient disciple de cette nouvelle vision du monde, où
la sensibilité et l’amour de la nature remplacent le genre et l’anecdote. Selon René
Barotte, « ses pages incisives font penser à Guardi ou à Canaletto. Son style se libère
peu à peu d’une certaine rigueur dans l’exécution. La touche devient signe, presque
idéogramme, et le petit tableau apparait écrit comme un poème d’amour. »

Il commence sa carrière en exposant au Salon des Indépendants en 1908, puis au
Salon des Tuileries et au Salon d’Automne dont il est sociétaire. En 1919, il effectue
un séjour d’un an en Toscane qui lui fait prendre conscience, à l’instar de Corot, de
l’importance de la lumière en peinture. Pendant ce séjour, il copie les grands
maîtres italiens dont Giotto, Uccello, Masaccio. De retour en France, Ceria découvre
la lumière de la Provence, peignant principalement à Marseille et Sanary.

À Paris, il s’installe dans un atelier près de l’Observatoire et descend fréquemment
sur les quais pour peindre la Seine, les ponts, la Concorde, les Tuileries et le
Luxembourg. En 1934, il cesse ses voyages en Provence pour découvrir la Bretagne
où il passera de nombreuses années. Indifférent aux modes et indéfectiblement
attaché à la nature qu’il stylise, il poursuit une œuvre de paysagiste dont les touches
légères soulignent les accidents ou les reflets. Lorsque le climat lui impose la
peinture en atelier, il consacre son talent aux natures mortes, qui témoignent de son
amour de la vie, comme ses paysages reflètent son goût pour la nature.

Ceria participe, avec ses amis Charles Dufresne, Othon Friesz et Henry de
Waroquier, à la première exposition des Maîtres de l’art indépendant au Petit Palais
en 1937. Toujours aux côtés de Dufresne, à qui il confie l’éducation artistique de son
fils Jacques Despierre, il décore le petit foyer du théâtre de Chaillot avec Le Théâtre
antique. L’année suivante, il obtient la consécration aux États-Unis en gagnant le
prix Carnegie. Nommé peintre de la Marine en 1945, alors libéré des contingences
matérielles, il poursuit son œuvre en exprimant son émotion jusqu’à sa mort dix ans
plus tard. 

Ses œuvres sont conservées dans de nombreux musées dont le Centre Pompidou, le
Musée d’art moderne de Paris, le Musée des Années 30, le Musée Carnavalet et le
Musée des Beaux-Arts de Lyon.

EDMOND CERIA (1884-1955)
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Crevettes et miche de pain
Huile sur toile 
Signée et dédicacée en bas à droite
39 x 60 cm
Provenance : Collection privée, France
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Après le repas
Huile sur toile
37 x 60 cm
Provenance : atelier de l’artiste
Authenticité confirmée par Monsieur François Ceria, 
ayant droit de l’artiste.
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2500€

Nature morte aux bouteilles
Huile sur toile 
Signée en bas à droite
65 x 81 cm
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3000€

Le plateau d’huîtres
Huile sur toile 
Signée en bas à gauche
27 x 41 cm
Provenance: atelier de l’artiste
Œuvre en rapport: Nature morte aux huîtres, huile sur toile,
collection de l’ambassadeur Pamela Harriman, sa vente chez
Sotheby’s New York, 21/05/1997, Lot 904.

L’assiette de fraises
Huile sur panneau 
Signée en bas à droite
27 x 35 cm
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Elevé dans une famille de la bourgeoisie d’affaires marseillaise, Alfred Lombard va à
l’encontre des prescriptions paternelles en choisissant la voie de la peinture. Il fait
ses débuts avec le peintre marseillais Joseph-Marius Cabasson, avant de fréquenter
l’Ecole des Beaux-Arts de Marseille de 1902 à 1904.

Exposé auprès des Fauves au Salon d’Automne de 1905, ses toiles de jeunesse
portent la marque de cette esthétique moderne, qui synthétise la forme et fait la
part belle à la couleur. Dès 1907, ses toiles aux couleurs pures délimitant des zones
d’ombre, présentent une grande force expressive.

Lombard est l’une des chevilles ouvrières du Salon de Mai de Marseille, qui tenta
d’ouvrir une brèche en province pour l’art vivant au début du siècle. Avant la
Première Guerre, la veine décorative pénètre sa pratique et le peintre s’achemine
peu à peu vers un classicisme moderne qui caractérisera ses travaux des années
1920. 
En réaction à l’abstraction, il retourne à la tradition latine de ses origines. Il décide
de s’éloigner du marché de l’art après deux expositions personnelles remarquées à
Paris, chez Rosenberg puis chez Druet. 

Avec l’architecte Pierre Patout, qui vient de construire pour lui une résidence
atelier à Boulogne, Lombard participe à de grands chantiers Art Déco : les
paquebots Atlantique et Normandie. Libéré des préoccupations mercantiles et hors
du circuit du marché de l’art, Lombard s’adonne jusqu’à la fin de sa vie à une
recherche pure, sans autre but que la poursuite de son idéal : transmettre ce qui
l’habite par la peinture.

