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CHEFS-D'EUVRE NEERLANDAIS
DU SUERMONDT-LUDWIG-MUSEUM D’AIX-LA-CHAPELLE

Afin de célébrer les 50 ans de jumelage entre la ville de Reims
et celle d'Aix-la-Chapelle, les deux musées des Beaux-Arts
respectifs ont décidé d'échanger leurs ceuvres. Ainsi, une
sélection de toiles de Corot va étre présentée au public aixois,
alors que douze natures mortes du XVIIe siecle rejoindront les
cimaises rémoises.

Ouvert en 1883, le musée d'Aix-la-Chapelle porte d'abord le
nom de musée Suermondt du nom de son principal donateur,
Barthold Suermondt. Il s'agrandit en 1901 en s'installant dans
la Villa Cassalette ou il se trouve toujours aujourd'hui apres
avoir subi plusieurs extensions. C'est en 1977 qu'il prend
sa dénomination actuelle de Suermondt Ludwig Museum
pour rendre hommage a Iréne et Peter Ludwig, tres grands
collectionneurs allemands, qui ont fait don, entre autres, de
leur fonds médiéval.

Trés riche, le musée possede de nombreuses ceuvres
d'artistes essentiels du XVIIe siecle, particulierement des
anciens Pays-Bas, qui s'illustreront dans le theme de la
nature morte.

Ce théme se développe d'une maniére importante a cette
période, illustration d'une rencontre privilégiée entre le
quotidien et la peinture, mais aussi d'une abondance et
d'un contexte économique prospére dans un intérieur
domestique ou la symbolique est également présente. L'idée
de la vanité est alors associée, par des représentations
temporelles, a l'allégorie de la brieveté de la vie, de la mort,
du pourrissement, mais aussi a des symboles religieux.

Ces pays du nord, anciens Pays-Bas du nord et du sud,
correspondant aujourd'hui aux territoires des Pays-Bas
et de la Belgique, proches d'Aix-la-Chapelle, ville aux trois
frontiéres, sont au XVII¢ siécle dans une période d'opulence
que les peintres vont s'appliquer a traduire. Cette prospérité
s'étale dans les peintures, la luxuriance aimant se montrer
dans l'empilement des richesses, des mets, miroir d'une
réalité que l'on aime exhiber. Les natures mortes présentent
cette abondance dans des mises en scene naturalistes.

La chasse est aussi abordée, élevée au rang d'objet d'art.
La encore, il s'agit de l'illustration d'une pratique réservée
a une certaine caste privilégiée. Le trompe-|'ceil est souvent
utilisé comme chez Melchior d'Hondecoeter ou Cornelis Brisé.
Le gibier est alors accompagné d'objets variés comme la
gibeciére, le gant du veneur, les appeaux. On oublie la dureté
de la scéne, de l'action pour tenter de mettre en valeur un
hymne a la nature par un raffinement dans la représentation.

Le prét de ces douze ceuvres du Suermondt-Ludwig-Museum
d'Aix-la-Chapelle va nous permettre de découvrir non
seulement un genre pictural, qui va aller en se développant,
mais aussi une société proche de nous, dans le nord de
l'Europe.

Catherine Delot
Directeur du musée des Beaux-Arts
de la ville de Reims



LA SERIE DE TABLEAUX

DU XVIIE SIECLE PRETEE

AU MUSEE DES BEAUX-ARTS
DE REIMS PAR LE
SUERMONDT-LUDWIG-MUSEUM
D'AIX-LA-CHAPELLE

EST LE FRUIT

D'UNE SELECTION

EXIGEANTE ET GENEREUSE.

Parmi ceux-ci, six sont peints sur un panneau de bois et six
autres sur des toiles. Puisque la période d'activité des plus
précoces de ces peintres s'étend sur la premiére moitié du
XVIle siecle, la présence en nombre de tableaux peints sur
bois est une spécificité des anciens Pays-Bas. Ces derniers
étaient de longue date adeptes de la peinture fine, des
glacis et des effets de transparence que favorise ce support.
Presque partout ailleurs en Europe, d'abord en ltalie, puis
notamment en France, la toile, peut-&tre moins onéreuse,
mais aussi plus accueillante aux grands formats et plus
facile a transporter, était devenue le support majoritaire des
tableaux de chevalet dés la premiere moitié du XVIIe siecle.
Elle se prétait fort bien a un art qui évoluait depuis le XVIe
siecle vers des effets de matiére plus spontanés et moins
contenus qu'auparavant. On faisait désormais la part belle
aux empatements, fruits d'un geste fougueux a travers lequel
le cheminement de la création devenait peu a peu lui-méme
le sujet et l'objet de l'art.

Dans leur majorité, ces tableaux relévent du genre de la nature
morte. Celle-ci était injustement reléguée vers le bas de
l'échelle par la hiérarchie académique des genres picturaux.
La clientéle des amateurs éclairés n'en avait cure et en était,
en est encore, friande. Ce succés n'était pas seulement, voire
pas du tout, lié a ce que la bourgeoisie trouvait la un reflet
de son opulence, mais avant tout a sa conscience des chefs-
d'oeuvre que cette peinture de la vie silencieuse produisait.
Cette traduction du terme utilisé en néerlandais comme en
allemand ou en anglais: stilleven, stilleben, still-life, rend un
hommage beaucoup plus riche et poetique a cet art que notre
triste et injuste expression de nature morte.

