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Karl Schmidt-Rottluff
1884 Rottluff bei Chemnitz – Berlin 1976

400 | Arbeitender Mann (Postkarte)
Aquarell und Tinte auf dünnem Velinkarton. (1921).  
Ca. 15,5 × 10,5 cm. Verso monogrammiert, adressiert, 
beschriftet und vom Künstler mit Adressstempel versehen.

Verso mit Ergänzungen von fremder Hand, darunter eine 
Adressänderung und ein Poststempel.

Mit einer Fotoexpertise von Prof. Dr. Gunther Thiem, 
Stuttgart, vom 9.8.2001.
Wir danken Christiane Remm, Karl und Emy Schmidt-Rottluff 
Stiftung, Berlin, für die freundlichen Hinweise bei der 
Katalogisierung dieses Werkes. Die Arbeit ist im Archiv der 
Stiftung dokumentiert.

Literatur:
Wietek, Gerhard: Karl Schmidt-Rottluff. Zeichnungen auf 
Postkarten, Köln 2010, Kat.-Nr. 152, mit farb. Abb. S. 444.

Provenienz:
Ehepaar Dr. Peter und Paula Magnussen, Berlin;
Nachlass Paula Schiff-Magnussen; 
Städtisches Museum Mühlheim a.d. Ruhr, verso mit dem 
Inventarstempel;
Ketterer, München 29.11.1993, Los 289;
Galerie Maulberger, München, 2001;
Privatsammlung, Hamburg;
Ketterer, München 19.5.2001, Los 32;
Privatbesitz, Bremen.
€ 20.000/25.000

Verso mit dem Text:
„S. H. Herrn Sanitätsrat Dr. P. Magnussen u. Frau
Tempelhof-Berlin, Parkstr. 1
Liebe Magnussens, sind Sie bald auf dem Weg nach Kampen? 
Es wird Ihnen sicher sehr gefallen – es ist herrlich dort – weit-
räumig und gedehnt. Uns geht’s jetzt ganz gut. Anfangs waren 
wir von der Luft u. dem vielen Wind reichlich nervös geworden – 
so zerzaust! 
Alles Gute für Kampen.
Ihr SR u. Frau.“

•  Aquarell im charmanten Kleinformat einer  
Urlaubspost karte

•  Schmidt-Rottluff sendet eigens gefertigte Karten an 
Freunde, Kollegen und Mäzene, die Gruß und Kunst 
zugleich sind

•  Farbenfrisches Zeugnis der Freundschaft zwischen dem 
Künstler und dem Ehepaar Magnussen

Seit 1870 gibt es in Deutschland die Postkarte, diese zehn mal 
fünfzehn Zentimeter großen Pappstücke, bedruckt mit pitto-
resken Szenerien oder charmanten Witzchen. Dem Massen-
geschmack entsprechend, zeigen sie beliebte Urlaubsziele und 
sind dabei – oft ähnlich wie die Texte auf ihnen – nicht beson-
ders individuell.

Dass es auch anders geht, zeigt Schmidt-Rottluff jahr-
zehntelang. Immer wieder fertigt er eigene Karten, um sie an 
Freunde, Kollegen und Mäzene zu senden. Sie sind Urlaubs-
grüße und Kunstwerke zugleich, intime kleine Geschenke des 
großen Malers. 

1921 hält sich Schmidt-Rottluff in Pommern auf. Gemein-
sam mit seiner Gattin verbringt er dort den Sommer auf dem 
Land und produziert zahlreiche Werke. In diesem Sommer 
zeigt er Menschen bei der Arbeit: Auf den Feldern, in Werk-
stätten oder in den Häfen. Der Künstler ist fasziniert vom 
Schaffen und Erschaffen. Auch in den Jahrzehnten danach 
wird er immer wieder die schöpferische Kraft des Handwerks 
in seinen Arbeiten anrufen. 

Im hier angebotenen Kärtchen zeigt er seinen Freunden, 
dem Ehepaar Magnussen, einen arbeitenden Mann, der mit 
einer Forke oder Schaufel einen Haufen verhebt. Was genau 
hier geschafft wird, bleibt im Unklaren, doch wird die Faszina-
tion für die Landarbeit des bürgerlichen Malers ebenso wie 
seiner bürgerlichen Freunde sichtbar.

Mit diesen verbindet Schmidt-Rottluff mehr als nur die Lie-
be zum Wind in Kampen, an den der Maler sich noch Jahre 
nach seinem eigenen Besuch dort erinnert. Paula Schiff-Mag-
nussen ist ausgebildete und äußerst produktive Künstlerin. 
Zeitlebens verkauft sie – offenkundig bewusst – kein einziges 
Bild, doch sie entwickelt sich künstlerisch stetig weiter. Sie lernt 
in Paris, ihr Stil variiert: Mal altmeisterlich, mal ganz im Sinne 
der modernen Strömungen um sie herum greift Paula Schiff-
Magnussen permanent viele verschiedene Inspirationen auf 
und versammelt diese in ihrem Œuvre, welches besonders Por-
träts von Frauen, aber auch weibliche Räume ebenso wie Land-
schaftsdarstellungen umfasst. Seit 1907 ist Schmidt-Rottluff 
mit ihr befreundet. Kennengelernt in Dangast im Rahmen von 
Arbeitsaufenthalten dort, intensiviert sich der Kontakt ab 1911. 
Schmidt-Rottluff zieht nach Berlin, wo die mittlerweile mit dem 
Arzt Peter Magnussen verheiratete Künstlerin seit kurzer Zeit 
ebenfalls lebt. Schmidt-Rottluff muss fasziniert von ihr gewesen 
sein. Nicht nur schafft er in den 1920er Jahren einen Armreif 
aus Silber für sie, auch wird er noch 1956 ihren Elan und Ener-
gie preisen. Die von ihm an sie gesandte Postkarte fand sich im 
Nachlass der Künstlerin, welcher zunächst an das Museum in 
Mühlheim an der Ruhr ging.

Originalgröße
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Max Sulzbachner
1904 – Basel – 1985

401 | „Selbst“
Öl auf Leinwand. 1925. Ca. 168,5 × 78 cm. Verso signiert, 
schwer leserlich datiert, bezeichnet „IV“ und betitelt.

Literatur:
Meyer, Géraldine, Max Sulzbachner. Mordnächte und Basler 
Tamtam, Ausst.-Kat. Kunstmuseum Basel, Kupferstichkabi-
nett, Basel 2019/20, mit farb. Abb. 9, S. 12.

Provenienz:
Galerie René Reichard, Frankfurt/Main;
Privatsammlung, Hessen, 1986 bei Vorgenannter erworben.
€ 25.000/35.000

•  Imposantes Selbstporträt des bedeutenden Schweizer 
Expressionisten 

•  Deutlicher Einfluss seines großen Vorbildes Ernst 
Ludwig Kirchner 

•  Eigenes Bildzitat des wichtigen „Raskolnikoff“-Zyklus 
aus dem gleichen Jahr

Die Werke Sulzbachners in den Jahren 1925/26 zeigen eine 
starke inhaltliche und formale Prägung durch sein großes Vor-
bild Ernst Ludwig Kirchner. So wird auch sein Selbstporträt 
„Selbst“ von einem flächigen Bildaufbau mit kantigen Linien 
und starken Rot-Blaukontrasten dominiert. Sulzbachner prä-
sentiert sich äußerst selbstbewusst als Künstler, mit Palette 
und Malutensilien im Atelier stehend, im Hintergrund zahlreiche 
eigene Werke. Erkennbar ist am rechten Rand das Gemälde 
„Das Gespräch hinter der Türe“, das zu dem ebenfalls 1925 ent-
standenen dreiteiligen „Raskolnikoff“-Gemäldezyklus gehört. 
Sulzbacher stellt darin drei Szenen aus dem damals bei zahl-
reichen Künstlern beliebten Roman „Rodion Raskolnikoff“ (1866) 
von Fjodor Dostojewski dar.

Max Sulzbachner ist zunächst Gelegenheitsarbeiter u.a. am 
Fließband bei Citroën und findet erst ab 1923 zur Malerei. Be-
sondere Bedeutung hat dabei sein Besuch der Ernst Ludwig 
Kirchner-Ausstellung in Basel, die ihn tief bewegt sowie ein 

Parisaufenthalt 1923/24. Er lernt Hermann Scherer und Albert 
Müller kennen, die ihn in den Expressionismus Kirchners ein-
führen, und beteiligt sich bereits ab 1924 regelmäßig an Aus-
stellungen. Sulzbachner ist Gründungsmitglied der Gruppe 
Rot-Blau II (1928) und der Basler Gruppe 33 (1933). Neben der 
bildenden Kunst gilt sein Interesse ebenso der angewandten 
Kunst. In den 1930er Jahren ist Sulzbachner einer der bedeu-
tendsten Laternenmaler der Basler Fasnacht, zudem arbeitet 
er als künstlerischer Assistent am Stadttheater Basel sowie als 
Bühnen- und Maskenbildner in Zürich und Luzern. 1957 vertritt 
er die Schweiz auf der Biennale für Bühnenbildnerei in São 
Paulo. Darüber hinaus unterrichtet Sulzbachner an der Gewer-
beschule Basel und illustriert Schulbücher und Literatur. 1974 
würdigt der Basler Kunstverein sein Schaffen mit einer Retro-
spektive in der Kunsthalle Basel. Zahlreiche Werke Sulzbachners 
befinden sich heute im Kunstmuseum Basel, das 2019 die bis-
lang größte Einzelausstellung des Künstlers zeigte.

Vergleichsabb.: Max Sulzbachner, Das Gespräch 
hinter der Türe (nach Rodion Raskolnikoff von  
F. Dostojewski), 1925, Privatsammlung Basel
Foto: Martin Schwander
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Pierre-Paul Girieud
1876 Paris – Nogent-sur-Marne 1948

402 | Grand Lesbos (Baigneuses)
Öl auf Leinwand. 1910. Ca. 150 × 225 cm. Signiert und datiert 
unten rechts.

Verso auf dem Keilrahmen zwei Mal mit der handschriftli-
chen Nummer „149“ sowie altem Etikett, dort typografisch 
bezeichnet „Für Sammlung Erbslöh“ und handschriftlich von 
Alexander Kanoldt signiert (als Sekretär der Neuen Künstler-
vereinigung München).

Das Werk ist im Online-Werkverzeichnis des Künstlers 
aufgeführt (www.pierregirieud.fr).

Literatur (Auswahl):
Salmon, André, Salon d’Automne, in: Paris-Journal, 30.10.1910;
Bidou, Henri, Le Salon d’Automne, in: La Gazette des 
Beaux-Arts, Paris 5.11.1910, mit s/w Abb. S. 368  
(„Baigneuses“);
Fischer, Otto, Das neue Bild, Veröffentlichung der Neuen 
Künstlervereinigung München, München 1912, mit s/w Abb. 
Tafel XVIII;
Hausenstein, Wilhelm, Der nackte Mensch in der Kunst aller 
Zeiten und Völker, München 1913, S. 192 und 420, mit Abb. 
145 auf S. 178; 
Eröffnungskatalog der Galerie Flechtheim, Düsseldorf 1913, 
mit s/w Abb. im Anzeigenteil hinten (R. Piper-Verlag & Co., 
München, o. S.);
Serrano, Véronique (Hrsg.), Pierre Girieud et l’expérience de 
la modernité 1900–1912, Ausst.-Kat. Musée Cantini, Marseille 
1996, mit s/w Abb. S. 124.

Ausstellung:
Salon d’Automne, Grand Palais des Champs-Elysées, Paris 
1910;
Franz Marc und Pierre Girieud, Moderne Galerie Thannhau-
ser, München 1911;
Internationale Kunstausstellung des Sonderbundes west-
deutscher Kunstfreunde und Künstler zu Cöln, Städtische 
Ausstellungshalle am Aachener Tor, Köln 1912, Kat.-Nr. 247, 
S. 43, o. Abb.;
Der Blaue Reiter und das neue Bild. Von der Neuen Künstler-
vereinigung München zum Blauen Reiter, Städtische Galerie 
im Lenbachhaus, München 1999, Kat.-Nr. 226, mit farb. Abb. 
Tafel 152;
1912 – Mission Moderne. Die Jahrhundertschau des Sonder-
bundes, Wallraf-Richartz-Museum und Fondation Corboud, 
Köln 2012, Kat.-Nr. 39, mit farb. Abb. S. 381.

Provenienz:
Sammlung Adolf Erbslöh, Irschenhausen bei München;
Privatsammlung, Süddeutschland.
€ 70.000/100.000

•  Großformatiges und farbstarkes Hauptwerk des süd-
französischen Künstlers

•  Charakteristische eigenständige Bildsprache mit deut-
lichen Einflüssen Gauguins und der Fauves

•  Aus der Sammlung des Künstlerkollegen Adolf Erbslöh, 
der Girieud zur Teilnahme an den Ausstellungen der 
Neuen Künstlervereinigung München bewegte
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„Auf der rechten Seite, am Ufer eines blauen Meeres, in das sich 
Grün eingeschlichen hat, und das wie Lapislazuli vibriert und 
glänzt, hat Herr Girieud ruhige Badende ausgebreitet. Sie wen-
den uns ihre kleinen Köpfe und ihre traumlosen Blicke zu. Sie 
haben lange weiße Körper und tragen Zöpfe. Einige Früchte 
liegen im Gras verstreut. Drei von ihnen sind bis zur Körpermit-
te ins Wasser hinabgestiegen und trüben es noch immer mit 
ihrem umgekehrten Bild. Ein zitronengrüner Himmel unterstützt 
das Blau der Fluten.“ So beschreibt der Journalist und Kunst-
kritiker Henry Bidou 1910 für die Novemberausgabe der Gazet-
te des Beaux Arts dieses großformatige Bild, als er es in der 
Ausstellung Salon d’automn in Paris entdeckt. 

„Grand Lesbos“ stellt eine Gruppe Frauen in einer idyllischen 
Landschaft dar. Die nackten Frauenkörper mit ihren langen 
Beinen und Fingern und kleinen Brüsten sind idealisiert und 
strahlen alle die gleiche, kühle Ästhetik aus. Die Gesichter hin-
gegen wirken wie Porträts. So handelt es sich bei der Knienden 
wohl um eine Darstellung von Girieuds Frau Augusta. Girieud 
zitiert in diesem bedeutenden Gemälde verschiedene Epochen 
der Kunstgeschichte: Die Streublumen im Gras erinnern an die 
Millefleurs-Tapisserien der Spätgotik, während die kaum über-
lappenden Früchte im Vordergrund auf Cézannes Äpfel anspie-
len. Die flächenhafte Farbgebung hingegen belegt seinen engen 
Kontakt zu den Fauves und Henri Matisse. Gleichzeitig weist 

ihn die ausgeprägte Konturbildung als Nachfolger von Gauguin 
und den Nabis aus. Auch die Gesamtkomposition zitiert alte 
Kunstformen. So wirken die drei im Wasser stehenden Frauen 
wie die Grazien der römischen Mythologie. 

Ein Jahr vor der Entstehung dieses Gemäldes tritt Girieud 
der Neuen Künstlervereinigung München bei. Sein Malerfreund 
Adolf Erbslöh ist Schriftführer der Vereinigung und erwirbt die-
ses Gemälde 1911 für 3.000 Mark. Nicht nur Erbslöh ist von dem 
Werk stark beeindruckt. Auch in den Rezessionen zum Salon 
d’automn 1910 wird es immer wieder beschrieben. André Salmon 
fasst die Bedeutung des Bilds im Paris Journal zusammen: Pierre 
Girieud „erreicht heute eine Art magische Schlichtheit. Er ist 

bereits groß, weil er frei ist und mit Liebe und Einfachheit wun-
derschön kreiert. Die Badenden von Girieud rechtfertigen un-
sere Aussage. Jede Geste der beiden liegenden Frauen im 
Vordergrund gleicht die Geste der anderen aus, die vier nack-
ten Badenden im Hintergrund scheinen aus der Geste der ers-
ten zu entstehen, und das ganze Gefühl dieses Gemäldes ver-
schmilzt in der Haltung einer Frau, die ihre Arme über ihren 
Brüsten verschränkt. Die Gabe der Farbe ist bei Pierre Girieud 
offensichtlich. (…) Er ist ein Alchimist der Farbe.“

„Herr Pierre Girieud stellt Badende aus, die zu den bedeutendsten Werken  
dieses Salons gehören.“

Guillaume Apollinaire, 1910

Vergleichsabb.: Pierre-Paul Girieud, „Les Baigneuses“, 1910,  
KARL & FABER, A 266, 4.12.2015, Los 408, Ergebnis: € 60.000

Vergleichsabb.: Pierre-Paul Gierieud, Les Baigneuses ou Petit Lesbos, 1910, Schweizer Besitz
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Gabriele Münter
1877 Berlin – Murnau 1962

403 | Stillleben mit X-Bier
Öl auf Malpappe. 1914. Ca. 33 × 41 cm. Signiert und datiert 
unten rechts. Verso nochmals signiert, datiert „III.14“ und 
betitelt „Xbier“.

Das Gemälde ist unter der Nummer „S 67“ in der Gabriele 
Münter- und Johannes Eichner-Stiftung, München, verzeich-
net (verso mit den kleinen Etiketten). Es wird von der 
Gabriele Münter- und Johannes Eichner-Stiftung in das 
Werkverzeichnis der Gemälde von Gabriele Münter aufge-
nommen.

Ausstellung:
Gabriele Münter 1877–1962. Malen ohne Umschweife, 
Lenbachhaus, München u.a. 2018/19, Kat.-Nr. 146, mit farb. 
Abb.