Ses œuvres sont présentes au Centre Pompidou, au Musée des Beaux-Arts de
Marseille, au Musée Cantini, au Musée de l’Oise à Beauvais et au Musée d’art de
Toulon.

ALFRED LOMBARD (1884-1973)

Nature morte à la statue, circa 1924
Huile sur toile
Cachet d'atelier au dos
92 x 73 cm
Bibliographie : Alfred Lombard, Giulia Pentcheff, Galerie
Alexis Pentcheff, 2019, sous la ref. 124, p. 197
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Peintre, graveur, sculpteur et illustrateur, Georges-Lucien Guyot fait preuve dès son
plus jeune âge de capacités artistiques flagrantes. Issu d’une famille modeste, il
abandonne l’idée de poursuivre des études d’art et fait son apprentissage auprès
d’un sculpteur sur bois avec lequel il reproduit des œuvres anciennes. Élève assidu,
il montre un intérêt pour l’étude de la nature. Ce goût le conduit à étudier les
diverses espèces végétales et animales du Jardin des Plantes et notamment les
fauves. Il se démarque par un intérêt accru pour l’animal au détriment de la figure
humaine, préférant analyser et retranscrire les attitudes et les expressions de la
faune sauvage.

Intégrant l’École des Beaux-Arts de Rouen, il participe aux expositions parisiennes
comme le Salon des Artistes Français et des Indépendants, desquels il repart
récompensé. Figure familière de Montmartre, il y installe son atelier et devient
l’hôte du Bateau-Lavoir en pleine ère cubiste. En 1931, il rejoint le Groupe des Douze
créé par Pompon et Poupelet qui rassemble des sculpteurs comme Jouve ou
Jouclard. Connaisseur de l’anatomie animale et des comportements sauvages,
Guyot retranscrit avec vigueur et vérité ses sujets. 

Devenu maire de la commune de Neuville-sur-Oise à la Libération, il réalise sa
première exposition personnelle en 1970. Il obtient une renommée internationale
avec le groupe en bronze doré Chevaux et chien du grand bassin du Palais de
Chaillot, réalisé pour l’Exposition de 1937. Conciliant observation naturaliste et
étude anatomique, Guyot est perfectionniste et reprend plusieurs fois ses esquisses
et ses œuvres sculptées. Fervent admirateur des maîtres anciens, il possède une
collection d’épreuves variées et notamment de dessins qu’il réunit dans son atelier.

Ses œuvres sont conservées au Musée d’art moderne de Paris, au Musée de la
Piscine de Roubaix et au Centre Pompidou.

GEORGES-LUCIEN GUYOT (1885-1973)

Nature morte au lapin, vers 1930 
Huile sur carton
Signée en bas à gauche 
55 x 37 cm 1200€
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Né d’un père compositeur chilien, Manuel Ortiz de Zarate passe les premières
années de sa vie en Italie, avant de retourner au Chili avec son père. Il prend des
leçons de peinture avec Pedro Lira Rencoret avant de s'inscrire aux Beaux-Arts de
Santiago.

A 18 ans il regagne l’Europe, puis s'installe à Paris dans les années 1920. Il se lie au
milieu artistique de Montparnasse, et fréquente la Rotonde où il sera intime de
Modigliani et d’autres futurs noms de l’art comme Picasso et Foujita. 

Manuel Ortiz de Zárate devient à son tour une figure du quartier du Montparnasse,
Apollinaire parlant de lui comme de « l'unique Patagon de Paris ». Il est alors sous
contrat avec le marchand Léonce Rosenberg. En 1923, il participe au Chili à la
cérémonie de fondation du Groupe Montparnasse, donnant ainsi naissance au
premier mouvement qui renouvelle la peinture chilienne en accord avec les
nouvelles tendances artistiques du XXe siècle.

Bien qu'il traite l'ensemble des thèmes habituels de la peinture moderne, son thème
de prédilection demeure la nature-morte. Fasciné par le traitement des formes et
des volumes de Cézanne, il subit, comme beaucoup de ses contemporains,
l'influence du cubisme de Picasso, Derain et Gris. Il se nourrit également du
fauvisme et ne renonce pas à l'intensité de la couleur. Le tableau que présente la
galerie, Nature morte aux fleurs et aux fruits, est le reflet de son attachement à la
couleur et au thème de la nature-morte qu’il abordera toute sa vie. En 1946, il décide
de retourner au Chili, mais il meurt en chemin, à Los Angeles. 

Ses œuvres sont conservées au Centre Pompidou, au Musée d’art moderne de Paris,
au Musée Picasso et au Musée d’art contemporain de Santiago.

MANUEL ORTIZ DE ZARATE (1886-1946)

Nature morte aux fleurs et aux fruits
Huile sur toile 
Signée en haut à gauche
66 x 50 cm 

11

2500€

https://fr.wikipedia.org/wiki/Guillaume_Apollinaire
https://fr.wikipedia.org/wiki/L%C3%A9once_Rosenberg


Né à Moscou, Eugène Gabritschevsky commence sa carrière comme scientifique,
interrompue lorsqu’on identifie chez lui des troubles du comportement pour
lesquels il est interné à partir de 1929. Il intensifie dès lors sa pratique artistique,
avant d’être repéré par Jean Dubuffet et d’être exposé pour la première fois à la
galerie Alphonse Chave de Vence. 