Les déclinaisons du genre sont innombrables. Il y a la table
ornée de quelques ustensiles plus ou moins luxueux et parfois
récurrents, indice probable de l'appartenance des modéles

aux artistes. Les métaux et les verres y accueillent les reflets,
morceau de bravoure des peintres du nord. Viennent ensuite
les bouguets souvent impossibles, car composés de fleurs
n'éclosant pas a la méme saison. Il y encore les trompe-
l'oeil, souvent cynégétiques et enfin les tableaux de chasse
présentés en extérieur, eux aussi parfois improbables de par
le mélange qu'ils exposent.

Cette sélection comporte un nombre équivalent de peintres
originaires des anciens Pays-Bas du sud et du nord. Anvers,
métropole artistique majeure de 'Europe du XVI¢ siecle,
conserve et renouvelle sa vivacité au siecle suivant. Mais
elle est désormais, au nord, concurrencée par la profusion
artistique des Provinces Unies et de leur siecle d'or.

Dans ce mode de production, surtout a Anvers, la collaboration
artistique de spécialistes pour l'exécution du méme tableau
n'était pas rare. C'est ainsi que dans une recherche de
dextérité et de rapidité, un peintre de fleurs s'associait a
un peintre de figures, qu'un paysagiste peignait l'arriére-
plan d'une scéne animaliere confiée, elle, a un spécialiste.
La paternité des oeuvres est ainsi partagée, entrainant une
appréhension de l'authenticité peut-étre plus saine que la
notre.

Patrick Le Chanu

Conservateur général du patrimoine
Conseiller pour les musées

a la DRAC Grand Est,

pdle patrimoine,

site de Chalons-en-Champagne



PLAN DE LA SALLE D'EXPOSITION

Les ceuvres décrites dans les textes du Petit journal apparaissent dans l'ordre du plan
ci-dessus. Elles sont toutes conservées au Suermondt-Ludwig-Museum d'Aix-la-Chapelle.



NICOLAES VAN VEERENDAEL

(Anvers, 1640 - Anvers, 1691)

Nicolaes van Veerendael est le fils du peintre Willem
van Veerendael, qui a également été son maitre. Il
devient membre de la guilde de Saint-Luc d'Anvers en
1656/57. Les guildes sont des corporations d'artistes
ou d'artisans. Tres implantées en Flandres et aux
Pays-Bas a partir du XIVe siecle, elles reglementent
la production artistique d’une ville. L'appartenance
a une guilde assure aux artistes des commandes
importantes. Nicolaes van Vereendael, qui a ceuvré
toute sa vie dans la cité de l'Escaut, est surtout
connu pour avoir peint des natures mortes aux
fleurs et des couronnes de fleurs. Il a collaboré avec
les peintres de figures Jan Boeckhorst et Gonzales
Coques, mais aussi avec Jan Davidsz. de Heem, David
Teniers le Jeune et Carstiaen Luyckx.

Malgré son élégance, ce bouquet pourrait bien faire allusion
a la précarité des beautés et des plaisirs terrestres et a
l'inéluctabilité de la mort. Dans le méme temps, l'oeuvre
est un hymne a la splendeur de la Création. La rose évoque
l'Amour universel de Marie et la jacinthe, autrefois utilisée
lors des funérailles, la mort. Mais dans la mesure ou elle est
ici de couleur bleue, elle pourrait aussi étre une évocation
du Christ. Les bouquets de Nicolas van Veerendael sont
généralement enveloppés d'une atmosphére sombre
dans laquelle la lumiére, qui arrive par le coté, détache les
fleurs en les isolant. Le vase en verre accueille, de maniére
traditionnelle dans ce genre de tableau, le reflet redoublé
d'une croisée de fenétre qui pourrait bien étre celle de
l'atelier de 'artiste.

A la différence d'autres ceuvres de Van Veerendael,
l'authenticité de la signature ne fait ici aucun doute. On est
cependant moins certain de la date du tableau : il daterait
de 1684 selon le catalogue des peintures du musée d'Aix-la-
Chapelle de 1932, alors que le catalogue de 1883 ne fait état
d'aucune date. Les publications de la galerie Fischer parues
en 1980 mentionnent bien la signature, mais aucune date.