Provenienz:
Nachlass der Künstlerin, verso mit dem Stempel (nicht bei 
Lugt);
Gabriele Münter- und Johannes Eichner-Stiftung, München;
Privatsammlung, München, direkt von Vorgenannter durch 
Schenkung 1980 an den jetzigen Besitzer.
€ 100.000/150.000

•  Das Gemälde verbindet gleich drei für Münters Œuvre 
bedeutende Motivkreise: Stillleben, Volkskunst und 
Kinderkunst

•  Als Bild im Bild ist Münters „Haus (nach Kinderzeich-
nung)“ zu erkennen sowie zwei volkstümliche Schnitz-
figuren

•  Aus der späten Zeit des Blauen Reiters, dessen Künstler 
die verschiedensten Kunstformen abseits des Akademi-
schen rezipiert und ebenbürtig in die eigene Kunst 
miteinbezogen haben
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Gabriele Münters „Stillleben mit X-Bier“ ist ein faszinierendes 
Bild. Mittig steht ein Glas Bier auf einem Tisch, daneben zwei 
Bierflaschen mit einem Etikett, auf dem ein auffälliges rotes X 
prangert. Den Hintergrund bilden vier kindliche Zeichnungen 
oder Gemälde. Die geschnitzte Figur eines Paares, eines Manns 
und einer Frau, kehrt den fröhlichen Kinderbildern den Rücken 
zu. Wie passen diese Dinge zusammen? 

Münter malt das Gemälde im Jahr 1914 – das Jahr, das zu 
einer historischen Zäsur und auch zu einem tiefen Einschnitt in 
ihrer Beziehung zu Kandinsky führen wird. Das Gemälde entsteht 
wahrscheinlich noch in München, denn die Künstlerin hätte auf 

Vergleichsabb.: Kinderzeichnung (Robert), Vorlage zu Münters Gemälde 
„Haus“, Gabriele Münter- und Johannes Eichner-Stiftung,  
München (Inv.-Nr. KIZ 144)

Vergleichsabb.: Gabriele Münter, Haus (nach Kinderzeichnung), Gabriele 
Münter- und Johannes Eichner-Stiftung, München (Inv.-Nr. Mü 4)
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ihrer Flucht aus Deutschland nach Ausbruch des Ersten Welt-
krieges diese Kinderbilder wohl nicht mitnehmen können. 

Seit 1908 sammeln Münter und Kandinsky Kinderbilder, 
Zeichnungen der Kinder ihrer Freunde, Bekannten und Famili-
enmitglieder. Münter fasziniert der unschuldige Blick des Kindes, 
das viele Dinge zum ersten Mal sieht und daher intensiver wahr-
nimmt, und die fantasievollen Bildwelten der Kinderzeichnungen. 
Sie selbst möchte „das angesichts eines äußeren Eindrucks 
Gefühlte“ ausdrücken, also Unsichtbares vermitteln. Die unge-
filterten Gefühle, die Kinder wiedergeben, die Vereinfachung der 
Formen, die Konzentration auf das für das Kind Wesentliche 

entsprechen Münters Vorstellung der Kunst. Kinderzeichnungen 
sind zeitlos und für jede Kulturgruppe verständlich. Somit helfen 
sie auch, eine universelle Bildsprache zu schaffen. 

Münter ist von dieser Kunst so fasziniert, dass sie die Bilder 
nicht nur sammelt, sondern teilweise nachzeichnet oder auch 
in Öl nachmalt. Dieses Kopieren erlaubt Münter, sich der Bild-
sprache der Kinder anzunähern. 

Im vorliegenden Stillleben hat Münter ihre eigene Kopie 
eines Kinderbildes eingebaut. Dieses Bild im Bild ist ein beson-
deres Zeugnis von Unschuld und Sorglosigkeit: Eine Sonne 
strahlt über einem Haus, ein blaues Wolkenband zieht sich wie 

ein Regenbogen über den Himmel. Es ist diese Unbekümmert-
heit, diese Leichtigkeit, die jetzt, wohl kurz vor oder kurz nach 
Ausbruch des Krieges, in Frage steht. Das ist es, was das Paar, 
das aus dem Bild zu schreiten scheint, zurücklassen muss. So 
wie auch Kandinsky, der als Ausländer bei Ausbruch des Krie-
ges Deutschland sofort verlassen muss. Münter wird mit ihm 
gehen. Zurück bleiben die kindliche Sorglosigkeit und das ge-
teilte Bier der bayerischen Zeit mit Kandinsky.
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Emil Nolde
1867 Nolde – Seebüll 1956

404N | Bildnis einer Südseeinsulanerin (en face)
Aquarell, Deckweiß und Tuschpinsel auf bräunlichem 
Reisstrohpapier. (1914). Ca. 50,5 × 36,5 cm.  
Signiert unten rechts. 

Mit einer Fotoexpertise von Professor Dr. Manfred Reuther, 
Seebüll, vom 1.12.2014. Die Arbeit ist in der Nolde Stiftung, 
Seebüll, registriert.

Provenienz:
Privatsammlung, 1921 erworben, durch Erbfolge an den 
Vorbesitzer (bis 2015);
Christie’s, London 5.2.2015, Los 224;
Simon C. Dickinson Fine Art, London, verso auf der  
Rahmenrückseite mit dem Etikett;
Privatbesitz, Großbritannien.
€ 50.000/70.000

•  Das eindrucksvolle Frauenporträt mit Ohrbehänge und 
Halsschmuck ist während Noldes Aufenthalt in Neugui-
nea entstanden

•  Künstlerisches Zeugnis von Noldes Sehnsucht nach 
einer Ursprünglichkeit des Menschen

•  Seine Reiseeindrücke spiegeln sich auch noch Jahre 
nach seiner Rückkehr in farbenprächtigen Werken wider

Im Oktober 1913 reisen Emil Nolde und seine Frau Ada über 
Moskau, Sibirien, Korea, Japan und China in die Südsee nach 
Deutsch-Neuguinea (heute Teil von Papua-Neuguinea). Als 
inoffizielle Teilnehmer der „Medizinisch-demographischen 
Deutsch-Neuguinea-Expedition“ dürfen sie vor Ort alle An-
nehmlichkeiten der kolonialen Infrastruktur in den sogenannten 
„deutschen Schutzgebieten“ nutzen. Während dieser mehrmo-
natigen Reise entsteht eine Vielzahl an Skizzen, Zeichnungen 
und Aquarellen, auf die Nolde auch später noch als Inspirati-
onsquelle zurückgreifen wird. Sein Blick auf die Einheimischen 
ist dabei von seiner kolonialen Perspektive geprägt und nicht 
so offen und unvoreingenommen, wie er es sich selbst vielleicht 
erhofft hatte. Der Wunsch, der eigenen Kultur und deren ge-
sellschaftlichen Zwängen zu entfliehen, erfüllt sich nicht, da er 

sich vor Ort stets im Rahmen der Expedition und damit im Kon-
text der weißen Oberschicht bewegt. Aufgrund des Kriegsaus-
bruchs im August 1914 verläuft die Rückreise voller Strapazen 
und mit chaotischen, unvorhergesehenen Änderungen. Nolde 
widmet seiner Südseereise später einen separaten Memoiren-
Band „Welt und Heimat“ (1936/1965). 

Auch Max Pechstein kann 1913/14 dank der finanziellen 
Unterstützung des Berliner Kunsthändlers Wolfgang Gurlitt in 
die Südsee reisen. Nach seiner Rückkehr veröffentlicht er 1918 
die Lithografie-Folge „Südsee (Palau)“. Die auf den Reisen ent-
standenen Arbeiten von Pechstein und Nolde mit exotischen 
Sujets, interessanten Einheimischen-Porträts und fremden 
Landschaften finden in Deutschland kontroverse Resonanz, 
teils werden sie empört abgelehnt, teils euphorisch gefeiert.
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Otto Mueller
1874 Liebau/Schlesien – Breslau 1930

405 | Stehende Zigeunerin mit Kind auf dem Arm
Farbige Lithografie mit zusätzlichem Farbauftrag in roter 
Kreide auf gelblichem Velin. (1926/27). Ca. 68,5 × 50 cm 
(Blattgröße ca. 70,5 × 50 cm). Eines von 60 Exemplaren.

Blatt 5 der insgesamt 9 Lithografien umfassenden Mappe 
„Zigeuner“, herausgegeben von der Galerie Neumann- 
Nierendorf, Berlin.

Karsch 164 II (von II).

Provenienz:
Nachlass des Künstlers, verso mit dem von Erich Heckel 
bestätigten Stempel (Lugt 1829d);
Privatsammlung, Süddeutschland.
€ 20.000/25.000

•  Großformatige und farbintensive Lithografie
•  Aus der Mappe „Zigeuner“, der letzten und wichtigsten 

druckgrafischen Folge Otto Muellers
•  Eine Ikone der expressionistischen Druckgrafik
• Unikatcharakter aufgrund der Farbergänzung

Die sogenannte „Zigeunermappe“, wie die neunteilige Folge 
„Zigeuner“ gemeinhin genannt wird, ist das letzte grafische 
Projekt Otto Muellers und gleichzeitig sein bedeutendstes. Ob-
wohl er bereits schwer erkrankt ist, steckt er viel Aufwand und 
Mühe in die Fertigstellung der Lithografien. Mueller, der sonst 
kaum von seiner künstlerischen Arbeit berichtet, erwähnt die 
Arbeit an dieser Mappe wiederholt in Briefen an seine Frau 
Maschka: „Ich sende Dir diese Woche einige Drucke, die fertig 
sind. Es dauert doch länger, als ich dachte. Aber sie werden, 
glaube ich, gut.“ – „Ich bin sehr in Arbeit mit den farbigen Lithos, 
die werden sehr schön. Zwei hab’ ich schon fertig. Muß noch 
sieben für die Mappe machen. Die Arbeit ist mir wieder etwas 
ganz Neues. Wenn ich einige fertig habe, schick’ ich Dir Probe-
drucke“ – „(…) arbeite ganz glücklich an den Zigeunerbildern.“ 
(zit. nach: Lothar-Günther Buchheim, Otto Mueller – Leben und 
Werk, Feldafing 1963, S. 184).

Mueller setzt große Hoffnungen in einen erfolgreichen Ver-
kauf, die sich zu seinen Lebzeiten leider nicht erfüllen sollten. 
Nachdem er nur wenige komplette Mappen verkaufen kann, 
entschließt er sich, die Blätter einzeln anzubieten. Auch nach 

seinem Tod wurde der Verkauf von Einzelblättern aus dem 
Nachlass beibehalten. Gut zwei Drittel der Auflage befanden 
sich im Nachlass. Diese Blätter wurden, wie das vorliegende 
Blatt, von Erich Heckel bestätigt. Laut des Werkverzeichnisses 
von Florian Karsch (1974) sind nur ca. 10 vollständige Folgen 
bekannt. Heute zählen diese „Zigeuner“-Blätter zu Otto Muel-
lers beliebtesten und begehrtesten druckgrafischen Arbeiten.

Die „Zigeunermappe“ stellt den Höhepunkt seines umfas-
senden und vielfach variierten Themenbereiches der sogenann-
ten „Zigeunermotive“ dar. Sein Leben lang bewegt ihn das 
Thema, da er überzeugt ist, selbst von „Zigeunern“ abzustam-
men. Die damit verbundene Sehnsucht nach Freiheit und einem 
ungezwungenen Leben in und mit der Natur prägt das gesam-
te künstlerische Schaffen Otto Muellers. 

Die für Mueller so typische, leicht spröde Umsetzung der 
Bildmotive bewahrt vor einer übertriebenen Sentimentalität 
und Trivialisierung des Sujets – vielmehr zeichnet sich diese 
Folge durch eine klare Objektivität aus. Auch dadurch wird sie 
zu einem der herausragendsten und wichtigsten Mappenwerk 
der deutschen Druckgrafik der 1. Hälfte des 20. Jahrhunderts.
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Erich Heckel
1883 Döbeln/Sachsen – Radolfzell 1970

406N | Weiße Pferde
Farbiger Holzschnitt auf chamoisfarbenem Blotting-Papier. 
(19)12. Ca. 31 × 31 cm (Blattgröße ca. 50,5 × 40 cm). Eines von 
ca. 80 Exemplaren. Signiert und datiert unten rechts.
Herausgegeben vom Verlag I.B. Neumann, Berlin.

Dube H 242 b1 IV (von IV); Ebner/Gabelmann 531 H b1 III 
(von III).

Literatur:
Sabarsky, Serge (Hrsg.), Graphik des deutschen Expressio-
nismus, Stuttgart/München 1991, Kat.-Nr. 82, mit farb.  
Abb. S. 119.

Ausstellung:
From Kandinsky to Dix. Paintings of the German Expressio-
nists, Nassau County Museum of Art, Roslyn, New York 1989;
Graphik des deutschen Expressionismus, Neuer Sächsischer 
Kunstverein, Dresden u.a. 1991–1993, Kat.-Nr. 82;
Erich Heckel – Die frühen Jahre. Zeichnungen, Aquarelle, 
Graphik, Städtische Galerie, Bietigheim-Bissingen/Stadt 
Rosenheim 1995, S. 93;
Neue Galerie, Museum for German and Austrian Art, New 
York, Dauerausstellung 2009–2013.

Provenienz:
Lafayette Parke Gallery, New York;
Sammlung/Nachlass Serge Sabarsky, New York, 1986 bei 
Vorgenannter erworben;
Sammlung/Stiftung Vally Sabarsky, New York.
€ 50.000/70.000

•  Eine der bedeutendsten Druckgrafiken des deutschen 
Expressionismus

•  Jedes Exemplar besitzt Unikat-Charakter durch die 
individuelle monotypieartige Kolorierung

•  Das Motiv gilt als symbolische Verschmelzung der 
beiden revolutionären Künstlergruppen Brücke und  
Der Blaue Reiter

Erich Heckels Farbholzschnitt „Weiße Pferde“ zählt unange-
fochten zu den Meisterwerken der expressionistischen Druck-
grafik. Das Blatt verdeutlicht Heckels große Kunstfertigkeit, 
mit einem so sperrigen Medium wie dem Holzschnitt eine 
ungewöhnlich dynamische Szene darzustellen. Zu dem The-
ma der gegen starken Wind ankämpfenden Menschen und 
Pferde wird der Künstler bei seinem Sommeraufenthalt auf 
den Ostseeinseln Hiddensee im Jahr 1912 inspiriert. Das für 
Heckel ungewöhnliche Motiv der Pferde in Kombination mit 
den drei Personen kann als eine momentane Verschmelzung 
der Ideen zweier revolutionärer Künstlergruppen interpretiert 

werden: Brücke und Der Blaue Reiter. Nachdem Heckel 1911 
von Dresden nach Berlin übergesiedelt war, lernt er hier 1912 
die Künstler des Blauen Reiters kennen, die anlässlich einer 
Ausstellung ihrer Werke nach Berlin gekommen waren. Mit 
Franz Marc entwickelt sich eine Freundschaft, die zu wieder-
holten Begegnungen und einem regen Briefwechsel führt. 
Nach dem Druck des Schwarzstocks wurden mit einem zwei-
ten Druckstock die farbigen Flächen hinzugefügt. Durch die 
mit dem Pinsel monotypieartig aufgetragenen Farben entsteht 
so der Eindruck einer Handkolorierung, die von Blatt zu Blatt 
unterschiedlich ausfällt.
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Gabriele Münter
1877 Berlin – Murnau 1962

407 | Im Café
Öl auf Malpappe. 1914. Ca. 61 × 46,5 cm. Signiert unten links, 
verso datiert.

Mit einer Echtheitsbestätigung von Dr. Rosel Gollek, 
Städtische Galerie im Lenbachhaus, München, vom 4.2.1983 
(in Kopie).
Das Gemälde ist unter der Nummer „V 24“ in der Gabriele 
Münter- und Johannes Eichner-Stiftung, München, verzeich-
net (verso mit den kleinen Etiketten). Es wird von der 
Gabriele Münter- und Johannes Eichner-Stiftung in das 
Werkverzeichnis der Gemälde von Gabriele Münter  
aufgenommen.

Ausstellung:
Gabriele Münter 1877–1962. Malen ohne Umschweife, 
Lenbachhaus, München u.a. 2018/19, Kat.-Nr. 201,  
mit farb. Abb.

Provenienz:
Nachlass der Künstlerin, verso mit dem Stempel  
(nicht bei Lugt);
Gabriele Münter- und Johannes Eichner-Stiftung, München;
Galerie Am Feuersee, Stuttgart;
Privatsammlung, Nordrhein-Westfalen, 1973 bei Vorgenann-
ter erworben, seitdem in Erbfolge in Familienbesitz.
€ 200.000/250.000

•  Das Gemälde ist Ausgangspunkt einer dreiteiligen 
Bildfolge, in der Münter das zunächst noch figurative 
Kaffeehausmotiv immer stärker abstrahiert

•  Entstanden 1914 in Münters ersten Phase der Abstrak-
tion während der Spätzeit des Blauen Reiters 

•  Die farblich harmonisch-ausgewogene Komposition steht 
exemplarisch für Münters feine Beobachtungsgabe
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Ein Kaffeehaus in einer Stadt. Eine Hand streckt sich im Vor-
dergrund nach einer Tasse aus: Es ist die Hand der Künstlerin, 
ihr Hinterkopf mit Hut ist uns zugewandt. Wir, die Betrachter, 
stehen hinter ihr und sehen die Szene mit ihren Augen. Vor 
ihr ein runder Tisch aus rotem Marmor, umringt von schwarz 
bezogenen Stühlen. Im Hintergrund eine Kellnerin mit weißer 
Schürze, die eine Frau in Blau bedient. Ihre Gestalt wiederholt 
sich im Spiegel an der Wand. 

Gabriele Münters Gemälde aus dem Jahr 1914 haben eine 
bunte Farbigkeit und einen nervösen Pinselstrich. Auch in 
diesem Werk gibt es keine wirklich geraden Linien, alles scheint 
in Bewegung. Durch diese vibrierenden, kurzen Striche lösen 
sich die festen Formen scheinbar auf. Klare Körper verschwin-
den hinter den vielen kleinen Details, von der Marmorierung 
des Tisches über den Boden in changierenden Blautönen hin 
zu den undefinierbaren, aber farbkräftigen Formen auf der 
anderen Seite des Schaufensters. Von hier ist es nur ein klei-
ner Schritt zur Abstraktion. 