Son parcours artistique est d'une extrême variété et sa soif d'absolu, mêlée à son
intérêt pour la culture, le poussent à évoluer sans cesse. Au début des clairs-
obscurs, réalisés entre 1927 et 1930, à l'époque où débutaient ses premiers troubles
psychologiques. Puis la luxuriance de la flore, et de la faune : papillons, rapaces,
lianes, dinosaures, fleurs qui rappellent L'histoire naturelle - une série de dessins
réalisés par Max Ernst - dont Gabritschevsky n'a pourtant jamais eu connaissance.
D'autres thèmes reviennent dans l'œuvre de Gabritschevsky : des silhouettes
féminines fragiles, des femmes-chenilles, des fruits gigantesques. Dans les dernières
années, les thèmes récurrents de ses œuvres sont des personnages boursouflés,
fantomatiques avec des yeux perdus dans le vide.

Ses œuvres sont conservées aux Abattoirs de Toulouse, au Musée d'art moderne de
Paris, au Centre Pompidou et à la Collection d’Art Brut de Lausanne.

EUGENE GABRITSCHEVSKY (1893-1979)

Feuille, 1949
Gouache sur papier
Monogrammée et datée en bas à droite
20,7 x 29,5 cm 
Provenance : collection Daniel Cordier

12

1600€

https://fr.wikipedia.org/wiki/Jean_Dubuffet
https://fr.wikipedia.org/wiki/Galerie_Alphonse_Chave
https://fr.wikipedia.org/wiki/Vence
https://fr.wikipedia.org/wiki/Clair-obscur
https://fr.wikipedia.org/wiki/Clair-obscur
https://fr.wikipedia.org/wiki/Max_Ernst
https://fr.wikipedia.org/wiki/Les_Abattoirs
https://fr.wikipedia.org/wiki/Toulouse
https://fr.wikipedia.org/wiki/Centre_national_d%27art_et_de_culture_Georges-Pompidou


Né à Dijon en 1909, Jean Bertholle admire Puvis de Chavannes et commence à
peindre en 1924. Il entre aux Beaux-Arts de Saint-Etienne en 1928. L’exposition sur
Manet à l’Orangerie en 1932 le laisse stupéfait. Il fréquente les Beaux-Arts de Lyon et
produit quelques toiles « imitatives et académiques » qu’il détruira par la suite. En
1933, il poursuit son enseignement aux Beaux-Arts de Paris dans l’atelier de Paul
Albert Laurens et rencontre Roger Bissière puis Jean Le Moal et Alfred Manessier. Il
participe à fonder le groupe Témoignage réunissant peintres, sculpteurs, écrivains et
musiciens. Pendant cette période, Bertholle est fasciné par le Symbolisme, l'ironie de
Bruegel et l'étrangeté de Bosch.

En 1941, sa peinture change d'orientation. Attentif au travail des Primitifs, Bertholle
en revient à un « figuratif très minutieux ». Il participe à l'exposition Vingt jeunes
peintres de tradition française, première manifestation  de la peinture d'avant-garde
sous l’Occupation. Devenu, par contrainte financière, directeur artistique de la
faïencerie de Gien en 1943, il souffre de ne plus se consacrer suffisamment à la
peinture. Il participe cependant en 1944 à une exposition collective à la Galerie de
France avec Bissière, Le Moal, Manessier, Singier et Étienne-Martin, ainsi qu’au
premier Salon de mai dont il est membre fondateur. Dans les années 1950, Bertholle
expose à la Galerie Jeanne Bucher puis obtient un contrat chez Roque en 1957 lui
permettant d’abandonner ses fonctions à la faïencerie de Gien et de se consacrer
entièrement à la peinture. Il s'oriente lentement vers une peinture non figurative,
voulant « gommer les références et m'éloigner de l'objet pour aller vers l'essentiel.»

Bertholle est sélectionné en 1949 et en 1960 pour la Biennale de Venise, ainsi que
pour la Biennale de São Paulo et participe en 1959 à l'exposition de l'Institut Carnegie
de Pittsburgh. Les premières expositions rétrospectives de son œuvre sont présentées
en 1964 à Metz, au Luxembourg et à Caen. De 1965 à 1980, Bertholle enseigne comme
professeur-chef d'atelier d'art mural aux Beaux-Arts de Paris. De nouvelles
rétrospectives ont lieu en 1972 à Dijon puis à Besançon et Saint-Germain-en-Laye. 

À la fin des années 1960, alors que Bertholle est reconnu aux côtés de ses pairs
comme l'un des artistes majeurs de la nouvelle École de Paris, il est l'un des premiers
à renoncer à la vision non figurative. « Les formes non-figuratives ne me contentaient
plus. Un jour, le processus s'est déclenché : le figuré a de nouveau percé sous la
matière » dira-t-il.