Une histoire mouvementée :

Ce tableau de Nicolaes van Veerendael a
récemment repris sa place au sein des
collections du Suermondt-Ludwig-Museum
d'Aix-la-Chapelle. Tout commence dans les
années cinquante. Il est alors inscrit, en
1954, au registre du marchand d’art new-
yorkais Victor D. Spark en méme temps que
d'autres tableaux d’Aix-la-Chapelle, celui
de Pieter de Bloot « Intérieur hollandais »
(inv. GK 39) et de Cornelis de Heem « Petit-
déjeuner » (inv. GK 187). Cette ceuvre avait
fini dans les mains d'une allemande nommée
alors Alice Tittel, avec huit autres peintures
plus petites du Suermondt-Museum. Elle
les aurait regues, soit comme cadeau de
l'armée rouge stationnée a Meissen, ceuvres
volées directement dans les réserves non
gardées, soit comme ceuvres achetées
lors d'une vente aux encheres organisées
par les autorités soviétiques au profit des
populations affamées de Meissen, ainsi
qu'elle laffirme. Madame Tittel quitte
Meissen pour Berlin, emportant avec elle
les peintures d'Aix-la-Chapelle. On ne sait
donc pas précisement comment Alice Tittel,
épouse Siano s'est retrouvée en possession
de ces ceuvres... Ayant quitté Berlin pour
le Canada, en 1951, elle gardera cette
peinture, avec d'autres, jusqu'a sa vente, a
Spark, trois ans plus tard. Cette peinture de
Van Veerendael est, jusqu'a présent, la seule
des trois peintures d'Aix-la-Chapelle qui soit
réapparue sur le marché de l'art. En 1980,
elle se trouvait ainsi a la galerie Fischer
a Lucerne qui l'aurait acquise ['année
précédente a la galerie Brod de Londres.
Plus de soixante-dix ans plus tard, la toile de
van Veerendael a retrouvé le chemin d’Aix-
La-Chapelle.

1.

Bougquet de fleurs
1684 ?

Huile sur toile

49 x40 cm

Inv. GK 535




JAN VAN KESSEL L'ANCIEN

(Anvers, 1626 - Anvers, 1679)

Jan van Kessel est le fils d’'un peintre-portraitiste,
lié a la famille des peintres Brueghel du cété de sa
mere et neveu de David Teniers le Jeune. En 1645,
il integre la guilde de Saint-Luc comme peintre de
fleurs. Il effectue probablement son apprentissage
aupres de son oncle Jan Brueghel le Jeune. Il s'inspire
tres fortement de Daniel Seghers pour peindre ses
guirlandes de fleurs. A partir de 1650, il élargit
ses themes autour des paysages avec les quatre
éléments, des scenes allégoriques ou mythologiques
dans lesquelles on retrouve tres souvent des
animaux et des insectes. Des tableaux de galerie
s'ajouteront plus tard. Les ceuvres de Van Kessel
sont, la plupart du temps, réalisées dans de petits
formats, sur cuivre ou sur bois.

Un cartouche en pierre dans lequel figure une représentation
de la Vierge a l'enfant est entouré d'une guirlande de fleurs.
Tout autour de celle-ci, un bourdon, des araignées, des
chenilles, des papillons, des fourmis et un lézard foisonnent
au milieu des fleurs. Il s'agit ici, tres probablement, d'un
tableau typique associant deux artistes spécialistes. Jan van
Kessel a peint la guirlande de fleurs et les insectes qui la
parcourent, alors qu'un peintre spécialisé dans 'exécution
des figures est l'auteur du médaillon central avec la Vierge
a l'Enfant. La posture de ces deux personnages est d'ailleurs
empruntée & une composition de Joos van Cleve (Cléves, vers
1485 - Anvers, 1540/41). Les peintres de figures d'Anvers au
XVIle siecle ont eu recours a maintes reprises aux modeles
anciens afin de conférer une note particulierement pieuse a
leurs représentations.

En 1894, Friedlander note, au sujet du tableau qui était alors
attribué a Daniel Seghers, que « les fleurs sont trop épaisses
et séches pour étre I'ceuvre de Seghers». On a également
pensé qu'Andries Danielsz aurait pu étre le peintre de
ce tableau, car il était connu pour étre un spécialiste des
guirlandes de fleurs entourant des scénes de Vierge a
'Enfant. Le peintre de fleurs Philippe de Marlier, maitre de
la guilde de Saint Luc d'Anvers depuis 1620/21, a également
été cité. Seule la proposition d'attribuer le tableau a Jan
van Kessel 'Ancien, formulée par Gregor Weber et Claus
Grimm, a su convaincre. En effet, la multitude de couleurs,
la forme du médaillon et du cartouche ainsi que la profusion
d'animaux et de fleurs désordonnées dans le style de
Seghers sont treés proches de celui de Van Kessel, qui était
également réputé comme peintre spécialiste des insectes.
Deux tableaux, dont Fleurs dans un vase, de Jan van Kessel,
correspondent a la toile d'Aix-la-Chapelle, notamment par
l'abondance d'animaux et sa technique caractéristique de
représentations de fleurs, reprenant ici les mémes hachures
dans les pétales de roses. Une Guirlande avec un cartouche
daté de 1654 laisse supposer la participation des membres
de l'atelier dans le tableau d'Aix-la-Chapelle.

2.

Vierge a ['Enfant dans une guirlande de fleurs
Autour de 1654 ?