Münter sieht sich selbst nie als abstrakte Künstlerin. Noch 
1956 schreibt sie an den amerikanischen Kunsthistoriker Ken-
neth Lindsay: „Ich habe tatsächlich nicht abstrakt gemalt, weil 
die Augen aus der Natur immer mich mit Motiven versahen.“ 

Vergleichsabb.: Gabriele Münter, Abstraktes Interieur, 1914, Gabriele 
Münter- und Johannes Eichner-Stiftung, München (Inv.-Nr. V 14)

Vergleichsabb.: Gabriele Münter, Im Café, 1914.
Christie’s, Frankreich, 24.10.2023, Los 634
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Dementsprechend gibt es in ihrem Œuvre nur wenig abstrak-
te Gemälde. Dennoch findet sie in der Zeit von 1914 bis 1915 
zum ersten Mal durch einen abstrahierenden Prozess zur 
Abstraktion. 

„Im Café“ ist hierbei ein Schlüsselbild. Es ist die größte Arbeit 
aus einer Serie von drei Kaffeehaus-Gemälden, die alle 1914 
entstehen. Die kleinere Variante ist skizzenhafter als die vor-
liegende große Version. Münter malt sie mit einer reduzierten 
Farbpalette in gedämpften Farben. Für die große Ausführung 
aber setzt Münter kräftige Farbakzente in Gelb, Grün, Rot und 
Blau. Diese Farben finden sich auch in der letzten Version, die 
Münter „Abstraktes Interieur“ nennt. Zuerst erscheint dieses 
dritte Bild als rein abstraktes Farbenspiel. Dann aber erkennt 
man den Hinterkopf der Künstlerin in grüner und blauer Farbe, 
den rosafarbenen Arm, die Stühle, die Lichterketten und selbst 
die Kellnerin und ihr Spiegelbild. Münter löst so die figurative 
Malerei zu reinen Farbformen auf. 

Dieser abstrahierende Prozess bleibt jedoch auch in diesen 
Jahren eine Ausnahme. Mit der reinen Abstraktion wird sie erst 
wieder vierzig Jahre später in ihrem Spätwerk experimentieren. 
Dem farbintensiven, figurativen Stil des vorliegenden Gemäldes 
bleibt sie hingegen bis zu ihrem Lebensende treu.
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Gustav Klimt
1862 Baumgarten bei Wien – Wien 1918

408N | Stehender Mädchenakt mit Draperie nach rechts
Blauer Farbstift auf chamoisfarbenem Velin. (1906/07).  
Ca. 56,5 × 37,5 cm.

Von fremder Hand bezeichnet „NG 1721/“ unten rechts sowie 
„24“ unten links. Verso von fremder Hand bezeichnet „K 213“ 
sowie „41 51“.

Strobl 1571.

Literatur:
Glück, Gustav, Gustav Klimt. 10 Handzeichnungen mit einem 
Begleitwort, Wien 1922;
Bahr, Hermann, Gustav Klimt. 50 Handzeichnungen, Leipzig/
Wien 1922.

Ausstellung:
Gustav Klimt. 1862–1918. Zeichnungen. Gedächtnisausstel-
lung, Graphische Sammlung Albertina, Wien 1962,  
Kat.-Nr. 84;
Gustav Klimt. 1862–1918, Nassau County Museum of Art, 
Roslyn 1989;
Gustav Klimt. 100 Zeichnungen, Jahrhunderthalle Hoechst 
u.a. 1990–1997, Kat.-Nr. 41;
Gustav Klimt, Palazzo Strozzi, Florenz 1991/92, Kat.-Nr. 70;
Gustav Klimt, Palac Sztuki, Krakau 1992;
Centro Social y Cultural de la Fundación La Caixa, Lleida, 
2008/09;
Galerie St. Etienne, New York 2017;
Neue Galerie Museum, New York 2018/19.

Provenienz:
Nachlass Gustav Klimt, recto mit dem Stempel (Lugt 1575);
Lafayette Park Gallery, New York;
Sammlung/Nachlass Serge Sabarsky, New York, 1987 bei 
Vorgenannter erworben;
Sammlung/Stiftung Vally Sabarsky, New York.
€ 70.000/100.000

•  Reizender Frauenakt Klimts, der das Thema der Stehen-
den aufgreift

•  Die geschwungenen Linien des Akts werden durch die 
Draperie besonders hervorgehoben und verstärkt

•  Das Tuch weist ein für Klimt typisches Textilmuster mit 
Kreisen und Spiralen auf

Eine besonders reizvolle Aktdarstellung bietet diese Arbeit 
Klimts. Während die Frau ihren Körper von der Seite zeigt, 
schaut sie über die rechte Schulter zurück aus dem Bild. Die 
dadurch entstehende Drehung der Körpermitte verschafft der 
Gezeigten besonders geschwungene Körperlinien. Gustav Klimt 
hebt diese durch seine Strichführung hervor, die nahezu durch-
gehenden Umrisslinien betonen den Schwung des Körpers 
zwischen Kopf und Waden.

Ebenfalls wird die Linie des Modells durch die Draperie 
hervorgehoben. Das Tuch, mit einem für Klimt typischen Mus-
ter aus Kreisen und Spiralen verziert, hält sich die Dargestell-
te vor ihren Körper. Vor diesem so detailreichen und dynami-
sierten Textil zeichnet sich der bloße Körper besonders reizvoll 
in seiner geschwungenen Flächigkeit ab. Zugleich verweist 
Klimt hier auf das alte kunsthistorische Motiv der Venus pu-
dica, der schamhaften Venus.

Zwar ist das Modell bereits von den Betrachtenden abge-
wandt, doch verstärkt das Tuch noch den Eindruck des Ver-
bergens – und zugleich das Gefühl der Nacktheit. Gerade das 
Hinzufügen des Textils betont das Fehlen jeglicher Kleidung. 
Während andere Frauenakte Klimts aus der Zeit vor 1910 die 
Frauen als selbstbewusste Wesen zeigen, die sich und ihren 
Körper dem Maler zur Schau stellen, ist die hier Gezeigte von 
zarter und fragiler Schönheit. Klimt greift diese Komposition in 
der Zeit höchst selten auf. Neben einer weiteren Version mit 
Tuch sind sonst primär Nackte und sich Entkleidende bekannt, 
die Klimt mitunter als Verführerinnen inszeniert. Die hier ge-
zeigte Erotik indes ist eine subtilere: Hier erwischen wir gerade 
unvorbereitet eine Venus im Bade, eine Schönheit im Boudoir.
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Oskar Kokoschka
1886 Pöchlarn – Montreux 1980

409N | Victor Ritter von Bauer (Herr Bauer)
Öl auf Leinwand. (1914). Ca. 69 × 56 cm. Monogrammiert 
oben rechts.

Verso verschiedene handschriftliche Bezeichnungen und 
Etikett(-reste).

Wingler 101; Winkler/Erling 110.
Das Werk ist im Catalogue raisonné der Fondation Oskar 
Kokoschka unter der Nummer 1914/9 aufgeführt (https://
www.oskar-kokoschka.ch).

Literatur:
Angebotsblatt der G.I.N. Gallery, Amsterdam, anläßlich der 
Ausstellung Oskar Kokoschka, Schilderijen, tekeningen, 
aquarellen, grafiek, (o. J./1970), mit farb. Abb.;
Hoffmann, Edith, Kokoschka. Life and Work, London 1947,  
Nr. 93, S. 303.

Ausstellung:
Ausstellung Oskar Kokoschka, Kunsthaus Zürich, 1927, 
Kat.-Nr. 36, o. Abb.;
Kokoschka-Ausstellung, Kunstsalon Hermann Abels, Köln 
1929, Kat.-Nr. 23, o. Abb.;
Kunst der Gegenwart aus Düsseldorfer Privatbesitz, 
Vereinigung für Junge Kunst, Kunstverein für die Rheinlande 
und Westfalen, Düsseldorf 1932, Kat.-Nr. 66, o. Abb.;
Düsseldorfer Kaufleute sammeln moderne Kunst. Ausstel-
lung zum 125jährigen Bestehen der Industrie- und Handels-
kammer zu Düsseldorf, Kunstverein für die Rheinlande und 
Westfalen in der Kunsthalle, Düsseldorf 1956,  
Kat.-Nr. 182, o. Abb.;
Kunst des 20. Jahrhunderts aus rheinisch-westfälischem 
Privatbesitz. Malerei, Plastik, Handzeichnung, Kunsthalle, 
Düsseldorf 1967, Kat.-Nr. 186, Abb. 45; 
Alfons Walde, Schiele, Egger-Lienz, Verkaufsausstellung, 
Galerie Hassfurther, Wien 1988, Kat.-Nr. 28, Farbtafel 16;
Österreichische Kunst, Graphik und Autographen 18.–20. 
Jhdt., Verkaufsausstellung, Galerie Hassfurther, Wien 1990, 
o. Nr., mit Farbtafel;
Oskar Kokoschka. Wczesne lata, Międzynarodowe Centrum 
Kultury, Krakau 1994, Kat.-Nr. 4, Farbtafel 4;
Oskar Kokoschka Wien – Praha, Egon Schiele Centrum, 
Krumau 1997, S. 56/57, mit farb. Abb.;
New worlds. German and Austrian Art, 1890–1940, Neue 
Galerie, Museum for German and Austrian Art, New York 
2001/02, Nr. I.52, S. 132, mit farb. Abb. S. 125;
Oskar Kokoschka. Early Portraits from Vienna and Berlin/Das 
moderne Bildnis 1909 bis 1914, Neue Galerie, Museum for 
German and Austrian Art, New York/Hamburger Kunsthalle, 
Hamburg 2002, S. 176/177, mit farb. Abb., verso mit dem 
amerikanischen Etikett;

Oskar Kokoschka. Expressionist, Migrant, Europäer. Eine 
Retrospektive, Kunsthaus, Zürich/Leopold Museum, Wien 
2018/19, Kat.-Nr. 32, mit farb. Abb. S. 80.

Provenienz:
Sammlung Victor Bauer, Wien;
Gustav Nebehay, Wien; 
Kunstsalon Paul Cassirer, Berlin, 1922, gemeinsamer Besitz 
mit Galerie Georg Caspari, München;
Privatbesitz, Berlin, 1923;
Sammlung Josef Gottschalk, Düsseldorf-Oberkassel;
Galerie Maier-Hahn, Düsseldorf;
Galerie Roswitha Haftmann, Zürich;
Thomas T. Solley, Bloomington, Indiana (zusammen mit 
Charles W. Ward), seit 1983 als Leihgabe im Indiana Universi-
ty Art Museum, Bloomington;
Christie’s, Manson & Woods, New York 3.11.1981, Los 41,  
mit Farbtafel;
Margo Pollins Schab, New York, 1988;
Kurt von Schuschnigg jun., New York/Wien, 1988;
Galerie und Antiquariat Hassfurther, Wien, 1988–91;
Sammlung/Nachlass Serge Sabarsky, New York, 1991 bei 
Vorgenannter erworben;
Sammlung/Stiftung Vally Sabarsky, New York.
€ 300.000/400.000

•  Bildnis des vielseitig interessierten Industriellen, Kunst-
sammlers und Mäzens Victor Ritter von Bauer

• Hochbedeutende Ausstellungsprovenienz
•  Oskar Kokoschka erhält den Porträtauftrag vermutlich 

durch seinen Künstlerfreund und Architekten Adolf Loos, 
der um 1914 verschiedene Bauaufträge für Victor Bauer 
ausführt

•  Hochexpressives Porträt mit charakteristischem, 
energischem Pinselstrich aus dem Frühwerk Kokoschkas
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Wie fast alle Kokoschka-Porträts, die um 1914 entstehen, wird 
auch das Bildnis „Victor Ritter von Bauer (Herr Bauer)“ von 
pastos aufgetragener Farbe in energischen, breiten Pinselstri-
chen geprägt. Das helle Inkarnat des Porträtierten leuchtet vor 
dem nicht weiter definierten, dunklen Hintergrund hell auf, sein 
dunkelgrüner Anzug fügt sich harmonisch in diese Szenerie 
ein. Die Gesichtszüge Bauers gibt Kokoschka expressiv und 
kantig wieder und verwendet dafür neben weißen, hellgelben 
und rosafarbenen Strichen auch dunkelgrüne und schwarze 
Striche. Diese Malweise ist sehr charakteristisch für seine Por-
träts im Jahr 1914 und findet sich beispielsweise ebenso bei 
den Bildnissen von Emil Löwenbach, Anton von Webern und 
seinem Selbstbildnis. Neben dem Gesicht sind für Kokoschka 
insbesondere die Hände des Porträtierten von großer Wich-
tigkeit. Bauer stellt er mit einer nach oben gedrehten Hand vor 

der Brust dar, Daumen und Mittelfinger sind locker aneinan-
dergelegt. Diese ausdrucksstarke Geste und die Mimik des 
verschmitzten Lächelns lassen auf einen eloquenten und zu-
gleich unterhaltsamen Herrn schließen. Vier Jahre nach dem 
Porträt Kokoschkas malt Egon Schiele ebenfalls ein Porträt 
von Victor von Bauer, das eine völlig andere Farbpalette auf-
weist und Bauer in weißem Anzug vor gelbem Hintergrund 
zeigt. Das Gemälde befindet sich heute im Belvedere in Wien.

Die interessante Biografie des Industriebarons Dr. Victor 
Moritz Peter Maria Ritter von Bauer-Rohrfelden ist erst 2001 
von Franz Smola, Kurator am Belvedere in Wien, rekonstruiert 
worden. Zuvor finden sich oftmals falsche Angaben zu dem 
Porträtierten. Victor Ritter von Bauer wird 1876 als ältester 
Sohn in eine Großgrundbesitzer-Familie in Brünn, Mähren, 
geboren, studiert in Leipzig, Genf und Wien Jura und absolviert 

Arnold Schönberg an der Bar mit Freunden in Berlin. Von links: Adolf Loos, Arnold Schönberg, Gertrud Schönberg, 
Oskar Kokoschka.

Vergleichsabb.: Egon Schiele, Victor Ritter von Bauer, 1918, Oberes Belvedere, Wien
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ab 1897 eine fünfjährige Militärlaufbahn. Von 1903 bis 1905 
geht er auf Weltreise, nach der Rückkehr tritt er in die Fami-
lienunternehmen in der Steinkohleförderung und Zuckerraf-
finerie ein, 1911 übernimmt er deren Leitung. Der vermögende 
Privatier Bauer ist äußerst vielseitig interessiert, verfolgt tech-
nische und ökonomische Neuerungen und erwirbt als Mitglied 
im Österreichischen Aero-Club eine Fluglizenz. Darüber hin-
aus ist er als Vorsitzender und Finanzier des Instituts für Kul-
turforschung in Wien kulturell stark engagiert. In den 1920er 
Jahren reist Bauer wiederholt in die USA sowie nach Kuba, 
wo er 1928 als österreichischer Generalkonsul in Havanna 
tätig ist. In Vorträgen und Publikationen setzt er sich zudem 
mit Politik und europäischen Zukunftsfragen auseinander. 
Bauer stirbt Anfang August 1939 in Brünn, seine Ehefrau Mar-
garethe lebt bis 1963.

Victor Ritter von Bauer beauftragt um 1914 den Architekten 
Adolf Loos, der ebenso wie er selbst aus Brünn stammt, mit 
dem Bau einer neuen Direktorenvilla in seiner Zuckerfabrik. 
Später gestaltet Loos, der für seine radikal modernen Entwür-
fe bekannt ist, auch das klassizistische Wohnpalais der Fami-
lie Bauer in Brünn um. Sicherlich hat Loos den Kontakt zwischen 
seinem Bauherrn Bauer und dem Maler Oskar Kokoschka her-
gestellt. Er hatte schon zuvor seinem 16 Jahre jüngeren Schütz-
ling Kokoschka Porträtaufträge erfolgreich vermittelt. Kokosch-
ka, der 1905 zum Studium an die Kunstgewerbeschule nach 
Wien kommt, steht schon früh unter dem Einfluss Adolf Loos’ 
und zählt neben dem Komponisten Arnold Schönberg und den 
Schriftstellern Karl Kraus und Peter Altenberg zu dessen Freun-
deskreis.
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Gustav Klimt
1862 Baumgarten bei Wien – Wien 1918

410N | Damenbildnis von vorne
Bleistift und Farbstift auf chamoisfarbenem Similijapan. 
(1916/17). Ca. 57 × 37,5 cm. Signiert unten rechts.

Strobl 2830.

Ausstellung: 
Gustav Klimt, Isetan Museum of Art, Tokio 1981, Nr. 106, mit 
Abb.;
Klimt Schiele Kokoschka, Musée des Beaux-Arts de Rouen, 
Rouen u.a. 1995, Kat.-Nr. 81;
Hommage à Serge Sabarsky. Klimt. Kokoschka. Schiele, 
Aquarelle und Zeichnungen, Jahrhunderthalle Hoechst, 
Frankfurt/Main 1997, Kat.-Nr. 26;
Kunstforeningen, Kopenhagen 2002.

Provenienz: 
Sammlung/Nachlass Serge Sabarsky, New York;
Sammlung/Stiftung Vally Sabarsky, New York.
€ 70.000/90.000

•  Sinnliches, intimes Porträt einer typischen Klimt’schen 
Schönheit

•  Seltene kolorierte Zeichnung des Künstlers
•  Wohl entstanden im Zusammenhang mit der rechten 

Figur des (verbrannten) Gemäldes „Die Freundinnen“

Diese bemerkenswerte Zeichnung von Gustav Klimt zeigt ein 
namenloses weibliches Modell. Mit ihren großen Augen und den 
leicht geöffneten roten Lippen ist die Dame eine archetypische 
Klimt’sche Figur. Ihre Haltung strahlt eine stille Anmut und eine 
subtile, aber starke Anziehungskraft aus. Sie lehnt ihren Körper 
leicht nach vorne, ihre Aufmerksamkeit gilt ganz dem Betrach-
ter. In fließenden Linien lässt Klimt hier eine sinnliche und zu-
gleich intime Stimmung entstehen. Klimts Zeichnungen stehen 
meist im Zusammenhang mit seinen Gemälden. So entsteht 
auch die vorliegende Zeichnung wohl als Vorarbeit zu dem 1945 
im Schloss Immendorf zerstörten Werk „Die Freundinnen“. 