JEAN BERTHOLLE (1909-1996)

https://fr.wikipedia.org/wiki/1972


Après une nouvelle rétrospective aux Beaux-Arts de Paris, il est élu membre de

l'Académie des beaux-arts en 1983. Il y donnera un discours de réception remarqué,

dans lequel il exprimera son incompréhension de l'art conceptuel, qui souvent se

réduit à de simples installations, devant lesquelles « un public de snobs fait mine de

s'émerveiller ». Passionné d'enseignement, il fonde la même année sa propre

académie de peinture. Après sa mort en 1996, une première rétrospective est

présentée à La Ciotat en 1997, puis une seconde à Dijon en 2011.

Ses œuvres sont conservées au Musée des Beaux-Arts et au Musée d’Art Sacré de

Dijon, au Centre Pompidou et au Musée Greuze de Tournus.

Intérieur au pichet, 1985
Huile sur papier marouflée sur panneau
Signée et datée en bas à gauche et dédicacée au dos
26 x 9,5 cm
Provenance : famille de l’artiste

Bouquet de fleurs dans un intérieur, vers 1985
Huile sur panneau
Signée en bas à gauche
20 x 25 cm
Provenance : famille de l’artiste

Les Livres, 1983
Huile sur toile marouflée sur panneau
Signée et datée en bas à gauche
29 x 91 cm
Provenance : famille de l’artiste

1400€

1900€

3500€

13

14

15



Né à Tours en 1910, Jacques Duthoo choisi d’y passer toute sa vie, loin des

polémiques qui entourent les manifestations artistiques de la capitale. Admirateur

des maîtres anciens, de la création contemporaine et de l’œuvre de Georges Rouault

avec qui il échange régulièrement, il commence à peindre en autodidacte à l’âge de

30 ans. Après avoir débuté en peignant des natures mortes et des fleurs, traitées en

pleine pâte et de caractère expressionniste, à l’image du Bouquet de fleurs exposé, il

découvre la peinture non figurative. Deux ans plus tard, Wilhelm Uhde,

collectionneur et critique d’art allemand, acquiert deux toiles. Duthoo commence à

intéresser la critique. 

Sa première exposition a lieu à Paris en 1946 chez Denise René au côté de Serge

Poliakoff. Duthoo expose tout au long de sa vie au Salon de Mai et fait l'objet de

nombreuses expositions particulières à Paris, Bruxelles et en Suisse. En 1948, il

expose à nouveau chez Denise René, cette fois aux côtés de maîtres comme

Mondrian, Kandinsky, Vasarely et Sonia Delaunay.

En 1950, Duthoo découvre une autre forme d'expression, au sein du groupe

Graphies; il se met à la gravure, et acquiert une petite presse. Puis il travaille le fer,

la céramique et réalise des cartons de tapisseries. Les vingt toiles qu’expose la

galerie Ariel en 1959 connaissent un vif succès auprès de grands collectionneurs. Il

s’agira de sa dernière exposition, quelques temps avant sa mort prématurée à l’âge

de 50 ans. Réalités Nouvelles, où il exposait annuellement de 1950 à 1959, lui rend

hommage et le Musée de Tours lui consacre une rétrospective dès 1961. Une

nouvelle rétrospective plus importante a lieu au château de Tours en 2014.

Ses œuvres sont conservées au Musée d’art moderne de Paris, au Musée des beaux-

arts du canton de Vaud, au Musée de Tours et au Harvard Art Museum.

JACQUES DUTHOO (1910-1960)

Bouquet de fleurs, vers 1945
Huile sur toile
45 x 26 cm 

16

900€



Fils du peintre Edmond Ceria, Jacques Despierre est très tôt initié à la peinture. Il

commence à étudier à l’Académie Colarossi, puis à l’Académie scandinave où il suit

l’enseignement de Charles Dufresne qui professe la nécessité d’une architecture

structurée dans l’organisation du tableau. Despierre entre aux Beaux-Arts dans

l’atelier de Lucien Simon en 1929. Au Louvre, il admire Chardin, Corot et surtout

Delacroix. À la demande paternelle, Despierre s’initie parallèlement à la gravure et

illustre son premier ouvrage en 1930. 

Ses amitiés avec Gruber, Tailleux, Tal Coat, Lasne, Brayer, Humblot et surtout

Rohner sont synonymes d’émulation. Dans les galeries, Despierre découvre Picasso,

Bonnard et Matisse puis il rencontre Jacques Villon, Charles Despiau et Marcel

Gromaire qu’il admire. Grâce à l’architecte Jean-Charles Moreux, il découvre que «

la surface est à la fois un phénomène concret et abstrait », sujet qu’il approfondit à

la lecture de Mattila Ghycka.

Sa première exposition a lieu chez Jeanne Castel en 1938, année où il gagne le Prix

Paul Guillaume. Pendant et après la guerre, il réalise des travaux d’art décoratifs:

Meubles peints et tapisseries pour Jacques Adnet, fresques pour la Faculté de

Pharmacie de Paris, puis pour les paquebots La Marseillaise et Ile de France

notamment. De nombreux établissements publics suivront tout au long de sa

carrière.