Huile sur bois

120x91 cm

Inv. GK 875




aeribuea WILLEM KALF

(Rotterdam, 1619 - Amsterdam, 1693)

Eleve d'Hendrik Pot au dire d'Arnold Houbraken,
mais influencé a ses débuts par Francois Ryjckhals
et aussi par Cornelis Saftleven, Willem Kalf est le
maitre de ['école amsterdamoise de nature morte.
Son répertoire comporte des juxtapositions de pieces
d’orfevrerie, de verrerie, de faiences ou de porcelaines
de Chine et d'objets plus rares (coquillages, nautiles,
corail) disposés sur des tapis luxueux. Il arrive a
mettre céte a cdte des objets aux tonalités chaudes
et aux tonalités froides comme l'argent.

Un vidrecome au décor d'ancolies dorées et son couvercle
reposent sur un plateau en argent incliné, aux bords
ouvragés. Une cruche en argent ciselée tient en équilibre
sur ce plateau avec, en arriére-plan, un bekerschroef (porte-
verre) sur lequel n'est pourtant fixé aucun verre a vin. Un
pot a couvercle blanc, en porcelaine, orné de motifs bleus
est posé & gauche, derriére la nappe repli¢e. A droite, se
trouvent un grand verre a vin de style vénitien ainsi qu'un
verre bombé dont on a retiré le couvercle. Des fruits confits,
parmi lesquels une orange, sont disposés sur le coté droit
de la table.

Cette représentation illusionniste d'ustensiles en argent
s'inscrit dans la lignée de la Nature morte aux coupes et
patés de Willem Kalf, datant de ses débuts a Amsterdam
(ceuvre autrefois exposée au Kaiser Friedrich Museum,
aujourd'hui Bode Museum, a Berlin). On retrouve également
la cruche en argent, dans la Nature morte a la cruche
d'argent (Rijksmuseum, Amsterdam) et dans la Nature
morte a la coquille (musée du chateau de Weimar). Elle
s'apparente aussi a une oeuvre de l'orfevre Christiaen van
Vianen (Victoria and Albert Museum, Londres). Toutefois, les
similitudes ne sont pas suffisantes pour attribuer le tableau
d'Aix-la-Chapelle a Willem Kalf. Ce travail sur l'argenterie se
remarque chez plusieurs peintres néerlandais du XVII¢ siécle.
Les natures mortes de Willem Kalf sont, pour la plupart,
organisées selon des lignes verticales bien accentuées. Il a
parfois donné du mouvement a ses compositions seulement
au moyen de chevauchements et de décalages. L'audace
consistant a superposer l'orfévrerie, s'étendit méme au-dela
de ses compositions plus mouvementées de ses débuts a
Amsterdam, aux alentours de 1653. Le scintillement, l'éclat
et la brillance des reflets apparaissent au centre de la
composition, d'une maniere sans précédent dans ['ceuvre de
Willem Kalf, pourtant riche en reflets lumineux.

L'instabilité de la composition est incompatible avec une
attribution & Willem Kalf aux yeux de Lucius Grisebach.
Il remet en cause lattribution en fondant son deuxieme
argument sur sa maniere de peindre «une application
de la couleur pleine d'effets - juteuse et faite de grands
coups de pinceau». La surbrillance obtenue par des petits
empatements, rehauts de blanc de plomb ne correspond en
rien 3 la technique de travail plutdt léchée présente dans
les ceuvres de Willem Kalf ; elle se retrouve plut6t dans les
copies.

3.

Nature morte aux objets d'argent, pot en porcelaine et verres
Huile sur toile

107 x 85 cm

Inv. GK 1194




WILLEM CLAESZ. HEDA

(Haarlem, vers 1596 - Haarlem, 1680)

Il n'existe aucune trace de la formation de Willem
Claesz. Heda. Ses premiers « banketjes » (natures
mortes représentant des repas) monochromes en
format paysage datent de 1629. Il integre la guilde de
Saint-Luc de Haarlem en 163 1. Il forme des apprentis
a plusieurs reprises, dont son fils Gerrit Willemsz.
Il est, avec Pieter Claesz, qui ceuvre également a
Haarlem, ['un des principaux maitres spécialisés
dans la peinture de natures mortes monochromes
durant le deuxiéme quart du XVII¢ siecle.

Heda peint des effets de lumiére complexes avec une grande
habileté. Les reflets ne sont pas seulement visibles sur les
verres, récipients en argent et assiettes en étain, ils le sont
également sur l'écorce du citron, le pourtour et les miettes
du paté. Afin de ne pas trop accentuer les volumes, comme
cela se produit souvent avec un fort clair-obscur, le peintre
préfere utiliser une lumiere claire réguliere. La position en
bord de table de l'assiette en étain, sur laquelle reposent
le citron coupé et le couteau, stabilisés uniquement par la
coupe en forme de nautile placée sur le coté, est précaire.
La montre peut aussi bien étre le symbole du caractere
éphémeére de la vie que de la modération (Temperantia).