Klimt hat eine enge, oft romantische Beziehung zu seinen 
Modellen, die sich in der Nähe und Intimität seiner Zeichnun-
gen widerspiegelt. Klimts gesamtes Œuvre zeigt seine Hin-
gabe zu den Frauen. Regine Schmidt schreibt über den Um-
gang des Künstlers mit der weiblichen Form und deren zen-
tralen Bedeutung für sein gesamtes künstlerisches Schaffen: 

„Gustav Klimts Werk war und ist so, dass man sich darin ver-
lieren kann. Seine Frauen, Damen und Mädchen sind bloße 
Formen der Natur selbst, gleichsam Blumen, die er zeichnete 
und malte, während sie knospten, blühten und verwelkten. [...] 
Sein Œuvre ist eine ständige Hommage an die Frau. Für Klimt 
waren sie erotische Geschöpfe.“ (Regine Schmidt, in: Klimt’s 
Women, New Haven 2000, S. 27 und 30).

Klimt verwandelt die Zeichnung in ein höchst persönliches, 
experimentelles Ausdrucksmittel, das seinem Werk eine neue 
Spontaneität und Subjektivität verleiht. Die feine Bleistiftlinie, 
mit der er sein Modell erfasst, erforscht und streichelt, als 
wäre die Zeichnung selbst ein Akt der Verführung. Klimt er-
neuert die europäische Tradition der Figuration, indem er den 
weiblichen Körper und das menschliche Schicksal in den Mit-
telpunkt seines Interesses stellt. Diese schöne und zärtliche 
Zeichnung offenbart die erfindungsreiche Kraft dieses außer-
gewöhnlichen Künstlers.
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Max Beckmann
1884 Leipzig – New York 1950

411N | Liegende Frau
Öl auf Leinwand, doubliert. (1913). Ca. 57 × 74 cm.

Göpel 168; Tiedemann 168.

Ausstellung:
Große Kunst-Ausstellung, Städtischer Ausstellungspalast, 
Düsseldorf 1913, Kat.-Nr. 39;
Herbstausstellung (der aus der Berliner Secession Ausgetre-
tenen), Ausstellungshaus am Kurfürstendamm, Berlin, 1913, 
Kat.-Nr. 16;
1. Ausstellung, Künstler-Vereinigung Dresden, 1916,  
Kat.-Nr. 13;
From Kandinsky to Dix. painting of the German Expressio-
nists, Nassau Museum of Art, Roslyn u.a. 1989, Kat.-Nr. 1,  
S. 32, teilw. mit farb. Abb. S. 33.

Provenienz:
Atelier Max Beckmann;
Kunstsalon Paul Cassirer, Berlin 1913, in Kommission; 
Atelier Max Beckmann, 1920; 
Privatsammlung, Berlin; 
Galerie Gerd Rosen, Berlin 1954;
Walter Stein, USA, 1954; 
Ketterer Kunst, München 28.11.1988, Los 74, mit Farbtafel;
Sammlung/Nachlass Serge Sabarsky, New York, seit 1988;
Sammlung/Stiftung Vally Sabarsky, New York.
€ 60.000/80.000

•  Frühes Werk aus der Berliner Zeit Beckmanns
•  Im akademischen Malstil gehaltene Rückenansicht einer 

halb entkleideten Frau
•  Stimmungsvolle Farbkomposition mit dichtem Auftrag

Die anonyme Frau fängt Beckmann dabei in einem ganz spon-
tan wirkenden Moment ein: Der Rock verrutscht, der blanke 
Rücken fast dreist und dementsprechend erotisch im Fokus. 
Diese Anonymität bei zugleich intimer Situation macht das Bild 
so reizvoll. Zwar wissen wir nicht, wer die Frau ist, doch erhal-
ten wir hier einen Einblick in einen der privatesten Momente 
ihres Tages. Wo war sie, die den Ohrring noch nicht abgelegt, 
den Oberrock aber schon ausgezogen hat? Das Bild lädt ein, 
sich selbst eine Geschichte zu erzählen …

Das Bild entsteht 1913 in Berlin. Max Beckmann ist in seinem 
29. Lebensjahr und malt noch so, wie es die akademische Tra-
dition gebietet. Liegende Frauen, Unbekannte und Identifizier-
bare, wird er im Verlauf seines Werkes immer wieder abbilden. 
Sie schauen aus den Bildern raus, sind beschäftigt, repräsen-
tieren, kokettieren. Sie zeigen sich als typische Beckmann-
Frauen, als Akte, in Kleidung. Nie wieder aber wird Beckmann, 
so wie 1913, eine Frau beim Ausziehen stören.

1913 sitzt eine Frau aufgelehnt auf einem Kanapee und sinkt 
erschöpft in die Polster. Den Betrachtern und dem Maler Max 
Beckmann hat sie den Rücken zugekehrt. Bekleidet mit Mie-
der, Unterrock und Kopfbedeckung scheint sie eingefroren in 
einer Handlung. Sie ist nicht nackt, aber auch nicht mehr 
vollständig bekleidet; die Zusammenstellung der Kleidung 
und der Zustand stellen keine bewusste modische Komposi-
tion dar. Es scheint fast, als hätte der Maler sie spontan beim 
Auskleiden überrascht.
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Emil Nolde
1867 Nolde – Seebüll 1956

412 | Roter und gelber Mohn
Aquarell auf Japan. (Um 1935–1945). Ca. 34 × 47,5 cm. 
Signiert unten rechts.

Mit einer Fotoexpertise von Professor Dr. Manfred Reuther, 
Klockries, vom 11.10.2023. Das Werk ist im Archiv von 
Professor Manfred Reuther unter der Nummer Nolde 
A–287/2023 registriert und dokumentiert.

Provenienz:
Privatbesitz, Süddeutschland, seit Jahrzehnten  
in Familienbesitz.
€ 100.000/150.000

•  Farbenprächtige Blumen sind das zentrale Motiv in 
Noldes Werk

•  Blumenaquarelle entstehen ohne Vorzeichnung direkt 
vor dem Motiv in Noldes Garten

•  Nolde wählt einen engen Bildausschnitt und holt die 
leuchtenden Blüten nah an den Betrachter heran

Sowohl einzelne Blumen als auch bunte Beete und ganze Gar-
tengestaltungen sind in Noldes Schaffen ein zentrales Motiv. 
Geprägt durch den Blumengarten der Mutter im kleinen Dorf 
Nolde, lernt der Bauernsohn früh „die sprießenden, die blühen-
den, die leuchtenden“ Blumen schätzen, sie „blühten ihr und 
mir zur Freude“.

Nolde legt später an seinen ländlichen Wohnsitzen Alsen, 
Utenwarf und Seebüll Gärten an, die ihn zu seinen farbkräftigen 
Gemälden und virtuosen Aquarellen anregen.

Seine Blumenaquarelle malt Nolde im Garten, er bringt sie 
ohne Vorzeichnung direkt auf das Papier. Hier wählt er einen 
engen Bildausschnitt, holt die leuchtenden Blüten des Mohns 
nah heran und verzichtet auf einen definierten Hintergrund. Die 
einzelnen Blüten erstrahlen mit weit geöffnetem Kelch in pral-
len Farbtönen, sie überlappen sich kaum und haben Platz, sich 
voll zu entfalten. Dabei baut Nolde die Farben behutsam auf, 
legt viele Farbschichten übereinander. Mit dem farbgetränkten 
Aquarellpinsel zieht er die einzelnen leuchtendroten Blüten-
blätter nach und deutet die dunkle Tiefe der Kelche an. Er nutzt 
die dünnflüssige Konsistenz der Aquarellfarben, um auch die 
Transparenz einiger Blütenblätter anzudeuten.
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Hans Purrmann
1880 Speyer – Basel 1966

413 | Stillleben mit Gladiolen und Kapuzinerkresse
Öl auf Leinwand. (1926). Ca. 100 × 81 cm. Signiert unten 
rechts.

Verso auf dem Keilrahmen mit Zollstempeln, einem Etikett-
rest und einem weiteren Etikett mit der Nummerierung „321“. 
Verso auf dem Rahmen mit diversen handschriftlichen 
Bezeichnungen, Nummerierungen sowie der Technik- und 
Maßangaben. 

Lenz/Billeter 1926/12. 

Provenienz:
Kunsthandel Lucas Lichtenhan, Basel, verso auf dem 
Rahmen handschriftlich bezeichnet;
Ottilie Voigt, Romanshorn, wohl bei Vorgenanntem erworben;
Privatbesitz, Karlsruhe, durch Erbfolge erhalten;
Privatbesitz, Hamburg, in der Familie weitergegeben an die 
jetzige Besitzerin;
Privatbesitz, Baden-Württemberg.
€ 70.000/90.000

•  Großer Kolorist der Moderne
•  Durch die Modulation der Farben, ausgehend von dem 

Vierklang Blau-Orange, Rot-Grün, erreicht Purrmann eine 
spannungsreiche Einheit

•  Purrmanns Leidenschaft für das Sammeln von seltenen 
Objekten offenbart sich auch in diesem Werk

Hans Purrmann wird als Sohn eines Malers und Stukkateurs in 
Speyer 1880 geboren und findet nach frühen Stationen an der 
Kunstgewerbeschule Karlsruhe und an der Akademie in Mün-
chen unter Franz von Stuck wie an der Académie Matisse in 
Paris zu seinem ganz eigenen künstlerischen Stil, der seine 
Vorliebe für lichtdurchflutete Interieurs, mediterrane Landschaf-
ten und Stillleben zeigt. Seine Malerei offenbart zwar deutliche 
Einflüsse der Franzosen Matisse, Cézanne und Renoir, doch 
findet Purrmann zu einem ganz eigenen Malstil, der Form und 
Farbe eindrucksvoll verbindet.

Laut Robert Purrmann, dem Sohn des Künstlers, entsteht 
das undatierte, großformatige „Stillleben mit Gladiolen und Ka-
puzinerkresse“ 1926 in Langenargen am Bodensee. Purrmann 
verbringt dort mit seiner Familie die Sommer, nachdem er 1919 
ein direkt am See gelegenes Fischerhaus erworben hat. 

Purrmanns Leidenschaft für das Sammeln von Gemälden, 
Grafiken, Teppichen, Antiquitäten und besonderen Objekten 
kommt im vorliegenden Gemälde zum Tragen. Die mit Gladiolen, 
Zinien und Kapuzinerkresse gefüllte prachtvolle Majolika-Vase 
mit floralem Dekor, die im Bildzentrum auf einem kleinen runden 
Tisch mit Tischtuch steht, findet man in einigen Stillleben des 
Künstlers. Purrmanns Sammlerstücke finden immer wieder Ein-
gang in seine Werke. Die Vase wie auch die Blumen fängt Purr-
mann in feinen präzisen Pinselstrichen in leuchtenden Gelb-, 
Rot-, Grün-, und Blautönen ein und hebt damit ihre Bedeutung 
mit der sonst tonigeren Farbigkeit deutlich hervor. Purrmanns 
Liebe für Stoffe, die er mit seinem Freund und Lehrer Matisse 
teilt, spielt im Bildhintergrund eine wichtige Rolle. Der bunte 
ornamentale Paravent findet sich auch in anderen Werken Purr-
manns und taucht bereits auf Interieurszenen seines Ateliers 
in Langenargen seit etwa 1920 auf. Den farbig etwas gedeckt 
gehaltenen Paravent zieht Purrmann komplett ins Bild mit ein. 
Die Bildebenen scheinen sich fast zu vermischen. Der Betrach-
ter hat das Gefühl, dass sich die Darstellungen auf dem Paravent 
mit den Blumen und der Henkelvase verbinden. Der am rechten 
Bildrand gemalte Papagei des Paravents wirkt fast real. Trotz 
dieser gefühlten Verbindung der dargebotenen Gegenstände 
bleibt deren Eigenwertigkeit erhalten. Purrmann bringt durch 
die Fülle und Üppigkeit der Darstellung das Stillleben zur vollen 
Wirkung und Entfaltung. Ein eindrucksvolles Beispiel seiner 
Liebe für dieses Sujet.

Elke Hergert hält 1995 anlässlich der Ausstellung ,Hans 
Purrmann. Im Licht der Farbe’ zu seinen Stillleben fest: „Durch 
die Modulation der Farben, ausgehend von dem Vierklang 
Blau-Orange, Rot-Grün, erreicht Purrmann eine spannungs-
reiche Einheit, die man mit den Worten Matisses unterstreichen 
kann: Man muß groß und klar disponieren, um drei oder vier 
Kontraste richtig setzen zu können, zwischen diesen spielt 
sich die weitere Bedeutung der Farbe ab. Malerei ist nichts als 
die Beobachtung der farbigen Verhältnisse zueinander; man 
muß im Ensemble sehen (…)“.
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Oskar Moll
1875 Brieg/Schlesien – Berlin 1947

414 | Häuser und Obstbäume
Öl auf Leinwand. (1934). Ca. 70,5 × 80,5 cm. Signiert unten 
rechts.

Von Marga Moll verso auf der Leinwand betitelt  
„Häuser + Obstbäume“ und datiert. Auf dem Keilrahmen 
diverse handschriftliche Bezeichnungen, wohl von  
fremder Hand, sowie Etikettreste.

Salzmann 344.
Wir danken Dr. Gerhard Leistner, der die Echtheit dieses 
Werkes nochmals bestätigt hat, für die freundliche Beratung. 
Das Gemälde ist bereits Bestandteil des in Vorbereitung 
befindlichen neuen Werkverzeichnisses  
(www.oskarmoll.info).

Ausstellung:
Oskar Moll. Gedächtnisausstellung, Städtisches Kunst-
museum, Duisburg 1948, Kat.-Nr. 21;
Oskar Moll 1875–1947, Gedächtnisausstellung, Museum am 
Ostwall, Dortmund 1950, Kat.-Nr. 43;
Oskar Moll, Galerie F. A. C. Prestel, Frankfurt/Main 1965/66, 
Kat.-Nr. 20, verso auf dem Keilrahmen mit dem Etikett;
Oskar Moll, Galerie Dr. Horstmann, Düsseldorf 1966,  
Kat.-Nr. 11.

Provenienz:
Nachlass des Künstlers, verso auf der Leinwand mit dem 
zarten Stempel, der Nummerierung „43“ und der Bestätigung 
von Marga Moll, der Witwe des Künstlers;
Privatsammlung, Schweiz;
Privatsammlung, Schleswig-Holstein;
Grisebach, Berlin 11.6.2021, Los 445;
Privatsammlung, Hessen.
€ 30.000/40.000

•  Ab Ende 1926 wendet sich Moll in seinen Bildern einer 
kubistischen und geometrischen Formengebung zu

•  Empfindung für Gleichgewicht von Farbe und Form
•  Molls Werke sind in bedeutenden Sammlungen wie u.a. 

dem Museum Ludwig in Köln, der Mannheimer Kunsthalle 
und der Ostdeutschen Galerie in Regensburg vertreten

Oskar Molls Werk ist geprägt von Stilelementen des Impressi-
onismus, Fauvismus, Expressionismus und Kubismus. Moll, der 
erst als Student der Biologie zur Malerei findet, beschäftigt 
sich in seinem Œuvre in erster Linie mit Landschaften und 
Stillleben, denen eine ganz eigene luftige und farbige For-
mensprache innewohnt. Nur wenige Porträts und Aktbilder 
ergänzen sein Schaffen. Mit seiner Frau Marga, die selbst Künst-
lerin ist, wird Moll durch Lyonel Feininger in die Pariser Künst-
lerkreise des Café du Dôme eingeführt. In Paris erhält er an 
der Académie Matisse Unterricht von Henri Matisse, lernt dort 
u.a. auch Hans Purrmann kennen und entwickelt unter diesen 
Einflüssen seinen eigenen Stil.

Das vorliegende Gemälde „Häuser und Obstbäume“ spricht 
für Molls vielfältige Formensprache. Der Betrachter blickt auf 
eine abstrahierte Häusergruppe mit blühenden Bäumen. Moll 
verbindet hier ornamentale Stilelemente mit kubistischen. Das 
Gemälde aus dem Spätwerk des Künstlers könnte am Bodensee 
oder im Allgäu entstanden sein. In den Jahren 1933–35 verbringt 
Moll viel Zeit am Bodensee, wo er jeweils im Sommer in Hem-
menhofen eine private Akademie betreibt, die u.a. auch im Ate-
lier von Helmuth Macke Arbeitsmöglichkeiten anbietet.

„In unseren Lehren des analytischen und synthetischen Aufbaus, in der Beherrschung der 
Form- und Farbwelt mit ihren verschiedensten Kontrastwirkungen wird uns stets die Natur, 
die große Lehrmeisterin, zur Seite stehen, damit wir angesichts ihres ewig dauernden 
Rhythmus, durch Gegensatz und Ausgleich zur Harmonie gelangen.“
Oskar Moll, 1930
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Ferdinand Hodler
1853 Bern – Genf 1918

415 | Bildnis einer Unbekannten (Berner Mädchen)
Öl auf Leinwand. (Um 1898). Ca. 24 × 18 cm.  
Signiert unten rechts.

Bätschmann/Müller 804.
Dieses Gemälde ist in der Online-Datenbank des Schweizeri-
schen Instituts für Kunstwissenschaft (SIK-ISEA) unter der 
Nummer 36987 registriert  
(https://www.sik-isea.ch/de-ch/).

Literatur:
Loosli, Carl Albert, Ferdinand Hodler. Leben, Werk und 
Nachlass, Bern 1924, Bd. VI, Nr. 142, S. 58;
Müller, Werner Y., Die Kunst Ferdinand Hodlers. Reife und 
Spätwerk. 1895–1918, Bd. II, Zürich 1941, Kat.-Nr. 44, S. 480, 
mit Abb. S. 59;
Hugelshofer, Walter, Ferdinand Hodler. Eine Monographie, 
Zürich 1952, Kat.-Nr. 35, S. XI und 51, mit s/w Abb. S. 51.

Ausstellung:
Wohl Galerie Henneberg, Katalog der Ausstellung, Zürich 
1911, Kat-Nr. 51, S. 4;
Ferdinand Hodler im Zürcher Kunsthaus, Zürich 1917,  
Kat.-Nr. 114, o. Abb.;
Hodler-Gedächtnis-Ausstellung, Kunstmuseum, Bern 1921, 
Kat.-Nr. 303, o. Abb., verso auf dem Keilrahmen  
mit dem Etikett;
Ferdinand Hodler, Galerie Neupert, Zürich 1928, Kat.-Nr. 17.