Despierre expose régulièrement à la Galerie Charpentier, à la Galerie de l’Elysée,

puis chez René Drouet et chez Marcel Guiot à deux reprises. La critique est

élogieuse, particulièrement Waldemar Georges, George Besson, Pierre Cabanne et

Jean Bouret qui vantent son œuvre. En 1969, Despierre est élu membre de

l’Académie des beaux-arts et l’année suivante, la Galerie de Paris lui consacre un

accrochage autour des vues de Loire, jardins de Grèce et baigneurs. Sept ans plus

tard, la galerie Wildenstein expose un ensemble de vues de Grèce et de toiles de

chevaux. Hommages lui sont rendus dès 1973 à la Monnaie de Paris et l’année

suivante à Saint-Etienne. Présent dans de nombreux Salons comme Tuileries,

Automne, Comparaisons, Peintres Témoins de leur Temps, Ecole de Paris, Despierre

est membre fondateur du Salon de Mai, à qui il donne son nom.

JACQUES DESPIERRE (1912-1995)



À la manière des artistes de la Renaissance, Despierre aime aborder toutes les

techniques : il réalise des peintures murales et des mosaïques, illustre des ouvrages,

dessine des cartons de tapis et tapisseries pour le Mobilier National et des décors de

vases pour Sèvres, réalise les vitraux de Notre-Dame de Liesse et 80 médailles pour

la Monnaie de Paris. Apprécié par la jeunesse et de nature pédagogue, Despierre

succède à Gromaire au poste de chef d’atelier d’art mural à l’Ecole des arts

décoratifs, et y introduit l’enseignement de la fresque et de la mosaïque. 

Ses œuvres sont notamment conservées au Centre Pompidou, au Musée d’art

moderne de Paris, au Musée des Beaux-arts d’Orléans, au Musée de Grenoble, au

Mobilier National et au Victoria & Albert Museum.

17

6500€

Fruits et vin en Touraine, 1948
Huile sur toile 
Signée en bas à droite, contresignée et titrée au dos
40 x 80 cm
Expositions: Salon des Tuileries, Galerie Charpentier, 1949
Bibliographie: Ceria, Harambourg, Villemot, Despierre (1912-
1995), Somogy, Paris, 2003, ill. 57 page 76.
Provenance: collection privée, Paris

18

7500€

Nature morte au violon, 1948
Huile sur panneau 
Signée en bas à droite
47,5 x 22 cm 1500€

Compotier, carafe et fruits sur un entablement, 1946
Huile sur toile 
Signée et datée en bas à droite
80 x 65 cm
Provenance: vente Maître Claude Robert à Paris, N° 7153 
Œuvre en rapport: La Coquille, 1943, reproduit dans Despierre
à la Monnaie, 1973, fig. 8 par 9.

19



Roses vase bleu
Huile sur toile 
Signée en bas à droite et titrée au dos
50 x 61 cm 2500€

22

Roses et coquillage
Huile sur toile 
Signée en bas à droite, contresignée et titrée au dos
50 x 61 cm

1400€

Au jardin, vers 1987
Aquarelle et encre sur papier
Signée en bas à droite et titrée au dos du montage
50 x 65 cm 

1400€

23

24

La Coquille d'argent
Huile sur toile 
Signée en bas à droite et titrée au dos
80 x 65 cm

Coupelle de fruits et vase sur un entablement, vers 1935
Huile sur toile 
Signée en bas à droite
20 x 33 cm

3500€

1400€

21

20

2500€

Vasque et cerises, 1983
Aquarelle et encre sur papier
Signée en bas à droite
50 x 65 cm
Provenance: atelier de l’artiste

Fruits et draperie, 1985
Aquarelle et encre sur papier
Signée en bas à droite
50 x 65 cm
Provenance: atelier de l’artiste 1400€

25
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Fruits et baigneurs, Loutsa
Aquarelle et encre sur papier
Signée en bas à gauche et titrée en bas à droite
65 x 50 cm

Nature morte aux fruits
Aquarelle et encre sur papier
Signée en bas à droite
65 x 50 cm
Provenance: collection du sculpteur François Brochet 1400€

Roses rouges
Aquarelle et encre sur papier
Signée en bas à gauche et titrée au dos
50 x 65 cm

Fenêtre sur la mer, 1985
Aquarelle et encre sur papier
Signée en bas à droite, titrée et datée 05.10.85 au dos
65 x 50 cm 

1400€

1400€

Nappe rouge
Aquarelle et encre sur papier 
Signée en bas à droite
50 x 33 cm
Provenance: atelier de l’artiste 1000€

750€

Le Guéridon
Aquarelle et encre sur papier 
Signée en bas à droite
32,5 x 23 cm
Provenance: atelier de l’artiste

Nature morte au brochet
Gouache sur carton 
Signée en bas à droite
16 x 16 cm
Provenance: atelier de l’artiste 450€

1400€
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Georges Rohner, qui a appris à dessiner au côté d’un oncle, interrompt ses études au

Lycée Janson de Sailly et se présente avec succès aux Beaux-Arts de Paris. Il dessine

d’après l’antique et admire au Louvre les œuvres de Uccelo, Mantegna, Chardin,

Corot, Champaigne et particulièrement Georges de La Tour, David et Ingres dont il

aime « l’esthétique classique issue du retour à l’antique prôné par Winckelmann à la

fin du XVIIIe siècle » selon Lydia Harambourg. Chez les modernes, seul Mondrian,

retient  son attention.