Heda est a la téte d'un atelier trés productif. Des membres
de l'atelier ont probablement apporté leur contribution au
tableau d'Aix-la-Chapelle. Les mémes objets sont disposés
de maniére similaire dans d'autres peintures comme La
Tourte au cassis, datée de 1641 (musée des Beaux-Arts,
Strasbourg). Assortis d'une assiette remplie d'olives, ils
sont également peints sur un tableau appartenant a un
collectionneur privé (exposition de Bruges, 1970). Dans les
années 1640, l'artiste integre des éléments de nature morte
d'apparat dans ses ceuvres. Le tableau d'Aix-la-Chapelle
est le premier dans lequel une coupe en forme de nautile
est représentée. Cette méme coupe apparait dans Petit-
déjeuner avec cruche en argent de 1646, attribué a tour de
role a Willem Heda ou a son fils Gerrit (musée, Schwerin-
Allemagne). En 1642, Maerten Boelema de Stomme a peint
ce type de coupe dans la méme position, également dans
une nature morte. Il était, vers 1640, l'un des principaux
collaborateurs d'Heda.

4.

Nature morte au nautile
1640

Huile sur bois
59,5x78,5cm

Inv. GK 185



CORNELIS BRISE

(Haarlem, vers 1621/22 - Amsterdam, vers 1670)

Cornelis Brisé voyage a Rome vers 1642 et s'installe
ensuite @ Amsterdam en 1653. Il recoit des
commandes publiques pour de grandes peintures
décoratives ; il participe notamment a la décoration
de la mairie d’Amsterdam. Déja reconnu comme
peintre spécialiste du trompe-l'ceil, il est appelé,
dés octobre 1653, a l'occasion d'une féte célébrant
« l'union d'Apelle et d’Apollon », a peindre des
instruments de musique, outils de construction
et armes sur les festons de la maison des Archers
de Saint-Georges (Schiitzenhaus). Une centaine
de peintres s'y réuniront, soit un public bien plus
critique qu’on ne puisse l'imaginer pour ['époque.
Son ceuvre la plus célebre est un trompe-l'ceil
jouant avec les écritures et les matieres en papier,
peint pour l'administration des finances (Thesaurie
Ordinaris) a la mairie d'Amsterdam. Elle a pendant
de longues années été considérée comme ['une des
curiosités de la ville (musée historique, Amsterdam).

Sur un mur, constitué de planches clouées, aux veinures
marquées, sont accrochés une gibeciére, un gros gant de
fauconnier et trois chaperons. L'objet sous la besace est
un leurre, piece en cuir attachée a une cordelette garnie de
plumes. Lorsque le rapace n'a pas réussi a attraper de proie,
le fauconnier le fait tournoyer pour le faire revenir.

Les mémes objets, disposés d'une maniére similaire, figurent
dans les tableaux de Brisé, signés et datés de 1658, sous le
titre Matériel de chasse sur une palissade. Il existe également
de grandes similitudes avec deux ceuvres signées : Trompe-
l'eeil avec lettres, 1658 (New York, Sotheby's, 28 mai 1999)
et Papiers et sceaux sur palissade, 1656 (Paris, Drouot, 25
mars 1985).

S.

Panoplie de chasse au faucon
Huile sur toile

78 x63 cm

Inv. GK 212




MELCHIOR D'HONDECOETER

(Utrecht, 1636 - Amsterdam, 1695)

Melchior d’Hondecoeter s'est tout d'abord formé
aupres de son pere, le peintre de paysages et
d'animaux Gysbert de Hondecoeter. A la mort de
ce dernier en 1653, il devient l'éleve de son oncle
Jan Baptist Weenix. Il travaille a La Haye de 1658 a
1663 ou il devient membre, en 1659, de la confrérie
Pictura. Il peint ensuite a Amsterdam jusqu'a sa
mort. Il a principalement réalisé des natures mortes
de scénes de chasse et de volatiles vivants dans des
paysages. Il puise son inspiration chez son cousin Jan
Weenix et chez Frans Snyders, dont il collectionne
les ceuvres.

Des oiseaux morts, grive musicienne, dont on voit le poitrail
a droite et peut-étre grives mauvis pour les deux autres,
sont suspendus a un clou fixé sur une cloison en bois, devant
trois collets en fer. Ces derniers ont été accrochés a des
buissons ou des arbres et camouflés avec des groseilles ou
d'autres baies. Les oiseaux, attirés par ces différents appats,
viennent d'étre capturés. Vers le bas a droite sont attachés
des appeaux permettant d'attirer les oiseaux vers le piege en
imitant leur chant.

Hondecoeter s'est inspiré de Jan Weenix pour la
représentation de |'oiseau accroché sur un fond plat. Il s'agit
ici d'une variante de peintures de trophées de chasse. Le
jeu d'ombre et de lumiére sur les objets en relief, placés
en avant de la paroi lambrissée, suggére un instant a
l'observateur qu'il se trouve devant une scéne réelle. Ces
peintures, appelées trompe-l'ceil, étaient tres appréciées
dans la seconde moitié du XVII¢ siecle.

Le Cog mort d'Hondecoeter (musées royaux des Beaux-
Arts, Bruxelles) ainsi que le tableau sur le méme sujet
(Mauritshuis, La Haye) sont composés de maniére trés
similaire. Un deuxieme clou est représenté dans chacun des
tableaux, ce qui amplifie 'effet d'illusion. A Aix-la-Chapelle,
c'est une plume coincée dans les jointures des planches
qui crée cet effet d'optique. A La Haye, seule la signature
indiquée a la craie apparait sur une planche. D'autres
dessins maladroits a la craie, se retrouvent également sur
les tableaux de Bruxelles et d'Aix-la-Chapelle. Certains ont
parfois une signification, telle la ligne aux traits latéraux
présente dans le tableau de Bruxelles qui pouvait aisément
étre associée par les contemporains a une note d'hotel.