Provenienz:
Sammlung/Galerie Karl Gustav Henneberg (1847–1918), 
Zürich 1917;
Galerie Neupert, „Sammlung G. Henneberg“, Zürich, 
20.–22.10.1919, Los 73, mit s/w Abb. Tafel XIII;
Galerie Neupert, Zürich, bis 1921;
Galerie Neupert, Zürich 4.4.1936, Los 140, mit s/w Abb.  
Tafel 20;
Privatsammlung, bis 2001;
Galerie Michael Haas, Berlin, 2006 bis 2008;
Privatsammlung, 2008/09;
Van Ham, Köln 3.12.2009, Los 64, verso auf dem Rahmen mit 
dem Etikett;
Privatsammlung, Europa.
€ 50.000/70.000

•  Einfühlsames Charakterbild eines unbekannten Berner 
Mädchens in Hodlers klarem, realistischem Stil um 1900 

•  Reine Reduktion auf die Dargestellte, ohne erzählende 
Details

•  Aus der berühmten Züricher Sammlung Karl Gustav 
Henne berg (1847–1918)

Um 1898 beschäftigt sich Ferdinand Hodler intensiv mit der 
Porträtmalerei und schreibt dazu: „Der Zweck eines Bildnisses 
liegt darin, ein Menschenwesen in seiner Unbedingtheit wach-
zurufen, nicht nur teilweise oder ungefähr, sondern als absolu-
te Ganzheit. Der Kopf ist der ausdrucksvollste Teil eines Porträts. 
Die Physiognomie hinterlässt einen prägenden Eindruck: so soll 
auch ein Porträt im Beschauer eine bleibende Wirkung hinter-
lassen.“ In dieser Zeit entsteht eine ganz Reihe von reizvollen 
Porträts, teils von Personen aus dem Umkreis des Künstlers, 
teils von unbekannten Bauernmädchen. Das Berner Mädchen 
mit fein modelliertem, hellrosigem Inkarnat schaut den Betrach-
ter klar und zugewandt an, wie so oft auf Hodler-Porträts neigt 
auch sie ihren Kopf leicht zur Seite. Der enge Bildausschnitt 
stellt allein die Dargestellte in den Fokus und spart jegliche 
erzählende Details aus. Die zeichnerische Malweise Hodlers ist 
auf diesem Porträt wunderbar erkennbar. Mit dem pastellgelben 
Hintergrund unterstreicht Hodler ihre Jugendlichkeit.

„Die im Bildnis Dargestellte, welche in der Literatur unter 
dem Titel Berner Mädchen figuriert, konnte nicht identifiziert 
werden. Der Hinweis im Katalog der Berner Ausstellung von 
1921, es handle sich um die Base des Künstlers, ließ sich nicht 
bestätigen. Den einzigen Hinweis auf das Motiv liefert Hodlers 
Aufenthalt in Uetendorf, einer Gemeinde im Kanton Bern, im 
Juni 1898. Der Künstler schreibt am 24.6.1898 aus Uetendorf 
an Léon Genoud in Fribourg (vgl. Archiv Bibliothèque des Arts 
et Métiers, Fribourg). Die zeichnerische und formale Ausführung 
von Kopf- und Haarpartie sind vergleichbar mit den ins Jahr 
1898 datierten Bildnissen von Joseph Viktor Widmann, Clara 
Battié und Berthe Hodler-Jacques. In einer Skizze von 1896 
weisen Mund und Augenbrauen von Hodlers Gattin eine ähn-
liche Strichführung auf.“ (Monika Brunner, in: Bätschmann/
Müller, 2012, S. 194).

„Eine klare Frische zeichnet das treffliche Bild aus.“
Auktionskatalog „Sammlung G. Henneberg“, 1919
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Lovis Corinth
1858 Tapiau/Ostpreußen – Zandvoort 1925

416 | Blumen in einer Vase
Öl auf Leinwand. (1910). Ca. 70 × 50,5 cm.  
Signiert links mittig.

Berend-Corinth/Hernad 436.

Literatur:
Steiner, Paula (Hrsg.), Lovis Corinth, dem Ostpreußen, 
Königsberg 1925, Abb. S. 86;
Ebering, Arthur: Meine Sammlung, Magdeburg 1937,  
mit s/w Abb., ohne Seitenzahl.

Ausstellung: 
Kunstsammlungen der Stadt Königsberg, 1924; 
Lovis Corinth. Ausstellung von Gemälden und Aquarellen zu 
seinem Gedächtnis, Nationalgalerie Berlin, 1926, Kat.-Nr. 185 
(Besitzer Hugo Winter).

Provenienz:
Hugo Winter, Königsberg;
Dr. Arthur Ebering, Magdeburg (spätestens seit Juli 1937);
Fritz Mittag, Magdeburg, März 1938 bei Vorgenanntem 
erworben;
durch Erbfolge an den jetzigen Besitzer, Privatsammlung, 
Süddeutschland.
€ 150.000/200.000

•  Großformatiges Gemälde in leuchtenden Farbnuancen, 
mit virtuosem Pinselduktus und pastosem Farbauftrag

•  Blumenstillleben bilden in Corinths späterer Lebens-
phase die stärkste Gattung

•  Zahlreiche seiner Stillleben aus den 1910er Jahren 
befinden sich heute in bedeutenden öffentlichen Samm-
lungen, wie unter anderem in der Gemäldegalerie Neue 
Meister, Dresden, dem Museum Kunstpalast, Düsseldorf, 
und dem Detroit Institute of Arts
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Vor dunklem Hintergrund leuchtet ein farbenprächtiger Strauß 
mit Blüten in changierenden Rot-, Lila- und Rosa- und Gelbtönen. 
Pastos und mit schwungvollem Pinsel trägt Corinth die Farbe auf.

In seiner späteren Lebensphase wendet sich Corinth über-
wiegend Sujets wie Stillleben, hier vor allem Blumenstücken und 
Landschaften zu. Er arbeitet zunehmend selbstbewusster, spon-
taner und impulsiver. Durch die sensibel und mit unruhigem 
Duktus aufgetragenen Farben gibt er dem Bild einen Ausdrucks-
wert, der dem Expressionismus näher ist als dem Impressionismus.

Corinths sinnen- und genussfreudige Malerei erreicht um 
1910 ihren Höhepunkt, nachdem er 1901 aus München nach 
Berlin gekommen war und sich der Berliner Secession um Max 
Liebermann angeschlossen hatte. Paul Cassirer wird auf sein 
Talent aufmerksam und widmet ihm sogleich eine Einzelaus-
stellung, ein Jahr später wird er in den Vorstand der Secession 

gewählt. Einen zusätzlichen Höhepunkt erreicht Corinth im 
Jahr 1910 mit dem Ankauf einiger seiner Gemälde durch die 
Hamburger Kunsthalle, begleitet von einer regen internationa-
len Ausstellungspräsenz bei der Berliner und Münchner Seces-
sion, dem Deutschen Künstlerbund in Darmstadt und der Vor-
gängerausstellung der Biennale von Venedig.

Weitere internationale Ausstellungen zeugen bis dato von 
der Wertschätzung und Popularität des Künstlers. Sein Werk 
ist weltweit in bedeutenden privaten und öffentlichen Samm-
lungen vertreten, z.B. in der Nationalgalerie, Berlin, im Len-
bachhaus, München, im Musée d’Orsay, Paris, in der Tate 
Britain, London, im Belvedere, Wien sowie im MoMA und im 
Metropolitan Museum of Art, New York.

Das Gemälde gehörte ursprünglich zur Sammlung von Hugo 
Winter (1876 Neuss – 1967 Jerusalem). Bereits im Jahr 1926 ist 

es in der Berliner Nationalgalerie zu sehen, anlässlich einer 
Gedächtnisausstellung für Lovis Corinth. Vermutlich war der 
Leihgeber schon damals Hugo Winter. Vor seiner Emigration 
lebt Hugo Winter in Königsberg und betreibt gemeinsam mit 
seinem Onkel einen Getreidehandel und eine Schälmühle für 
Getreide und Hülsenfrüchte. Als prominente jüdische Familie 
in Königsberg, sind die Winters sehr bald der Judenverfolgung 
ausgesetzt. Hugo Winter muss Deutschland bereits im Jahr 
1934 verlassen und zieht nach Palästina. In der Absicht, nach 
Deutschland zurückzukehren, deponiert er seine gesamten 
Wertsachen inklusive der Kunstsammlung in der Villa seiner 
Tante, Anna Winter, in Königsberg in der Kastanienallee 26–28. 

In dem Pogrom vom 9. auf den 10. November 1938 wird in 
Königsberg unter anderem ein jüdisches Waisenhaus in Brand 
gesetzt. Anna Winter, eine große Förderin dieses Waisenhauses, 

nimmt daraufhin alle betroffenen Kinder bei sich auf. Die SS 
droht ihr mit Verhaftung, wegen des Vorwurfs, keine Genehmi-
gung für den Betrieb eines Waisenhauses erhalten zu haben. 
Unter diesem Druck willigt Anna Winter ein, die Villa zu verlas-
sen und mit ihrem gesamten Inhalt der SS zu übergeben. 

Wann genau das vorliegende Gemälde beschlagnahmt oder 
unter Zwang verkauft werden musste, ist heute nicht mehr 
festzustellen. 

Im Jahr 1937 taucht das Kunstwerk in der Sammlung von 
Dr. Arthur Ebering auf, der eine Abbildung des Werkes in einem 
Buch über seine Sammlung veröffentlicht. 

Mit den Erben nach Hugo Winter wird im November 2023 
eine faire und gerechte Vereinbarung im Sinne des Washing-
toner Abkommens getroffen. 

Lovis Corinth Porträt an der Staffelei, 1910er Jahre
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Leo Putz
1869 – Meran – 1940

417 | Kampenwand IV
Öl auf Leinwand. (Um 1910). Ca. 55 × 67 cm.  
Signiert unten links.

Putz 2402.

Provenienz:
Privatsammlung, Süddeutschland.
€ 25.000/35.000

•  Stimmungsvolle Chiemgauer Herbstlandschaft
•  Typischer Pleinairmalstil Leo Putz’ mit lockerem  

Farb auftrag
•  Aus der Gemäldeserie der Kampenwand,  

eines der wenigen reinen Landschaftsmotive ohne 
figürliche Staffage

1909 befindet sich Leo Putz auf dem Höhepunkt seiner künst-
lerischen Laufbahn. Er erwirbt die bayerische Staatsangehö-
rigkeit, die Voraussetzung ist für den ihm im selben Jahr ver-
liehenen Professorentitel. Zudem erscheint die erste Putz-
Monografie, die sein Mäzen und Kunsthändler Josef Brakl 
herausgibt. Ebenfalls im Jahr 1909 erkauft sich der Künstler 
das Recht, im Schlosshof von Hartmannsberg im Chiemgau zu 
malen und auf dem dazugehörigen Schlosssee und dem Lang-
bürgner See zu rudern. Bis 1914 verbringt Putz seine Sommer 
hier und malt ganz im Sinne der Pleinairmalerei in der freien 
Natur. In diesen äußerst produktiven Monaten entstehen vor 
allem die so zahlreichen, sogenannten Kahnbilder mit Frauen 
im Ruderboot sowie Aktbilder badender Mädchen. 

Mehrfach malt Putz die imposante Ansicht der Kampen-
wand. Diese Werke zeigen den charakteristischen Malstil des 
Künstlers aus dieser sogenannten „Hartmannsberger-Zeit“, der 
ihn so berühmt machte.

Doch auch reine Landschaftsbilder ohne figürliche Staffage 
finden sich zu dieser Zeit im Œuvre des Künstlers. Die Kampen-
wand malt Putz ganze sieben Mal (Kampenwand I-VII), was wohl 
als Beweis dafür gelten mag, dass er diese Gebirgslandschaft 
sehr geliebt hat. Die ungewöhnliche Virtuosität des lockeren 
Farbauftrags lässt vermuten, dass die Werke direkt vor Ort ent-
standen sind und eine intensive Auseinandersetzung mit den 
koloristischen Herausforderungen einer stimmungsvollen 
Herbstlandschaft stattfand. Die Kombination des freien Blicks 
über die flache Seenlandschaft auf den mächtig aufragenden 
Gebirgszug der Kampenwand verleiht dieser Chiemgauer Land-
schaft ihren ganz eigenen Charakter.
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Otto Dix
1891 Untermhaus bei Gera – Singen 1969

418R | Granattrichter
Gouache und Mischtechnik über Bleistift auf Malpappe.  
(Um 1916). Ca. 28 × 28,5 cm. Signiert unten rechts sowie am 
rechten Bildrand mittig. Verso bezeichnet:  
„Bleibt Eigentum 16“.

Pfäffle G 1916/22.

Literatur:
Lorenz, Ulrike, Otto Dix. Welt und Sinnlichkeit, in: Ausst.-Kat. 
Otto Dix. Welt und Sinnlichkeit, Kunstforum Ostdeutsche 
Galerie, Regensburg u.a. 2005/06, S. 39, mit farb. Abb.;
Peters, Olaf (Hrsg.), Ausst.-Kat. Otto Dix, Neue Galerie, New 
York/Montreal Museum of Fine Arts, Montreal 2010/11, S. 16, 
mit farb. Abb. Nr. 6.

Ausstellung:
Otto Dix. Zum 100. Geburtstag 1891–1991, Galerie der Stadt 
Stuttgart/Nationalgalerie, Staatliche Museen Preußischer 
Kulturbesitz, Berlin 1991/92, S. 63, mit farb. Abb.;
Neue Sachlichkeit. Bilder auf der Suche nach der Wirklich-
keit – Figurative Malerei der zwanziger Jahre, Städtische 
Kunsthalle, Mannheim 1994/95, S. 233, mit farb. Abb. S. 49;
Otto Dix 1891–1969, Kunsthandel Jörg Maaß, Berlin 2012, 
Kat.-Nr. 29, mit farb. Abb.;
1914 und die Folgen, Galerie Remmert und Barth, Düsseldorf 
2014, mit farb. Abb.

Provenienz: 
Ehemals Privatbesitz, Bad Nenndorf/Niedersachsen.
€ 90.000/120.000

•  Eines von nur fünf Gemälden mit diesem Thema
•  Gemälde aus den Kriegsjahren finden sich sehr selten 

auf dem Auktionsmarkt
•  Die bizarre Ästhetik der von Mensch und Materie 

aufgerissenen, geschundenen Erdoberfläche  
fasziniert den Maler

Mit Beginn des Ersten Weltkrieges 1914 meldet sich Dix freiwil-
lig zum Militärdienst. Mehr als drei Jahre lang kämpft er an 
vorderster Front, wird mehrfach für seine Tapferkeit ausge-
zeichnet. Die Erfahrungen im Schützengraben prägen sein 
Leben und Werk entscheidend. 1915/16 fertigt Dix über 50 
Zeichnungen und 86 Gouchen von menschenleeren Trümmern 
und Trichterlandschaften auf tornistergroßen Quadratformaten. 
Die bizarre Kriegsästhetik mit ihrer von Mensch und Materie 
geschundenen, aufgerissenen und außer Rand und Band ge-
ratenen Erdoberfläche fasziniert den Künstler. Er schreibt 1916 
auf zwei Feldpostkarten an seine Freundin Helene Jakob: „Voll 
elementarer Wucht sind Granattrichter innerhalb Dörfern. Alles 
in der Umgebung scheint der Dynamik dieser gewaltigen sym-
metrischen Trichter zu unterliegen. Es sind Augenhöhlen der 
Erde (...). Häuser sind das nicht mehr (...). Es sind Lebewesen 
von besonderer Art mit eigenen Gesetzen und Lebensbedin-
gungen. (...) Es ist eine eigenartige und seltene Schönheit, die 
hier redet“ (siehe Lorenz WK 1.0.21 und 1.0.22).

Im vorliegenden Gemälde dokumentiert Dix, wie sich die 
Natur die von Mensch und Maschine geschundene Landschaft 
zurückerobert. Um die tiefe, graue Narbe der aufgerissenen 
Erdoberfläche blühen wieder bunte Blumen. Dieses Werk ist 
eines von nur fünf Ölbildern, die einen Blick auf die vom Krieg 
mit Trümmern-, Trichtern und Gräben zerfurchte Landschaft 
zeigen.
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Georg Tappert
1880 – Berlin – 1957

419 | Varieté
Öl auf Leinwand. 1922. Ca. 81 × 96 cm. Signiert unten rechts, 
verso auf der Leinwand nochmal signiert,  
datiert und betitelt.

Wietek 218.

Ausstellung:
Große Berliner Kunstausstellung. Abteilung Novembergrup-
pe, Landesausstellungsgebäude am Lehrter Bahnhof, Berlin 
1928, Kat.-Nr. 1022;
Deutsche Kunst der Gegenwart, Kurhaus – Gartensaal und 
Wintergarten, Baden-Baden 1947;
Georg Tappert. Wiederentdeckung eines Expressionisten, 
BAT-Haus, Hamburg 1977, Kat.-Nr. 38;
15. Europäische Kunstausstellung. Tendenzen der zwanziger 
Jahre. Die Novembergruppe. Teil I: Die Maler, Kunstamt 
Wedding, Walther-Rathenau-Saal und Rathaus Wedding, 
Berlin 1977, Kat.-Nr. 64, mit Abb. S. 141;
Georg Tappert. Ein Berliner Expressionist, 1880 bis 1957, 
Berlinische Galerie, Berlin 1980/81, Kat.-Nr. 31 mit Abb.;
Der Potsdamer Platz. Ernst Ludwig Kirchner und der 
Untergang Preußens, Neue Nationalgalerie, Berlin 2001, 
Kat.-Nr. 106, mit Abb. S. 235.