En 1930, Rohner est admis à l’atelier Lucien Simon où il rencontre Humblot et

Despierre avec qui il noue des liens d’amitié solide et durable : ils seront tous deux

admis à l’Académie des beaux-arts 40 ans plus tard. Il fait ses débuts au Salon

d’Automne où il exposera régulièrement, puis participe au Salon des Indépendants

et aux Tuileries. Sa conviction que le salut de la peinture passe par un retour au

sujet est stimulé par les expositions Les peintres de la réalité en France au XVIIIe

siècle et Les Le Nain qui l’impressionnent. En 1935, il rejoint le groupe Forces

Nouvelles avec Humblot, Jannot, Lasne, Pellan et Tel Coat. Le groupe est placé sous

le patronage de David et Ingres. Lors de son service militaire, il se rend en

Guadeloupe où il décore l’Hôtel de Ville de Basse-Terre.

Rohner participe au premier Salon de la Nouvelle Génération puis sa première

exposition personnelle est organisée en 1936. Mobilisé, il est fait prisonnier au Stala

XII à Trèves dont il décore la chapelle. De retour en 1942, il s’installe rue Bonaparte

où viendra plus tard le rejoindre son ami Despierre à quelques numéros.

Arrivé à la maturité de son art, Rohner consacre son œuvre aux paysages, aux

portraits et aux natures mortes. En renouvelant sa vision des choses, Rohner a, selon

Lydia Harambourg, « créé des sujets neufs qui ne doivent rien à l’histoire, à la

mythologie. Ayant toujours refusé l’abstraction, il puise dans un répertoire concret,

objets et êtres réels qui apparaîtront épurés, dépouillés de toutes références

culturelles et de toute allusions de caractère surréaliste, afin de donner de cette

réalité visible une intensité plus grande.  »

GEORGES ROHNER (1913-2000)



Rohner expose à la galerie Framond de 1951 à 1953. La critique le célèbre,

notamment Pierre Descargues, Pierre du Colombier, Claude Roger-Marx et André

Warnod. Ses expositions se succèdent dans les années 1960, entre autres à la Galerie

de Paris. Il expose chez les Wildenstein à Londres en 1973 et à New-York en 1974

pour  rejoindre définitivement la galerie Framond en 1983.

Ses œuvres sont conservées dans de nombreux musées : Centre Pompidou, Musée

d’art moderne de Paris, Angers, Brest, Caen, Beauvais, Menton, Nancy, Rodez,

Rouen.

La Lampe à huile, 1980
Huile sur toile 
Signée en bas à gauche
100 x 81 cm
Bibliographie : Cabanne, Georges Rohner, Les éditions de
l’amateur, 1989, reproduit page 58; L'Œil n° 340, Novembre
1983, reproduit page 45

Les Bouteilles, 1976
Huile sur toile 
Signée en bas à droite
80 x 80 cm
Exposition : Les Villes, Galerie Framond, 1994.

Verre renversé, 1973
Huile sur toile
Signée en bas à gauche
65 x 92 cm
Expositions : Galerie de Paris, 1973 ; Galerie Wildenstein, New-
York, 1974. 
Bibliographie : L’Amateur d’Art, 20 septembre 1973, reproduit.

Torchon blanc déplié, 1983
Huile sur toile
Signée en bas à gauche 
92 x 73 cm

16000€

13500€

12000€

12000€
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Orange sur nappe rouge et blanche, 1967 
Huile sur toile
Signée en bas à gauche 
50 x 61 cm
Bibliographie : Cabanne, Georges Rohner, Les éditions de
l’amateur, 1989, reproduit page 71

Plat de Cerises, 1982
Huile sur toile
Signée en bas à droite
46 x 55 cm

Trois Pommes, 1982
Huile sur toile
Signée en bas à droite
46 x 55 cm

Noisettes
Huile sur toile
Signée en bas à gauche 
40 x 40 cm

Les Cerises Jaunes
Huile sur toile 
Signée en bas à droite
52 x 63 cm

La Musique, 1942
Huile sur papier marouflé sur toile
Signée en bas à droite
38 x 46 cm

7000€

6500€

6500€

6000€

5800€

6500€
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44

Coupe et citron, 1975
Huile sur toile
Signée en bas à droite
73 x 92 cm.
Bibliographie : l’Œil, n° 340, Novembre 1983 12000€
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Bol et Draperie
Mine de plomb et rehaut de craie sur papier
Signée en bas à droite
31 x 52 cm

Carafe et Verres, 1982
Mine de plomb sur papier
Signée en bas à gauche
38 x 50 cm
Bibliographie : Chalumeau, Georges Rohner, Flammarion,
1983, reproduit page 33

Les Deux Noix, 1982
Mine de plomb sur papier
Signée en bas à gauche
33 x 50 cm
Bibliographie : Chalumeau, Georges Rohner, Flammarion,
1983, reproduit page 81; Catalogue de la rétrospective Rohner
 au Musée des Beaux-Arts de Quimper, 1987

Étude pour la Nappe Froissée, 1971
Mine de plomb sur papier
Signée en bas à droite
55 x 36 cm
Bibliographie : Cabanne, Georges Rohner, Les éditions de
l’amateur, 1989, reproduit page 77