6.

Trompe-l'ceil aux grives
Huile sur toile

84 x 66 cm

Inv. GK 211




FRANS SNYDERS

(Anvers, 1579 - Anvers, 1657)

En 1593, Snyders est ['éleve de Pieter Brueghel
le Jeune. En 1602, il integre la guilde de Saint-Luc
d’Anvers en tant que maitre. Il voyage a Rome en
1608 et est recommandé par Jan Brueghel ’Ancien
aupres du cardinal Borromée, a Milan. Snyders est
de retour a Anvers des l'été 1609. Deux ans plus
tard, il épouse la sceur des peintres Paul et Cornelis
de Vos. Il a apporté une trés grande contribution a
l'ceuvre de Rubens, notamment pour les éléments
propres a la nature morte et a la peinture animaliere.
Il entre dans la Guilde des romanistes en 1619. Si
ses natures mortes aux fruits et scénes de chasse
s'inspirent des oeuvres de Jan Brueghel [’Ancien,
son style puissant, particulierement saisissant dans
ses tableaux d'animaux vivants, est imprégné des
influences de Rubens.

Une chouette est utilisée comme appelant dans la technique
de chasse dite « Au Grand Duc ». Celle-ci est fondée sur
l'animosité des oiseaux diurnes pour leurs congéneres
nocturnes. L'appelant, souvent un grand-duc en raison de
sa taille le rendant visible de loin, est attaché a un poteau
en plein champ. Il attire ainsi ses ennemis, mus par une
coléere qui leur sera fatale. C'est ici probablement une
chouette chevéche qui est utilisée comme appelant. De
nombreux passereaux : mésanges, bouvreuils, moineaux
friquets, ainsi qu'une huppe fasciée, a gauche, encerclent
ici le rapace nocturne pour linvectiver. Ils se sont posés
sur des buissons, mais sont tombés dans le piege des
gluaux - petites branches frottées de glu - qu'un oiseleur
y avait placés. On le voit arriver en arriere-plan, avec une
cage et un baton. Au Moyen Age, les rapaces nocturnes,
tels les chouettes et les hiboux, n'étaient généralement
pas appréciés, car l'obscurité qu'ils évoquent, était une
métaphore du péché. Pourtant, ces victimes innocentes,
persécutées, ont parfois symbolisé des valeurs positives.
Au XVIe siécle, la chouette était couramment ['attribut de
la Pallas Athéna ou Minerve, déesse de la sagesse, de la
stratégie militaire, des artisans, des artistes et des maitres
d'école. Tout comme dans d'autres tableaux, Snyders fait ici
référence aux emblémes et aux fables qui étaient connus
de son public. Néanmoins, aucune interprétation unique n'a
été privilégiée. Dans la deuxieme édition de ['Emblemata de
l'humaniste hongrois Johannes Sambucus, parue en 1566 a
Anvers, la horde d'oiseaux, que le rapace nocturne contribue
a piéger a l'aide du gluau, symbolise la punition subie par
les ignorants et les détracteurs de l'éducation : « Ignari
artes oderunt » (Les ignares haissent les arts). En 1611,
parait a Arnhem et a Cologne le Nucleus Emblematum de
Gabriel Rollenhagen, dans lequel figure un tableau similaire
portant la devise « Nequeo compescere multos » (Je ne
peux triompher d'ennemis supérieurs en nombre). On peut
distinguer l'oiseleur préparer un filet en arriere-plan.

C'est ici la sagesse générale qui est dépeinte et qui tend a
endurer les hostilités pour triompher en cédant.

Parmi les spécialistes de l'artiste, Hella Robels affirme que
le tableau date des années 1620 ou d'avant, Susan Koslov
le date du début des années 1620. Le paysage aurait été
peint par Jan Wildens (Anvers, 1586 - id., 1653), avec lequel
Snyders a collaboré a plusieurs reprises et dont il était
également le beau-frere.

7.

La Chouette appelant
Autour de 1620

Huile sur bois
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ADRIAEN VAN UTRECHT

(Anvers, 1599 - Anvers, 1652)

En 1614, Adrian van Utrecht integre comme apprenti
l'atelier du peintre, marchand d'art et collectionneur,
Herman de Rijt. Il devient maftre de la guilde de Saint-
Luc d’Anvers en 1625, aprés un voyage en Italie. Entre
1626 et 1646, il a permis a six apprentis d’'intégrer
la guilde et a dirigé un atelier productif. Il recoit
des commandes des cours de Bruxelles, La Haye et
Vienne. S’inscrivant dans la lignée de Frans Snyders,
Van Utrecht peint des natures mortes avec des fruits,
poissons, oiseaux, gibiers et animaux vivants dans
les basses-cours. Il a notamment collaboré avec
des peintres de figures comme Thomas Willeboirts
Bosschaert et Erasme Quellin le Jeune.