Provenienz:
Atelier des Künstlers, Berlin, verso auf dem Keilrahmen  
mit zwei Adressaufklebern;
Kunsthandlung Gerstenberger, Chemnitz, verso auf dem 
Keilrahmen mit dem Etikett;
Sammlung Peter Hopf (1937-2004), Berlin;
Grisebach, Berlin 1.12.2006, Los 1650;
Privatsammlung, Europa.
€ 130.000/150.000

•  Gemälde mit leuchtend bunter Farbpalette und  
starken Komplementärkontrasten

•  Frauen aus der exotischen Halbwelt Berlins sind ein 
häufiges Thema des Künstlers in den 1920 / 30er Jahren

•  Deutliche Einflüsse des Kubismus und Fauvismus

Die Faszination für den Glamour der Goldenen Zwanziger ist 
bis heute ungebrochen. Inmitten eines extremen Spannungs-
felds sozialer Gegensätze und der zum Scheitern verurteilten 
jungen Weimarer Republik wird Berlin zur Metropole von enor-
mer Anziehungskraft – eine Weltstadt im Rausch, mit allen 
Facetten. Das reiche Freizeitangebot der Varietés, Tanzbars 
und Kinos prägen die Nächte ebenso wie Drogen und Prosti-
tution. Große Teile der Bevölkerung leben in bitterer Armut und 
suchen am Abend dem Alltag zu entfliehen. Der Kurfürsten-
damm wird zur Prachtmeile und zum Mittelpunkt vergnügungs-
süchtiger Massen. Das Berlin der 1920er Jahre ist größter In-
dustriestandort Europas und zählt 1929 bereits über vier Milli-
onen Einwohner. Berlin ist eine Stadt, die Abenteuer garantiert, 
ein Sündenpfuhl, verrucht und gefährlich, Anziehungspunkt 
und Zentrum für alle, die sich amüsieren wollen und eine Hoch-
burg der Kriminalität. Eine Stadt mit gleichsam ausgeprägter 
Oberschicht wie Unterwelt, die ihre Einwohner herausfordert, 
sie zugleich ängstigt und fasziniert und an der kein Kulturschaf-
fender der Zeit vorbeikommt. 

Der 1880 in Berlin geborene Georg Tappert ist einer der 
ersten deutschen Künstler, der die großstädtische Vergnügungs-
welt als Bildthema entdeckt. Aufgewachsen in der Friedrich-
straße, der damaligen Vergnügungsmeile der Stadt, kommt er 
schon in seiner Kindheit mit Mode und der Berliner Halbwelt in 
Berührung. In seinem Werk der Zwanziger- und Dreißigerjahre 
widmet sich der Künstler vorwiegend den Frauen des exotischen 
Milieus, die in Cafés, Varietés, Nachtbars und Zirkussen arbeiten. 

Mit großem Einfühlungsvermögen zeigt er die Menschen 
der Großstadt in all ihren Facetten, ohne dabei der kühlen Di-
stanz der Neuen Sachlichkeit oder dem sozialkritischen Veris-
mus der Zeit zu verfallen. Bestärkt durch die revolutionäre 
Stimmung der Novembergruppe, deren Mitinitiator er 1918 ist, 
sucht Tappert neue Stilmittel zur Steigerung der Ausdruckskraft. 
So finden sich im vorliegenden Gemälde deutliche Einflüsse 
des Kubismus und Futurismus mit ihrer Formenzergliederung 
in facettenartige Teilbereiche. Mit einer vom Fauvismus beein-
flussten leuchtend-bunten Farbpalette stellt Tappert zwei 
Varieté-Sängerinnen dar, eine blonde und eine dunkelhaarige, 
stark geschminkt in dekolletierten Abendkleidern, dahinter 
leuchtet die Bühnenkulisse mit exotischen Pflanzen.
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Anton Räderscheidt
1892 – Köln – 1970

420 | Porträt Dr. Georg Lüttke
Öl auf Leinwand, doubliert. 1923. Ca. 90 × 67 cm. Signiert und 
datiert unten rechts.

Literatur:
Herzog, Günter, Anton Räderscheidt, Köln 1991, mit s/w Abb. 
Nr. 16, S. 29;
Ansenk, Emily (Hrsg.), Schilders van een andere werkelijk-
heid in de collectie van het Scheringa Museum voor 
Realisme, Zwolle 2006, S. 104f., mit farb. Abb.;
Van der Giessen, Belia (Hrsg.), Nieuw realisme. 159 kunst-
werken uit de collectie van het voormalige Scheringa 
Museum voor Realisme, Zwolle 2010, S. 89,  
mit farb. Abb.

Ausstellung:
Neue Sachlichkeit. Zwölf Maler zwischen den Kriegen, 
Galerie von Abercron, Köln 1975, Kat.-Nr. 61,  
mit s/w Abb. S. 39;
Neue Sachlichkeit und Realismus. Kunst zwischen den 
Kriegen, Museum des 20. Jahrhunderts, Wien 1977,  
Kat.-Nr. 131, mit s/w Abb. S. 83;
Neue Sachlichkeit and German Realism of the Twenties, 
Hayward Art Gallery, London 1978/79, Nr. 190,  
mit s/w Abb. S. 17, verso auf dem Keilrahmen mit dem Etikett;
Anton Räderscheidt 1892–1970: Retrospektive, Josef-
Haubrich-Kunsthalle, Köln 1993, Kat.-Nr. 10,  
mit farb. Abb. S. 79;
Der kühle Blick: Realismus der Zwanzigerjahre in Europa und 
Amerika, Kunsthalle der Hypo-Kulturstiftung, München 2001, 
mit farb. Abb. S. 271.

Provenienz:
Dr. Georg Lüttke, Köln/Berlin;
Galerie von Abercron, München 1978; 
Barry Friedman Ltd., New York;
Sammlung Miles Lourie, New York;
Galerie Michael Haas, Berlin;
Scheringa Museum voor Realisme, Spanbroek;
Christie’s, Amsterdam 27.11.2012, Los 37.
€ 50.000/60.000

•  Räderscheidts frühestes erhaltenes Auftragsporträt
•  Aus seiner wichtigen Œuvrezeit der Neuen Sachlichkeit 

zu Beginn der 1920er Jahre
•  Typische frontale Dreiviertelfigur-Darstellung,  

die Räderscheidt bis in die 1960er Jahre für seine 
Porträts verwendet

Anton Räderscheidt beginnt auf Wunsch des Vaters zunächst 
eine Ausbildung zum Zeichenlehrer, die er – unterbrochen von 
Krieg und Verwundung – erst 1917 abschließt. Anschließend ist 
er zwei Jahre als Referendar in Köln tätig, lehnt die Verbeamtung 
dann jedoch ab und arbeitet von 1918 an als freier Künstler. 
Räderscheidt schließt sich der avantgardistischen rheinischen 
Kunstszene an, hat Kontakt zu den Kölner „Progressiven“ und 
zum Dada-Zirkel um Max Ernst. Mit Franz Wilhelm Seiwert und 
Heinrich Hoerle gründet er die Gruppe „Stupid“. Nach einer 
expressionistischen und konstruktiven Phase entwickelt Rä-
derscheidt bereits zu Beginn der 1920er Jahre unter dem Ein-
fluss der „Pittura metafisica“ einen eigenen, magischen Realis-
mus. Als herausragender Vertreter dieser Richtung nimmt er 
1925 an der Mannheimer Ausstellung „Neue Sachlichkeit“ teil.

Da Räderscheidt stets in prekären Verhältnissen lebt, er-
kennt er früh die Möglichkeiten der Porträtmalerei zur Sicherung 
seines Lebensunterhaltes. Ab 1923 porträtiert er Galeristen, 
Sammler und Freunde, darüber hinaus aber auch Kölner Mu-
seumsdirektoren, Professoren, Kaufleute und Fabrikanten. Schon 
bald gilt er als der Kölner Porträtist schlechthin. Das „Porträt 
Dr. Georg Lüttke“ gilt als das früheste erhaltene Auftragsbildnis 
Räderscheidts, dem zahlreiche weitere folgen sollten. Dr. Georg 
Lüttke ist Verleger der Zeitschrift „Metallwirtschaft“ und Vor-
sitzender der „Metallgesellschaft“. Gemeinsam mit seiner Frau 
Gertrud entdeckt er die Arbeiten des jungen Malers und es 
entwickelt sich eine enge Freundschaft zu Räderscheidt. Noch 
vor ihrem Umzug von Köln nach Berlin im Jahr 1923 lässt er 
sich von Räderscheidt im hochaktuellen Stil der Neuen Sach-
lichkeit porträtieren: vor einem neutralen hellgrauen Hinter-
grund, im feinen schwarzen Anzug, doch nonchalant mit beiden 
Händen in den Hosentaschen. Seine wachen Augen und hohe 
Stirn stechen scharf hervor. Räderscheidt gelingt ein intimes 
und doch repräsentatives Porträt. Die hier gewählte Form der 
frontal dargestellten Dreiviertelfigur wird bis in die 1960er Jah-
re für seine Porträts prägend bleiben. Die stark konturierte und 
sehr glatte Malweise im Stil der Neuen Sachlichkeit lockert er 
dagegen nach wenigen Jahren auf und arbeitet deutlich pas-
toser. Dies zeigt sich beispielsweise bereits auf dem fünf Jahre 
später, 1928, entstandenen Porträt von Gertrud Lüttke.

Das Porträt in der Berliner Wohnung von Dr. Georg und Gertrud Lüttke
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Carlo Mense
1886 Rheine – Königswinter 1965

421 | Recto: Bildnis Lisa Matern – Verso: Bildnis  
Davringhausen
Öl auf Leinwand. (19)22 (verso um 1919). Ca. 85,5 × 65 cm. 
Signiert und datiert unten rechts.

Verso auf dem Keilrahmen mit Speditions- und Zollstempeln.

Drenker-Nagels 55/56.

Literatur:
Deutsche Kunst und Dekoration, Bd. 50, 1922, S. 65 mit Abb.;
Von Waldegg, Joachim Heusinger, Leo Breuer und Heinrich 
Maria Davringhausen. Zwei rheinische Maler, in: Das 
Rheinische Landesmuseum Bonn 1977, Heft 2, S. 33,  
mit Abb. 24.

Ausstellung:
Carlo Mense, Städtisches Kunstmuseum, Bonn 1961,  
Kat.- Nr. 5;
Carlo Mense. Ölbilder, Graphik, Rathaus Charlottenburg, 
Berlin 1962, Kat.-Nr. 10 („Lisa“);
„Nuova oggettività“ tedesca (1918–1933), Galleria d’arte 
Stivani, Bologna 1972, Abb. 14;
Il Realismo in Germania/Réalisme en Allemagne 1918–1933, 
Rotonda di Via Besana, Mailand/Musée d’Art et d’Industrie, 
St. Etienne 1972/1974, Kat.-Nr. 77, mit Abb.;
Die zwanziger Jahre im Porträt, Rheinisches Landesmuse-
um, Bonn 1976, Kat.-Nr. 74, mit Abb.;
Neue Sachlichkeit and German Realism of the Twenties, 
Hayward Gallery, London 1978/79, Kat.-Nr. 183, mit Abb.

Provenienz:
Galerie Neue Kunst Hans Goltz, München, 1922, verso 
Galerieetikett mit Titel „Davringhausen“;
Sammlung Dr. Max Fischer (1886–1975), Stuttgart;
Hauswedell & Nolte, Hamburg 7.6.1969, Los 911, mit s/w Abb.;
Galleria del Levante, München/Mailand 1972;
Privatbesitz, Italien;
Lempertz, Köln 31.5.2017, Los 390;
Privatsammlung, Hessen.
€ 25.000/35.000

•  Carlo Mense zählt zu den wichtigen Künstlern  
des Rheinischen Expressionismus und der  
Neuen Sachlichkeit

•  Statisch-nüchterne Darstellung der Porträtierten  
ganz im Sinne der Neuen Sachlichkeit

•  Das rückseitige Porträt zeigt Menses Malerfreund 
Heinrich Maria Davringhausen

Ganz im Sinne des neuen Stils der „post-expressionistischen“ 
Kunst in den Jahren nach dem Ersten Weltkrieg zeichnen sich 
diese beiden Porträts von Carlo Mense durch eine nüchterne 
und unsentimentale Darstellungsweise aus. In bewusster Ab-
grenzung zum Expressionismus lässt er mit seiner hochpräzisen 
Malweise die Personen sehr statisch und wie in einer eingefro-
renen Haltung erstarren. Lisa Matern blickt den Betrachter ernst 
und unvermittelt an. Dunkel gekleidet sitzt sie in einem unde-
finierbaren, dunklen Raum, nur hinter ihrem Kopf wird ein Fens-
terausschnitt mit Brüstung sichtbar, dort leuchtet der Himmel 
in einem dämmrigen Blau. Das Porträt erinnert aufgrund des 
gewählten Bildausschnittes wie auch der Haltung deutlich an 
Raffaels „La Muta“. „Überdies verblüffen die gleichartige Gestal-
tung und die präzise Ausarbeitung des stechenden Blicks (…) 
und insbesondere die etwas attitüdenhaft ineinander gelegten 
Hände mit ihren beringten zierlichen Fingern.“ (Klara Drenker-
Nagels, WVZ, S. 100). Auf der Rückseite der Leinwand ist der 
Aachener Maler Heinrich Maria Davringhausen an der Staffelei 
porträtiert, ein enger Freund Carlo Menses seit ihrer Jugendzeit. 
Dieses Bildnis entsteht vermutlich bereits um 1919.

Carlo Mense wird früh von August Macke beeinflusst und 
findet schnell Anschluss an die avantgardistische Kunstszene 
in Köln. Er tritt dem Gereonsklub und der Kölner Secession bei. 
1912 beteiligt er sich an der bedeutenden Kölner Sonderbund-
ausstellung sowie 1913 an der von Macke initiierten Ausstellung 
der „Rheinischen Expressionisten“ in Bonn und am Ersten Deut-
schen Herbstsalon Herwarth Waldens. Carlo Mense ist bestens 
vernetzt und befreundet mit zahlreichen Künstlerkollegen und 
Galeristen im Rheinland, in Berlin und München. Nach der Zä-
sur des Ersten Weltkrieges zeigt die Münchener Galerie Hans 
Goltz 1918 die erste Einzelausstellung Menses. In München 
lernen Mense und sein Jugendfreund und Maler Heinrich Ma-
ria Davringhausen zu Beginn der 1920er Jahre Alexander Ka-
noldt und Richard Seewald kennen und wenden sich der auf-
kommenden „post-expressionistischen“ Malerei zu. 1925 sind 
sie an der berühmt gewordenen Ausstellung „Neue Sachlichkeit“ 
in der Kunsthalle Mannheim beteiligt. Noch im selben Jahr wer-
den Mense und Kanoldt zu Professoren an der Breslauer Aka-
demie berufen. Nach deren Auflösung 1932 durch die National-
sozialisten zieht Mense für einige Zeit nach Italien, lebt dann 
ab 1936 wieder in Köln. Im Rahmen der Aktion „Entartete Kunst“ 
werden Menses Werke in den Museen beschlagnahmt, er passt 
sich in den folgenden Jahren mit heimatlichen, naiv-romanti-
schen Landschaftsmotiven der restriktiven Kunstpolitik an. Nach 
Kriegsende findet Mense stilistisch wieder zu seinen Arbeiten 
der 1910er und 1920er Jahre zurück. 1961 wird er mit dem Bun-
desverdienstkreuz ausgezeichnet.

Vergleichsabb.: Raffaello Sanzio, Porträt einer 
Gnetildonna (La Muta), Galleria Nazionale 
delle Marche (Inv. 1990 DE 237)
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Oskar Kokoschka
1886 Pöchlarn – Montreux 1980

422N | Gebeugt schreitender Mädchenakt
Bleistift, aquarelliert, auf bräunlichem, glattem Bütten. (1907). 
Ca. 45 × 31,5 cm. Monogrammiert unten rechts und links.

Weidinger/Strobl 150.

Literatur:
Sabarsky, Serge (Hrsg.), Oskar Kokoschka. Dessins et 
aquarelles 1906–1924, Mailand 1984, Kat.-Nr. 17, mit farb. 
Abb. S. 51;
Sabarsky, Serge (Hrsg.), Oskar Kokoschka. Drawings and 
watercolors 1906–1924, New York 1986, Kat.-Nr. 17,  
mit farb. Abb.

Ausstellung:
Westdeutscher Kunstmarkt, Düsseldorf 1978;
Oskar Kokoschka. Die frühen Jahre. Zeichnungen und 
Aquarelle, ausgewählt von Serge Sabarsky, Historisches 
Museum der Stadt Wien u.a., 1982/83, Kat.-Nr. 18;
Gustav Klimt, Oskar Kokoschka, Egon Schiele: Dessins et 
Aquarelles, Salle Saint-Jean, Hôtel de Ville, Paris u.a. 1984, 
Kat.-Nr. 36;
Oskar Kokoschka. The Early Years: 1907–1924, Serge 
Sabarsky Gallery, New York 1985/86, Kat.-Nr. 13,  
mit farb. Abb. S. 31;
Egon Schiele und Wien zur Jahrhundertwende, Isetan 
Museum, Shinjuku, Tokio u.a. 1986, Kat.-Nr. 111,  
mit farb. Abb. S. 167;
Oskar Kokoschka. Dipinti e disegni, Palazzo Medici-Riccardi, 
Florenz / Palazzo del Turismo, Riccione 1987, Kat.-Nr. 23;
Oskar Kokoschka. Die frühen Jahre, Josef Albers Museum. 
Quadrat, Bottrop u.a. 1988–1997, Kat.-Nr. 14 bzw. 22;
Gustav Klimt. 1862–1918, Nassau County Museum of Art, 
Roslyn 1989;
Klimt Schiele Kokoschka, Musée des Beaux-Arts de Rouen, 
1995, Kat.-Nr. 101;
Oskar Kokoschka, Oskar Kokoschka Galerie, Prag 1996/97;
Oskar Kokoschka. Viden–Praha. Olejomalby, Akvarely, 
Kresby, Mezinárodní kulturní centrum Egona Schieleho, 
Krumau 1997;
Oskar Kokoschka. Peintures et œuvres sur papier. Vienne 
1906–Paris 1931, Musée-Galerie de la Seita, Paris 1998/99, 
Kat.-Nr. 19, mit farb. Abb.;
Kunstforeningen, Kopenhagen 2002;
Städtische Museen Heilbronn, 2006–2008.