Les Châtaignes, 1970 
Aquarelle sur papier
Signée en bas à droite
34,5 x 54,5 cm

3000€

2800€

2200€

3500€

4500€
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La Rose
Huile sur toile
Signée en bas à droite
19 x 27 cm

45

3500€



Autodidacte, Raymond Guerrier s’intéresse à l’art dés l’adolescence, fréquentant les

musées et se formant seul au contact d’œuvres de grand maîtres. Il fait ses débuts au

Salon d’Automne et au Salon des Indépendants en 1947. Il obtient un prix lors d’une

exposition de groupe en 1952, puis expose personnellement galerie Stiébel. L’année

suivante, il obtient le Prix de la Jeune Peinture à la galerie Drouant-David, lui

permettant d’abandonner le métier de photograveur qui le faisait vivre, pour se

consacrer entièrement à la peinture. 

Ce qui va caractériser sa peinture s’impose, selon Lydia Harambourg : « vigueur du

trait, solidité monumentale, voire immuable, les délicates modulations d’une

palette réduite où jouent l’ombre et la lumière. » Il participe à de nombreuses

expositions de groupes : Biennale de Turin en 1955, Biennale de Menton en 1957,

Première Biennale de Paris, Art français au Japon de 1957 à 1959, Comparaisons de

1958 à 1965 et systématiquement aux Peintres Témoins de leur Temps.

Son installation à Eygalières en 1955 et son intérêt pour l’art sacré contribuent à

renouveler sa peinture qui se fait plus lumineuse. Guerrier rompt volontairement

avec le milieu parisien et s’éloigne progressivement des Salons. Ses voyages en

Espagne, Sardaigne, Grèce, Maroc, Jordanie et Israël apportes des jaunes, des

oranges et des bleus à sa palette. Il expose ses paysages d’Eygalières et des Alpilles à

la galerie Hervé en 1960, puis des œuvres sur le thème du cirque en 1964.

Ses œuvres sont conservées au Musée d’art moderne de Paris, à Poitiers, Marseille,

Pau, Calais, Le Havre et Londres.

RAYMOND GUERRIER (1920-2002)

Nature morte au faisan, vers 1955
Huile sur toile 
Signée en bas à droite 
100 x 78 cm 2300€

51



Peintre autodidacte, Michel Thompson expose dès 1946 à la galerie Maeght et au

Salon des Moins de Trente Ans. À l’occasion d’expositions, il se lie d’amitié avec

Lorjou, Rebeyrolle puis Buffet avec lequel il formera le groupe l’Homme Témoin, à

l’initiative du critique Jean Bouret selon qui « le langage universel est celui des

objets familiers, du pain où le couteau est resté, de l’humble chaudron de Chardin

ou de la bouteille de Juan Gris… » 

A la manière de Buffet, Thompson représente le thème phare de son œuvre, les

natures mortes, avec une vue plongeante. Selon Lydia Harambourg, “son dessin pur

et net découpe dans un espace aplati des objets quotidiens (...) posés sur une table”,

à l’image de la Nature morte à l’oignon, au couteau et au cube bleu. Thompson traite

l’apparence des choses comme un moderne. Il abandonnera ce style, happé par un

désir de réalité qui le conduit à apprendre à peindre sur le motif, comme un

classique.

En 1950, il est au Comité du Salon des Jeunes Peintres où il expose jusqu’en 1961.

Prix Fénéon en 1952, il fait sa première exposition particulière en 1954 à la galerie

Génégaud où il montre des natures mortes, des paysages de banlieue et des scènes

de foule. À partir de 1956, sa palette développe des tons plus soutenus et vifs, et sa

découverte de Bonnard le pousse à accentuer le rôle de la couleur.

En 1957, Thompson est l’invité d’honneur du 8e Salon des Artistes du Ponthieu et du

Vimeu qui se tient au musée Boucher-de-Perthes. La critique le salue : « Le peintre a

eu le courage d’abandonner un style devenu manière, a voulu repenser son art

depuis les premières notions et repartir sur les voies du réalisme, souvent le plus

fidèle. Les natures mortes constituent un de ses sujets de prédilection. On y voit les

objets les plus familiers, ils emplissent tout le champ de la toile, et le rendu de la

matière, son poids, est longuement cherché. » Au Salon de Mai, John Willett

reconnaît Thompson comme l’idole du salon avec « une nature morte finement et

brillamment brossée… » En 1968, Thompson pose ses pinceaux avant de reprendre

en 1980. Il ne fera plus que peindre, abordant ce qui deviendra sa seconde période

de maturité.

MICHEL THOMPSON (1921-2007)



Nature morte à l’oignon, au couteau et au cube bleu, 1999
Acrylique sur toile
Signée et datée en bas à gauche
65 x 81 cm
Bibliographie : Benzaria, Michel Thompson, Altamira 2006,
reproduit page 67

Ses œuvres de 1995 relèvent d’un trait rigide où les horizontales et les verticales
noires sont ponctuées par la présence d’obliques et de courbes dictatoriales. Elles
enferment la couleur comme dans la technique du coloriage. En 1999, il peint à
l’huile une série de natures mortes aux couverts et objets, qui atteignent une
harmonie jamais égalée, à l’image de la toile exposée.