Le tableau illustre la fable Des Cogs et de la Perdrix (Esope,
n° 10). Cependant, la perdrix est ici remplacée par un dindon.
Ce nouvel arrivant dans la basse-cour observe le combat
violent qui se joue entre deux cogs. Il subit le comportement
des « habitants de la cour » devant un étranger, alors qu'eux-
mémes se livrent déja a d'impitoyables combats. Originaires
du Mexique, les dindons ont été rapportés pour la premiére
fois en Espagne, en 1519. Ils ont ensuite intégré les voliéres
et les ménageries de la noblesse, considérés alors comme de
précieux oiseaux exotiques.

Van Utrecht s'est inspiré de Frans Snyders pour le theme du
combat de cogs, qu'il a développé aux alentours de 1615. Le
tableau d'Aix-la-Chapelle fait partie d'un groupe de basses-
cours peintes par l'artiste au cours des derniéres années de
sa vie. Une Basse-cour de composition similaire, mais ne
représentant pas de dindon, a été peinte en 1648 (Londres,
Sotheby's, 16 décembre 1999). Une autre Basse-cour avec
paons, dindon et poules d'eau datant de 1652 est connue
en deux versions (Londres, Christie's, 7 juillet 1995 ; galerie
de Beisac, Wiesbaden, 1¢" juin 1962). S'ajoute a ce groupe,
portant un faux monogramme de Melchior d'Hondecoeter,
Paon et oiseaux de basse-cour (musée du Louvre, Paris).

8.

Combat dans une basse-cour
1651

Huile sur toile
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FRANS SNYDERS

(Anvers, 1579 - Anvers, 1657)

Biographie de l'artiste (voir page 20, notice n° 7)

Un jeune cog géant est représenté sur un tas de fumier
dans une composition monumentale en contre-plonggée. Il
se tient devant un bijou serti d'une pierre précieuse. Le bec
de l'animal est ouvert et il semble vouloir attraper le bijou.
Le peintre a ici illustré une fable du poéte antique Phedre
(Le Poulet et la perle, Phédre I, 12). Alors que le poulet
est en quéte de nourriture, il trouve une pierre précieuse sur
un tas de fumier. La pierre précieuse n'est d'aucune utilité
au volatile et inversement. Il aurait préféré trouver du grain,
mais se retrouve face a un bijou auquel il ne va pas pouvoir
rendre son éclat. La fable a été popularisée dans différentes
versions, telle celle-ci. Elle a été utilisée comme parabole
pour la compréhension des fables. Les réflexions ultérieures
de Phedre précisent : « Hoc narro, qui me non intellegunt. »
(J'adresse cette fable a ceux qui ne la comprennent pas). Elle
a également été racontée pour illustrer le contraste entre
la quéte du cog, motivé par la satisfaction physique et les
facultés intellectuelles symbolisées par l'anneau.
Cependant, la fable ne permet pas de déterminer quelle en
est l'interprétation dominante.

La fable de Phedre était surtout représentée sous forme
d'illustration graphique. Celle de Marcus Gheeraerts, parue
pour la premiere fois en 1567 dans Warachtighe fabulen
der dieren (Les Véridiques fables des animaux) d'Eduard
de Denes, a servi de modele a Snyders. Les gravures de
ce livre ont été reproduites a plusieurs reprises, inversées
latéralement pour une partie et associées a de nouveaux
textes, parmi lesquels une version de Vondel parue a Delft
en 1617. Le coq et le bijou sont ici inversés par rapport a
la gravure originale. La ligne d'horizon basse du paysage
amplifie l'effet spectaculaire du coq.

En 1905, Wilhelm Bode attribue le tableau d'Aix-la-Chapelle
a Snyders, jusqu'alors considéré comme 'ceuvre de Rubens.
Hella Robels le date entre 1616 et 1620. Le paysage est sans
doute le fruit du travail de Jan Wildens qui, comme Snyders, a
aussi travaillé pour Rubens en tant que spécialiste. Snyders
et son beau-frere Wildens ont souvent travaillé ensemble,
en se répartissant les taches. Une variante de la composition
d'Aix-la-Chapelle appartient a une collection privée
espagnole. Une autre version représente la scene dans un
cadre plus large avec un vaste paysage et des poules au pied
du tas de fumier (Londres, Christie's, 2 novembre 2001).

Le Coq et la pierre précieuse
Entre 1616 et 1620 ?

Huile sur bois

101,5x68 cm

Inv. GK 484




PIETER SNYERS

(Anvers, 1681 - Anvers, 1752)

En 1694/95, Pieter Snyers est ['éleve d'Alexander
Bredael, a Anvers. Il intégre la guilde des peintres
de Bruxelles en tant que maitre en 1705 et
devient membre de la guilde de Saint-Luc d’Anvers
en 1707. Il voyage en Angleterre en 1726, ou il
peint principalement des portraits. Il est nommé
professeur a l'académie royale des Beaux-Arts
d’Anvers en 1741, en méme temps que Martinus
Josephus Geerards. Snyers a grandi dans une famille
aisée, ce qui lui a permis d'investir dans une vaste
collection de tableaux.