Provenienz:
Sammlung Günther Franke, München;
Sammlung/Nachlass Serge Sabarsky, New York, 1976 bei 
Vorgenannter erworben;
Sammlung/Stiftung Vally Sabarsky, New York.
€ 60.000/80.000

•  Frühe Arbeit des wichtigen Wiener Expressionisten
•  Werke aus dieser frühen Schaffensperiode werden nur 

sehr selten auf dem Auktionsmarkt angeboten
•  Die vereinfachte Form und freie Formulierung der Figur 

verweisen schon auf Kokoschkas späteren, reifen Stil

Kokoschka dürfte diesen Akt als Schüler der Kunstgewerbe-
schule gezeichnet haben, wo er von 1904 bis 1909 bei Koloman 
Moser und anderen Künstlern der Wiener Werkstätte studiert. 
Von Beginn an begeistert sich der junge Künstler für das Akt-
zeichnen: „Ganze Stöße von blitzschnell entstandenen Bewe-
gungsstudien machte ich jeden Tag. Die verschiedenen Regun-
gen und Drehungen des Körpers in der Bewegung im Augenblick 
richtig zu erfassen und wiederzugeben war für mich das Aufre-
gende im Gegensatz zum langweiligen akademischen Unterricht.“

Kokoschka bevorzugt jugendliche, gelenkige Modelle, an-
drogyne Kindergestalten mit dem fragilen Körperbau Heran-
wachsender. Bei der vorliegenden Zeichnung bringt er in we-
nigen Zügen und mit langen Umrisslinien gekonnt den mageren 
Mädchenkörper auf das Papier. Seine Aktstudien aus dieser 
Zeit vermitteln eine herbe und doch zarte Anmut.

Die frühen Werke lassen sich stilistisch auf die Zeichnungen 
von Gustav Klimt und Auguste Rodin zurückführen. Zu dieser 
Zeit, in den frühen 1900er Jahren, begannen die österreichi-
schen Künstler, den ornamentalen und dekorativen Stil des 
Wiener Fin de Siècle zugunsten einer realistischeren, direkteren 
und einfacheren Ästhetik abzulehnen.
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Egon Schiele
1890 Tulln/Donau – Wien 1918

423N | Kopf eines bärtigen Mannes I  
(Leopold Czihaczek)
Öl auf Karton. (19)07. Ca. 33 × 25 cm. Signiert und datiert im 
linken unteren Randbereich.

Verso von Anton Peschka, Künstler und Schwager von 
Schiele, bezeichnet: „Bestätige die Echtheit Wien am 16/3 
1921 Ant. Peschka“.

Kallir P 21.

Literatur:
Malafarina, Gianfranco. L’Opera di Schiele, Mailand 1982, 
Kat.-Nr. 28;
Nebehay, Christian M., Egon Schiele und die Eisenbahn, 
Wien 1995, S. 47;
Kallir, Jane, Egon Schiele’s Women, München 2012, S. 51,  
mit Abb. 55;
Bauer, Christian, Egon Schiele. Fast ein ganzes Leben, 
München 2015, S. 46, mit Abb. 12.

Ausstellung:
Egon Schiele: Frühe Werke und Dokumentation, Christian M. 
Nebehay, Wien 1968, Kat.-Nr. 1, mit Abb.;
Egon Schiele, The Seibu Museum of Art, Tokio 1979,  
Kat.-Nr. 5, mit Abb.;
Egon Schiele, Pinacoteca Capitolina, Rom u.a. 1984–1987, 
Kat.-Nr. 1, mit Abb.;
Egon Schiele. An Exhibition of 17 Paintings, Serge Sabarsky 
Gallery, New York 1985, Kat.-Nr. 3;
Egon Schiele. Gustav Klimt, Fondation Pierre Gianadda, 
Martigny 1986/87;
EUROPALIA 87. Österreich. Egon Schiele, Palais des 
Beaux-Arts, Charleroi 1987, Kat.-Nr. 3;
Egon Schiele. 1890–1918. A Centennial Retrospective, 
Nassau County Museum of Art, Roslyn 1990 (mit dem 
Aufkleber auf der Rahmenrückpappe);
Egon Schiele. Frühe Reife. Ewige Kindheit, Historisches 
Museum der Stadt Wien, 1990, Kat.-Nr. 1.16, S. 32,  
mit farb. Abb. 1;
Egon Schiele. 100 Zeichnungen und Aquarelle, Oberösterrei-
chisches Landesmuseum, Linz u.a. 1990–1993, teilw.  
Kat.-Nr. 3;
Egon Schiele. Acquarelli e dipinti, Palazzo della Permanente, 
Mailand 1991, Kat.-Nr. 67;
Egon Schiele. Gemälde aus amerikanischen Sammlungen, 
Rupertinum, Salzburg/ Österreichische Galerie/ Oberes 
Belvedere, Wien 1991/92;
Egon Schiele. Gemälde, Zeichnungen und Aquarelle, Schloss 
Mainau, 1994, Kat.-Nr. 1;
Egon Schiele, Fondation Pierre Gianadda, Martigny 1995, 
Kat.-Nr. 2;

Klimt Schiele Kokoschka, Musée des Beaux-Arts de Rouen, 
1995, Kat.-Nr. 120;
Neue Galerie Museum, New York 2009–2011;
Belvedere Museum, Wien 2011;
Neue Galerie Museum, New York 2018/19.

Provenienz:
Nachlass des Künstlers, 1918;
Otto Nirenstein, Wien;
Maier, Brünn, ab 1930; 
Christian M. und Ingo Nebehay, Wien, ab 1968; 
Ingo Nebehay, Wien, ab 1969;
Sammlung/Nachlass Serge Sabarsky, New York, um 1970  
bei Vorgenanntem erworben;
Sammlung/Stiftung Vally Sabarsky, New York.
€ 80.000/120.000

•  Frühes Werk des erst 17-jährigen Schieles
•  Gezeigt ist der Onkel und Vormund, der um 1907  

immer wieder von Schiele porträtiert wird
•  Meisterhaft fängt der junge Künstler den prüfenden  

Blick ein

Das Gemälde zeigt Leopold Czihaczek (1842–1929), den Onkel 
und Vormund Egon Schieles. Insgesamt 15 Bilder widmet Schie-
le seinem Onkel in der Zeit um 1907, zudem fängt er das Ap-
partement des Ehepaares Czihaczek malerisch ein. Nachdem 
der Vater Schieles, Adolf Schiele, 1905 verstorben war, nimmt 
sich der Onkel des jungen Künstlers an. Er selbst ist in der k. u. k. 
Monarchie ein wichtiger Beamter.

In seinen Porträts Leopold Czihaczeks zeigt Egon Schiele 
die mit dem Beamtenstatus des Onkels verbundene gesell-
schaftliche Stellung und porträtiert ihn immer wieder als kulti-
vierten, intellektuellen Bürger: Lesend auf einem Sofa sitzend, 
mit einer Zigarre in der Hand, am Klavier, oder in Ausgehgar-
derobe mit Zylinder. Andere Darstellungen ähneln der hier an-
gebotenen: Im (Halb-)Profil, als Brust oder Standbild zeigt 
Schiele den stattlichen Onkel mit weißem Schnauzbart.

Das hier vorliegende Bild fällt dabei besonders durch den 
wachen und analysierenden Blick auf. Das Kinn leicht gehoben, 
die Lippen ein wenig angezogen, schaut Leopold Czihaczek 
nicht die Bildbetrachtenden an, sondern seitlich an ihnen vor-
bei, als wollte er den Mann hinter der Staffelei beobachten. 

Belegt ist dabei, dass der Onkel dem Berufswunsch Schie-
les, Künstler zu werden, negativ gegenübersteht. Bereits ein 
Jahr vor dem Gemälde, 1906, wird Schieles Bewerbung für die 
Wiener Akademie der bildenden Künste akzeptiert. Er, gerade 
mal 16 Jahre alt, darf von nun an studieren, ein Künstler werden. 
Gut möglich, dass hier aus Gründen der Verfügbarkeit das 

nächste Umfeld Modell stehen muss. Auch von anderen Künst-
lern ist bekannt, dass sie in ihren Studienjahren malen, was sie 
zur Verfügung haben, sodass engere Verwandte und Mitbe-
wohner ins Zentrum der Bilder rücken. Schieles Bild, noch ganz 
im Geiste akademischer Malerei den Onkel abbildend, kann 
durchaus als eine solche Studienübung verstanden werden. 
Auch Gustav Klimt, mit dem Schiele im Jahr des hier angebo-
tenen Bildes den Kontakt intensiviert, übt als junger Student 
die eigenen Fähigkeiten.

Der Blick des Onkels ist so durchaus als zweifelnd zu verstehen: 
Er scheint sich unsicher, was sein junger Neffe gerade produziert. 
Sein Neffe, der einen vom Onkel nicht gut zu heißenden Karri-
ereweg einschlägt und der auf den Rat des freigeistigen Men-
tors Klimt hört. Dem stolzen Bürger Czihaczek ist anzusehen, 
dass hier Unsicherheit die Mimik modelliert.

Eine Unsicherheit, die nach der Fertigstellung des vorlie-
genden Gemäldes sicherlich der Erkenntnis über die frühe 
Meisterschaft Egon Schieles verflog.
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Egon Schiele

424N | Stehende mit aufgehobenem Rock
Schwarze Kreide auf bräunlichem Velin. 1918.  
Ca. 45,5 × 29 cm. Signiert und datiert unten rechts.

Kallir D 2412.

Literatur:
Karpfen, Fritz (Hrsg.), Das Egon-Schiele-Buch, Wien/Leipzig 
1921, mit Abb. 38.

Ausstellung:
Egon Schiele. Gedächtnisausstellung, Graphische Sammlung 
Albertina, Wien 1948, Kat.-Nr. 326;
Egon Schiele. An Exhibition of Drawings and Watercolors, 
Galerie Serge Sabarsky, New York 1974, Kat.-Nr. 7;
Egon Schiele, Pinacoteca Capitolina, Rom u.a. 1984–1987, 
Kat.-Nr. 174, mit Abb.;
Egon Schiele. Vom Schüler zum Meister, Akademie der 
bildenden Künste, Wien u.a. 1984–1988, Kat.-Nr. 95 bzw. 96;
Egon Schiele. 100 Zeichnungen und Aquarelle, Städtische 
Galerie Rosenheim u.a. 1988–1993, Kat.-Nr. 93;
Egon Schiele, Mezinárodní kulturní centrum Egona  
Schieleho, Krumau 1996, S. 216 f.;
Egon Schiele, Listasafn Íslands, Reykjavik 1996;
Egon Schiele 1890–1918, MAN Museo d’Arte Provincia  
di Nuoro, Nuoro 2007/08;
Galerie St. Etienne, New York 2017.

Provenienz:
Frederic Knize (Fritz Wolff-Knize, 1890–1949),  
Wien/New York;
Sammlung/Nachlass Serge Sabarsky, New York,  
seit etwa 1983;
Sammlung/Stiftung Vally Sabarsky, New York.
€ 150.000/250.000

•  Beeindruckende Zeichnung aus dem Spätwerk des 
Künstlers mit Zügen von Manierismus und Realismus 

•  Meisterhafter Umgang mit der schwarzen Kreide
•  Klassisches Motiv der Frau als bewusste Inszenierung 

von Körper und Sexualität

Egon Schiele ist einer der bedeutendsten und radikalsten Zeich-
ner des 20. Jahrhunderts. So schreibt der große Sammler und 
Schiele-Spezialist Rudolf Leopold über den Künstler: „Das bild-
nerische Mittel, das sich Schiele zunächst schuf und mit dem 
er zuerst seine künstlerische Eigenart, ja Meisterschaft bewie-
sen hat, war die persönliche Linie.“ Und weiter: „Von keinem 
anderen ist die Linie so virtuos und ausdrucksvoll zugleich 
gestaltet worden: schneidend hart und anschmiegsam – kon-
struktiv oder fragil – spröd, nervös, wie kritzelnd oder gespannt 
– intermittierend oder heftig ausfahrend.“ Auch in dieser Zeich-
nung einer Stehenden zeigt sich, wie meisterhaft Schiele mit 
der schwarzen Kreide umgehen kann: Die Linien variieren von 
dick bis dünn, von fast Schwarz zu einem hellen Grau. Er schöpft 
hier die gesamten Möglichkeiten des Stifts aus. 
Im Spätwerk des Künstlers findet sich ein gewisser Manierismus 
unter Ausarbeitung realistischer Details. So zeichnet Schiele 
hier die Strumpfhose mit der Verstärkung der Ferse, den rech-
ten Schuh mit Schnürsenkeln, deutet das Karomuster des Rocks 
und der Jacke sowie die Spitze der knielangen Unterhose an. 
Gleichzeitig scheint die Figur das Blatt zu sprengen, der Kopf 
und die Füße gehen über die Blattkanten hinaus. Die breitbei-
nig stehende Frau hält in der rechten Hand den Stoff, stützt 
den linken Arm auf ihre Hüfte und blickt an sich herab. Diese 
dynamische Pose wird noch durch den bewegten ondulierenden 
Strich unterstützt. Die temperamentvoll gezogenen Linien so-
wie die Komposition beweisen die Meisterschaft, die Schiele in 
diesen Zeichnungen seiner letzten Jahre erreicht.
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Gustav Klimt
1862 Baumgarten bei Wien – Wien 1918

425N | Brustbild einer alten Frau nach rechts
Blauer Buntstift auf cremefarbenem Velin. (Ca. 1903).  
Ca. 44,5 × 31 cm. Bezeichnet „7“ unten rechts.

Strobl 674.

Literatur:
Werner, Alfred, Gustav Klimt, One Hundred Drawings,  
New York 1972, Kat.-Nr. 30;
Sabarsky, Serge, Gustav Klimt. Drawings, London/ Mt. Kisco, 
New York 1984/85, Kat.-Nr. 36;
Verzé, Luigi Maria (Hrsg.), in: KOS. Rivista di scienza e etica, 
NS, No. 50, November 1989, mit farb. Abb. S. 22.

Ausstellung:
Watercolors and Drawings, Serge Sabarsky Gallery,  
New York 1969;
Gustav Klimt. 100 disegni, Pinacoteca Capitolina, Rom u.a. 
1983–1997, Kat.-Nr. 36 bzw. 28;
Gustav Klimt. Zeichnungen aus amerikanischem Privat-
besitz, ausgewählt von Serge Sabarsky und aus Beständen 
des Historischen Museums der Stadt Wien, Historisches 
Museum der Stadt Wien u.a., 1984/85, Kat.-Nr. 53;
Europalia 87. Österreich. Gustav Klimt, Musées Royaux des 
Beaux-Arts de Belgique, Brüssel 1987, Kat.-Nr. 77;
Gustav Klimt. 1862–1918, Nassau County Museum of Art, 
Roslyn 1989;
Gustav Klimt, Palazzo Strozzi, Florenz 1992; 
Gustav Klimt, Palac Sztuki, Krakau 1992;
Hommage à Serge Sabarsky. Klimt. Kokoschka. Schiele. 
Aquarelle und Zeichnungen, Jahrhunderthalle Hoechst, 
Frankfurt/Main 1997, Kat.-Nr. 11;
Kunstforeningen, Kopenhagen 2002;
Centro Social y Cultural de la Fundación La Caixa,  
Lleida 2009;
Gustav Klimt: 150th Anniversary Celebration, Neue Galerie 
Museum, New York 2012;
Klimt and the Women of Vienna’s Golden Age, 1900–1918, 
Neue Galerie Museum, New York 2016/17.

Provenienz:
Elliott Scott, Evanston/Illinois;
Sammlung/Nachlass Serge Sabarsky, New York;
Sammlung/Stiftung Vally Sabarsky, New York.
€ 40.000/60.000

•  Studie für das (verbrannte) Fakultätsbild Medizin, 
welches Klimt im Auftrag der Universität Wien schafft

•  Ungeschönte und dennoch friedvolle Darstellung des 
alternden menschlichen Körpers

•  In zartem Blau ausgeführte Skizze voller Expressivität

Mild und leise lächelt sie, ganz in sich versunken. Klimts „Brust-
bild einer alten Frau nach rechts“ strahlt, auf Papier gebracht 
in zarten blauen Buntstiftstrichen, eine Ruhe und stille Schön-
heit aus, ganz so, als wolle der Künstler den menschlichen Kör-
per trotz des nicht zu leugnenden Alters feiern.

Gustav Klimt erhält 1894 gemeinsam mit seinem Kollegen 
Franz Matsch den Auftrag der Universität Wien, die Decke des 
Großen Festsaals mit vier Gemälden auszuschmücken. Diese 
sollen die vier Fakultäten – Medizin, Theologie, Philosophie und 
Jurisprudenz – allegorisch darstellen. Während Klimt einen 
ersten Kompositionsentwurf bereits 1898 fertigstellt, wird es 
noch bis 1907 dauern, bis das Gemälde mithilfe Hunderter Skiz-
zen und diverser Zwischenzustände seine finale Form erreicht.

Zu sehen ist im Endzustand der Kreislauf aus Werden und 
Vergehen, Leben und Tod. Im Vordergrund streckt die Figur 
der Hygieia als Allegorie der Gesundheit die Äskulapnatter und 
eine Schale mit Lethe-Wasser empor. Hinter ihr winden sich 
rechter Hand zahlreiche Menschen in einem Knäuel. Alt und 
jung, groß und klein, symbolisieren sie die verschiedenen Le-
bensalter, das Geboren-Werden, Leben und Sterben. Nur durch 
zwei ausgestreckte Arme sind sie mit einer weiblichen Figur 
auf der Bildlinken verbunden, der zu Füßen sich ein Säugling 
findet. Die zwei Figuren konzentrieren die Aussage der Men-
schenmasse, nämlich das Werden und Vergehen der mensch-
lichen Existenz. Der Tod, gezeigt in Form eines Skeletts, wirft 
derweil seinen Schleier aus und schickt sich an, die diversen 
Figuren des Bildes in diesen einzuwinden.

Das Bild wird zum Skandal: Viel zu negativ! Der Künstler 
betont nur das Elend des menschlichen Körpers und Lebens! 
Wo sind die medizinischen Fähigkeiten der Prävention, der 
modernen Heilungsmöglichkeiten? Und was soll diese laszive 
Nackte auf der linken Seite?