Ses oeuvres sont conservées notamment au Musée d’art moderne de Paris, au Musée
de Blois et à Villeneuve-sur-Lot. 

4000€
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Paul de Laboulaye (1902-1961)
Les pommes
Huile sur carton 
Signée en bas à droite
32 x 40 cm
Œuvres conservées au Centre Pompidou 550€

Georges Rohner (1913-2000)
Cerises et abricots, 1965
Lithographie en couleurs
Épreuve d'artiste signée en bas à droite
38 x 47 cm 350€

Gaston André (1884-1970)
Roses et queues de renard 
Gouache sur papier marouflé sur toile
Signée en bas à gauche, contresignée et titrée au dos
50 x 73 cm 600€

Georges Rohner (1913-2000)
La Musique, 1975
Lithographie en couleurs
Signée et numérotée
53 x 73 cm 500€

Prince Michel de France (né en 1941)
Plateau de fromages, 1989
Panneau de marqueterie
Monogrammé en bas à droite
Numéroté 39, titré et daté 20 oct. 1989 au dos
47 x 74 cm 750€
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Pierre Brochet (1922-2016)
Nature-morte aux pinceaux, 2002
Tirage platine-palladium contrecollé sur carton
Signé et datée en bas à gauche et portant le timbre sec 
30 x 40 cm
Provenance : atelier de l’artiste 450€

Pierre Brochet (1922-2016)
Roses anciennes
Tirage charbon portant le timbre sec 
19,5 x 14 cm
Provenance : atelier de l’artiste 280€

Jean-Baptiste Sécheret (né en 1957) 
Têtes de brochets, 2001
Lithographie
Signée JB Sécheret, numérotée 6/99 et datée 2001
55 x 45 cm
Bibliographie : Plumart,  Jean-Baptiste Sécheret, Œuvre gravé
et lithographié 1979-2001, 2001. 800€

Pierre Auradon (1900-1988)
Jonquilles
Tirage argentique d’époque 
Signé sur l’image en bas à gauche
39 x 29 cm
Bibliographie : Feuilles et fleurs, éditions Vincent Fréal & Cie, Paris 1947 450€

Jean-Baptiste Sécheret (né en 1957) 
Les Coings 
Gravure à l'eau-forte et aquatique sur cuivre
Signée JB Sécheret, numérotée 67/85 et datée 1997
12 x 14,2 cm 
Bibliographie : Plumart,  Jean-Baptiste Sécheret, Œuvre gravé
et lithographié 1979-2001, 2001, page 56 200€
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Pierre Auradon (1900-1988)
Orge, vers 1950
Tirage argentique d’époque 
Tampon au dos
40 x 30,5 cm 350€

Pierre Auradon (1900-1988)
Roseaux, 1948
Tirage argentique d’époque contrecollé sur carton
Signé sur l’image en bas à droite
38 x 28 cm 
Bibliographie : Feuilles et fleurs, éditions Vincent Fréal & Cie, Paris 1947
Exposition : Art Photographique, Neustadt, 1948 450€

Jean-Marie Auradon (1887-1957)
Oiseau de paradis
Tirage argentique d’époque
Tampon au dos
40 x 30 cm 400€

Jean-Marie Auradon (1887-1957)
Marguerites, avril 1948
Tirage argentique d’époque
Tampon au dos
39,5 x 29,5 cm

400€

Pierre Auradon (1900-1988)
Champignons, vers 1950
Tirage argentique d’époque 
Tampon au dos
30,5 x 40 cm 350€

Pierre Auradon (1900-1988)
Fleurs
Tirage argentique d’époque 
Tampon au dos
38,5 x 30,5 cm 350€
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Eliot Furness Porter (1901-1990)
Forest Floor, Costa Rica, 1970-79
Tirage Dye-transfer monté sur carton
Signé au crayon sous l’image
20.4 x 26 cm
Provenance : Christie's, Londres, Photographs from the collection of
James Danziger, 18 May 2005, lot 28 1500€

Robert Voit (né en 1969)
Papayer orientale, Türkischer mohn, zwei Blütenknospen, 2015 
Tirage photographique à jet d'encre 
Signé et numéroté 14/25
Image : 26,2 x 20 cm ; feuille : 36,2 x 30 cm  
Bibliographie : The alphabet of new plants, Hatje Cantz 2015 680€

David Hamilton (1933-2016)
Le Bouquet rose, 1981
Tirage couleur signé et daté à l’encre
Tampon sec de l'auteur sur l'image
Image : 17 x 25,5 cm ; feuille : 30 x 29,3 cm
Bibliographie : Hamilton, Gordon,  Jardin Secret, AGEP 1980 1500€

Thomas Ruff (né en 1958)
Newspaper photograph 083
Tirage chromogène 
Signé et numéroté 2/12
30,9 x 12,6 cm
Bibliographie : Thomas Ruff  Zeitungsfotos, Bookhorse 2014, page 165 3000€

Théodore Blanc & Antoine Demilly (actifs de 1924 à 1962)
Fleurs
Tirage argentique d’époque
30 x 40 cm 400€
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Caroline Benzaria, Michel Thompson, Altamira, Paris, 2006
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