Une version légerement modifiée de la composition Nature
morte de chasse (musée royal des Beaux-Arts, Anvers) met
en scéne un seul oiseau, au lieu de plusieurs comme ici avec,
a gauche, probablement des cailles et a droite un bouvreuil
au poitrail rouge et une mésange. Elle a probablement été
congue comme un pendant a une autre, Nature morte de
chasse (musée des Beaux-Arts, Anvers), datée de 1734.
Le tableau d'Aix-la-Chapelle reprend des éléments des
deux toiles, de telle sorte qu'il est probable qu'il date de la
méme période. La mouche posée sur un oiseau mort dans
la toile d'Anvers, est peinte sur le lievre dans le tableau
d'Aix-la-Chapelle.  Morel-Deckers interprete  linsecte
comme le symbole du caractere éphémere de la vie et
souligne 'atmosphere funeste évoquée par un ciel orageux
zébré d'éclairs, assez rare dans ce genre de composition
cynégétique. Pour cette composition, Snyers s'est inspiré de
Jan Weenix ou bien des peintres de natures mortes de scenes
de chasse qui sont eux-mémes influencés par celui-ci.

10.

Nature morte de chasse au liévre
17347

Huile sur toile
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amibues GERRIT WILLEMSZ. HEDA

(Haarlem (?), 1620 - Haarlem, 1649)

Gerrit Willemsz. Heda est le deuxieme fils du peintre
de Haarlem, Willem Claesz. Heda, spécialiste des
«monochromen banketje » (Festins monochromes),
qui devient son maitre a partir de 1642 et dont il
s'est largement inspiré.

Les mémes objets se retrouvent dans les ceuvres attribuées
a Gerrit Willemsz. Heda, notamment la cruche en argent. On
peut les comparer a la Nature morte a la cruche en argent et
crabe (National Gallery, Londres). Une piéce exceptionnelle
signée et datée de 1647 provenant d'une collection privée
(exposition La Haye, 1988/83) montre que la maitrise du fils
égale parfaitement celle de son pére. Ony retrouve la cruche
en argent, la boite a sel ainsi que deux assiettes superposées
sur le bord de la table. Le tableau d'Aix-la-Chapelle présente
quelques inégalités, au niveau de la serviette par exemple.
L'état de la couche picturale et le vernis jaune ne permettent
pas d'attribuer ce tableau avec certitude. Il est néanmoins
possible d'affirmer qu'il sort de l'atelier de Heda. Les reflets
sur la panse de la cruche en argent sont un traditionnel
morceau de bravoure des artistes des anciens Pays-Bas sur
la surface des objets métalliques ou en verre.

1.

Petit-déjeuner a la cruche d'argent, boite a sel et crabe
Huile sur bois

65x78 cm
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PIETER CLAESZ

(? vers 1597 - Haarlem, 1660)

S'il est probablement né dans le sud des Pays-Bas
et non a Burgsteinfurt comme cela a longtemps été
supposé, la présence de Pieter Claesz a Haarlem est
attestée a partir de 1620. Il fut, avec Willem Claesz.
Heda, l'un des plus grands peintres des « Festins
monochromes ». Il est le pere du peintre paysagiste
Nicolaes Berchem.

La littérature de la seconde moitié du XVIIe siecle définit
la nature morte comme un genre mineur, car ce type de
peinture ne représente que des objets sans importance et
inanimés. Les tableaux ne seraient que de simples imitations
et ne constitueraient en rien une invention a proprement
parler. De ce point de vue, la réalisation de natures mortes aux
poissons a particulierement déplu. Toutefois, ['association
du hareng, bon marché, avec des ustensiles de fumeur et
de la biére ne se contente pas de représenter la culture
culinaire ordinaire. Ce poisson a également inspiré d'autres
réflexions a l'observateur de ['époque. Dans la littérature et
la médecine du nord des Pays-Bas, il était considéré comme
un aliment particulierement digeste et patriotique. Les idées
populaires en matiére d'alimentation saine préconisaient
d'associer les boissons (en jus) et les aliments fumés (par
séchage) avec du hareng salé (celui-ci servant a l'équilibre
de tous les éléments).

Le tableau d'Aix-la-Chapelle est proche du tableau de
Claesz, daté de 1644, avec une symétrie inversée, Nature
morte avec tabatiere et silex, harengs, petit pain, verre
de biére et cruche a téte barbue (musée des Beaux-Arts,
Nantes). Ce méme pichet figure dans une Nature morte avec
pichet de biére, verre a pied et ustensiles de fumage, datée
de 1646 (Galerie nationale, Prague). Claus Grimm a fait
remarquer que les chiffres de la date indiqués par une croix
(cruys en néerlandais) sur l'ceuvre de Claesz témoignent
de la participation de Cornelis Cruys. Il a relevé de légeres
faiblesses dans la réalisation, comme lasymétrie du
pichet ou la serviette apparemment composée de chiffons
superposés les uns sur les autres.

12.

Nature morte avec hareng, ustensiles de fumeur,
pichet de biére et bock

1644

Huile sur bois

60 x 83 cm
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