Die enorme Kritik sorgt indes nicht für ein Umdenken in 
Klimts Schaffen. Im Gegenteil, noch vehementer verfolgt er 
seinen Stil und schafft in der Folge mit dem Fakultätsbild „Ju-
risprudenz“ ein weiteres Skandalbild. Die Fakultätsgemälde 
Klimts werden nicht in der Universität angebracht. Klimt kauft, 
wo möglich, die Skizzen und die finalen Gemälde zurück, von 
hieraus landen sie in privaten Sammlungen. In der Zeit des 
Nationalsozialismus werden die Fakultätsbilder beschlagnahmt 
und verbrennen schließlich auf Schloss Immendorf, als die dort 
gesammelte Raubkunst von deutschen Truppen angezündet 
wird. Erhalten bleiben lediglich die Fotografien der Fakultäts-
bilder und zahlreiche Skizzen.

Das hier angebotene Brustbild findet im fertigen Gemälde 
seine fast exakte Entsprechung in einem kleinen Detail. Unter-
halb der Hygieia mit Schale ist sie zu finden: Die alte Frau, mild 
und leise lächelnd.

Gustav Klimt, Die Medizin, 1901, Fakultätsbild 
Universität Wien, Foto: Franz Pflügl 2007
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Otto Eduard Pippel
1878 Lódz – Planegg 1960

426 | Straßenszene bei Nacht (Nächtliches Berlin)
Öl auf Leinwand. (Ca. 1920er Jahre). Ca. 50,5 × 60 cm. 
Signiert unten rechts.

Provenienz:
Ketterer, München 8.6.2017, Los 113;
Privatsammlung, Berlin.
€ 4.000/6.000

Wunderbare nächtliche Berliner Straßenansicht, die Otto Pippel 
in seinem charakteristischen, spätimpressionistischen Pinsel-
duktus einfängt. Stimmungsvoll wird das legendäre Großstadt-
flair der Goldenen Zwanzigerjahre wieder lebendig.

Das Lied „Berliner Luft“, von Paul Lincke 1904 komponiert, wird 
mit der Operette „Frau Luna“ zum Gassenhauer. Nichts be-
schreibt das Berliner Lebensgefühl besser: Hier lockt die Freiheit, 
das Leben, das Schöne. Berlin, das ist das Eldorado des Deut-
schen Reiches! Hier verspricht man sich Hochkultur und Nacht-
leben, Scheinwerferglanz und Zwielicht, Eleganz und Kreativität.

Dieses Versprechen greifen auch die Künstler der Zeit zwi-
schen dem ausgehenden 19. Jahrhundert und den späten 1920er 
Jahren auf. Sie zeigen Flaneure, fangen die Lichter der Großstadt 
ein und präsentieren die Versuchungen Berlins.
Mit dem Sonderteil „Berliner Luft“ bietet Karl & Faber neun 
Werke berühmter Künstler aus einer Berliner Privatsammlung 
an. Alle Arbeiten versetzen die Betrachter um 100 Jahre zurück. 
In eine Zeit, in der Berlin alle in den Bann zieht und verführt. 
Freuen Sie sich auf elegante Damen und Herren, auf flanieren-
de Familien im Tiergarten – Berlins „guter Stube“, auf nächtlichen 
Lichterglanz, auf Lebensart und Berliner Originale!

Denn: Das ist die Berliner Luft, Luft, Luft …

Berliner Luft

BERLINER LUFT BERLINER LUFT

Alexanderplatz, Berlin-Mitte, in der Mitte das Polizeipräsidium, um 1900 (Postkarte) 

Plakat der Operette „Frau Luna“

Hallesches Tor, Berlin, 1900 (Postkarte)
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Lesser Ury
1861 Birnbaum/Posen – Berlin 1931

427 | Nächtliche Straßenszene, Berlin (Bellevuestraße?)
Pastell auf Malpappe. 1889. Ca. 50,5 × 36 cm. Signiert und 
datiert unten rechts.

Mit einer Fotoexpertise und einer Dokumentation von  
Dr. Sibylle Groß, Berlin, vom 5.10.2013; das Pastell wird in das 
in Vorbereitung befindliche Werkverzeichnis zu Lesser Ury 
aufgenommen.

Ausstellung:
Meisterwerke der Klassischen Moderne, Galerie Pels- 
Leusden, Kampen 1998, Kat.-Nr. 77, S. 8, mit farb. Abb. S. 9.

Provenienz:
Privatsammlung, England;
Privatsammlung, Berlin;
Grisebach, Berlin 28.11.2013, Los 3;
Privatsammlung, Berlin.
€ 70.000/100.000

•  Die Arbeit zeigt deutliche Einflüsse des französischen 
Impressionismus und der Pleinairmalerei, die Ury 
während seiner Studienjahre in Paris kennenlernt

•  Das frühe Pastell enthält bereits den gesamten Kosmos 
Urys: Großstadt, Nacht, Regen, Verkehr, künstliche 
Beleuchtung

•  Ury hält die Poesie eines flüchtigen Moments fest

Die „Nächtliche Straßenszene“ entsteht, nachdem sich der 
28-jährige Lesser Ury nach seinen Studienjahren in Düssel-
dorf, München, Brüssel und Paris im Jahr 1887 in Berlin nie-
derlässt. Die Arbeiten aus dieser Zeit zeigen deutlich den 
Einfluss des Impressionismus und der französischen Frei-
luftmalerei, die Ury in Paris kennenlernt. Aber der Künstler 
übersetzt diesen neuen Ansatz für sein Werk in eine ganz 
eigene Bildsprache. Schon dieses frühe Meisterwerk bein-
haltet den gesamten Kosmos, der Ury künstlerisch interessiert 
und den er wieder und wieder variiert: Großstadt, Nacht, 
Regen, Verkehr, künstliche Beleuchtung.

Der Kunstkritiker Adolph Donath schreibt 1921 über Lesser 
Ury: ,,1889 hatte er seine erste Ausstellung bei (der Berliner 
Kunsthandlung) Gurlitt. Gemeinsam mit Leibl, Uhde, Liebermann 
und Skarbina. Fritz Gurlitt, der in der Behrensstraße einen klei-
nen Laden besaß, versammelte alle die Talente um sich, die sich 
seither durchgesetzt haben.“ Auf einer zweiten Ausstellung, die 
in der Kunsthandlung Gurlitt im darauf folgenden Jahr zu sehen 
ist, erregen vor allem die Berliner Straßenszenen Urys große 
Entrüstung beim Publikum und bei den meisten Kritikern. Anlass 
der vehementen Ablehnung sind die neuartige, in Berliner Kunst-
kreisen zumeist noch als fremdartig angesehene Malweise und 
die geradezu als brutal empfundene Bildauffassung.

Ury begleitet den Aufstieg Berlins als einzige deutsche Groß-
stadt von Rang zur Metropole. Ihn fasziniert das neue, künstli-
che Licht der modernen Stadt. Ihm gelingt es wie keinem an-
deren deutschen Maler, die Gasbeleuchtung der Straßen, die 
Laternen der Droschken und später die Scheinwerfer der Au-
tomobile malerisch zu erfassen. In seinen Gemälden und Pas-
tellen erschafft er in der Darstellung der Lichteffekte auf regen-
nasser Fahrbahn ganz neue Räume und urbane Stimmungen. 
Und noch etwas gelingt ihm: Er hält die Poesie eines kurzen 
Moments fest, der inmitten des Trubels – wie ein Schnappschuss 
in der Fotografie – einen flüchtigen Augenblick einfängt.

Zwei Damen in Abendgarderobe entsteigen einer Droschke, 
in wärmende Mäntel und Muffs gehüllt. Kommen sie aus der 
Oper? Die dunkle, regennasse Fahrbahn glänzt im Schein der 
Gaslaternen. Die Bäume lassen den Betrachter nicht erkennen, 
wohin die Frauen streben. Ist es eine der stillen Straßen am 
Rande des Tiergartens im vornehmen Berliner Westen oder in 
den südwestlichen Villenkolonien? Noch ein schneller Blick 
zurück, und die beiden Frauen werden verschwunden sein. 
Diese Andeutungen, das Geheimnisvolle und die Stille der Nacht 
erzeugen bei uns heutigen Betrachtern eine Faszination, die 
sicher auch aus unserem gegensätzlichen Erleben einer immer 
lauten, immer hell erleuchteten Großstadt herrührt.

BERLINER LUFT BERLINER LUFT
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Lesser Ury

428 | Dame im Café, Berlin
Öl auf Leinwand. (1919). Ca. 52 × 37 cm. Signiert unten links.

Mit einer Fotoexpertise und einer Dokumentation von  
Dr. Sibylle Groß, Berlin, vom 25.10.2019; das Gemälde wird in 
das in Vorbereitung befindliche Werkverzeichnis zu  
Lesser Ury aufgenommen.

Provenienz:
Galerie Arnold, Dresden, verso auf dem Rahmen mit dem 
Galerieetikett;
Privatsammlung, Frankreich;
Grisebach, Berlin 29.11.2019, Los 405;
Privatsammlung, Berlin.
€ 60.000/80.000

•  Intime Kaffeehausszene, gepaart mit einer typischen 
Berliner Straßenszene im Regen im Hintergrund

•  Zum gleichen Motiv entsteht zeitgleich eine Radierung 
des Künstlers, die Variationen zeigt

•  Ury versetzt den Betrachter unmittelbar in das städti-
sche Treiben einer Metropole

Dr. Sibylle Groß weist in ihrem Gutachten darauf hin, dass das 
Gemälde „Dame im Café, Berlin“ wohl gleichzeitig mit einer Ra-
dierung aus dem Jahr 1919 entsteht, das dieselbe Szene spie-
gelverkehrt und mit Variationen zeigt. 

Bei der Umsetzung der Bildidee blendet der Radierer Ury 
die Umgebung nahezu aus und richtet sein Augenmerk aus-
schließlich auf die sitzende Dame am Fenster, die, den Kopf 
zum Trinkhalm hin leicht gesenkt, sich auf ihr Getränk im Glas 
konzentriert. Der Maler hingegen öffnet im Gemälde die Sze-
nerie hin zur Umwelt und erweckt damit ihre Schilderung zum 
Leben. Ury verortet den dargestellten Moment und versetzt 
den Betrachter unmittelbar in das städtische Treiben einer Me-
tropole. Der schwere, halb zur Seite gezogene Vorhang ermög-
licht die Sicht durch ein Fenster, hinter dem man, bei von diesig 
feuchtem Wetter leicht getrübter Sicht, rechts eine hoch auf-
ragende, mehrstöckige Häuserzeile erblickt. Autodroschken 
scheinen sich rasch dem Betrachter zu nähern. Der Eindruck 
von Schnelligkeit kontrastiert mit der kontemplativen Haltung 
der Dame, die ihr Umfeld nicht wahrzunehmen scheint.

Das Sujet der Dame, allein an einem Tisch im Café sitzend, 
ist nicht singulär, sondern mehrmals bei Arbeiten Urys anzu-
treffen. Deuten lässt sich der wiedergegebene Moment nur 
schwerlich. Erwartet die Dame jemanden oder gilt ihr Kaffee-
hausbesuch der alleinigen Muße und dem Genuss? Es ist die-
se offene Erzählweise, die Urys Kaffeehausbilder ausmacht. Der 
Betrachter wird zum Zuschauer und Interpreten des eingefan-
genen Augenblicks.

Vergleichsabb.: Lesser Ury, Dame im Kaffee mit 
aufgestütztem Arm vor leerem Glas, Radierung, 1919
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Unter den Linden, mit Café Bauer links, Berlin, um 1900 (Photochrom)
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Lesser Ury

429 | Herbstliche Straßenszene bei Regen, Berlin
Pastell auf Malpappe. (Späte 1920er Jahre). Ca. 49,5 × 35 cm. 
Signiert unten links.

Mit einer Fotoexpertise von Dr. Sibylle Groß, Berlin, vom 
30.10.2019 sowie einer ausführlichen Dokumentation (in 
Kopie); das Pastell wird in das in Vorbereitung befindliche 
Werkverzeichnis zu Lesser Ury aufgenommen.

Literatur:
Müller-Mehlis, Reinhard, Vorschau auf die 18. Kunst & 
Antiquitäten Messe Hannover, in: Die Weltkunst, 56. Jg. Nr. 6, 
25.3.1986, mit farb. Abb. S. 826 („Berlin, Kurfürstendamm“).

Ausstellung:
Eröffnungsausstellung, Galerie Klauspeter Westenhoff, 
Hamburg 1985, mit farb. Abb. S. 69 („Unter den Linden“). 

Provenienz:
Galerie Klauspeter Westenhoff, Hamburg, 1985/86;
Galerie Schwarzer, Düsseldorf;
Privatsammlung, Westdeutschland, 1986 bei Vorgenannter 
erworben (seitdem in Familienbesitz, Privatbesitz,  
Rheinland);
Privatsammlung, Berlin.
€ 70.000/100.000

•  Ury beginnt bereits vor dem Ersten Weltkrieg erstmals 
sein Augenmerk auf den Berliner Westen zu richten

•  Stimmungsvolle Ansicht Berlins der Goldenen  
Zwanziger Jahre

•  Ury fängt hier eindrucksvoll das Lebensgefühl der 
Großstadt ein

Dr. Sibylle Groß scheibt in ihrer Dokumentation vom 30.10.2019: 
„Das Pastell entstand in den späten 1920er Jahren, den Golde-
nen Zwanziger Jahren Berlins zwischen 1924 und 1929. Es ist 
die Zeit des Wirtschaftsaufschwungs, die mit der Weltwirt-
schaftskrise, beginnend mit dem New Yorker Börsencrash im 
Oktober 1929, ihr Ende fand. ‚Die Goldenen Zwanziger sind 
Legende. Berlin war damals eine pulsierende Metropole mit 
über vier Millionen Einwohnern. Laute, schillernde Rastlosigkeit 
bestimmte das Lebensgefühl der drittgrößten Stadt der Welt. 
Nach dem Erlebnis des Krieges und der Überwindung der In-
flation stürzte man sich ins Vergnügen. Stummfilm mit Orches-
ter im UFA-Palast, Theater am Kurfürstendamm (...)’.

Das Lebensgefühl Berlins manifestiert sich vor allem im 
Westen der Stadt, dem Kurfürstendamm und seiner unmittel-
baren Umgebung. ‚Der Kurfürstendamm wurde zum Vergnü-
gungsviertel. Es etablierten sich Luxusgeschäfte, aber auch 
eine Vielzahl von Restaurants, Kaffeehäusern, Hotels, Kneipen, 
Weinstuben, Cafés, Tanzlokalen, Imbiss-Stuben, Kinos (aus 
denen z.T. große Lichtspieltheater wie das Marmorhaus, Ca-

pitol, Universum hervorgingen), Kabaretts, und andere Ver-
gnügungsetablissements (...). Der Kurfürstendamm entwickel-
te sich so zu einem der belebtesten Boulevards der Reichs-
hauptstadt und zum Mittelpunkt des ‚Neuen Westens‘, der 
City-West, nun auch West-City genannt, die sich vom Witten-
bergplatz, der Budapester und Tauentzienstraße zum Bahnhof 
Zoologischer Garten, zur Gedächtniskirche und zum Kurfürs-
tendamm erstreckte.

Die auf dem Pastell wiedergegebene Straßenansicht lässt 
sich heute nicht mehr konkret bestimmen. In seinen späten 
Schaffensjahren hielt sich der Künstler zunehmend weniger 
streng an die Wiedergabe konkreter Wirklichkeit, er gab ma-
lerischen Aspekten vor realen Bezügen den Vorrang. Rückbli-
ckend beschrieb der Ingenieur Karl Schapira, zu Lebzeiten des 
Künstlers sein vielleicht größter Sammler, dieses Phänomen 
in einem Brief mit treffenden Worten: ‚Sie wissen, dass L.U. 
(Lesser Ury) technisch, d.h. für technische Dinge wie Eisenbahn, 
Auto, Elektrizität in jeder Form ein absoluter Ignorant war. Er 
hatte nicht das geringste Gefühl dafür oder irgendwelche 
Kenntnisse. Sein Auge nahm diese Dinge auf wie sie sich sei-
nem Blick, aber nicht seinem Verständnis darboten und gaben 
sie dann aus der Erinnerung wieder.‘

Auch wenn die Darstellung des Pastells sich im Berliner 
Stadtbild der Zwanziger Jahre nicht eindeutig lokalisieren lässt, 
dürfte es sich hier um eine der Straßen des ‚Neuen Westens‘ 
handeln. Bereits in den Jahren unmittelbar vor dem Ersten 
Weltkrieg begann Lesser Ury erstmals sein Augenmerk auf den 
Berliner Westen zu richten.

In den Zwanziger Jahren, als der Kurfürstendamm zur Ge-
schäfts- und Vergnügungsmeile in den 1920er Jahren par ex-
cellence avancierte, schuf Lesser Ury eine Reihe von Ansichten, 
die den Boulevard zeigen.

Auf dem vorliegenden Pastell ist am rechten Bildrand eine 
dicht gedrängte Menschentraube unter Regenschirmen zu 
erkennen, die, eine Reihe bildend, hintereinander anstehen. Über 
ihren Köpfen erscheint in gelblich-bläulichen Farben Leucht-
reklame. Es könnte sich hier um eines der zahlreichen Licht-
spielhäuser handeln, in denen zunächst Stummfilme, dann die 
ersten Tonfilme vorgeführt wurden. Am Kurfürstendamm ent-
standen am Ende der Stummfilmzeit die neuen Großkinos. Schon 
während des Ersten Weltkriegs stieg das Kino zu einem der 
wirkungsvollsten Massenmedien auf. Die Zwanziger Jahre gel-
ten bis heute als Höhepunkt der deutschen Filmkunst.“

BERLINER LUFT BERLINER LUFT
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Lovis Corinth
1858 Tapiau/Ostpreußen – Zandvoort 1925

430 | Weiblicher Halbakt
Öl auf Leinwand, doubliert. (1913). Ca. 35,5 × 47,5 cm. Signiert 
unten rechts sowie unten mittig in die feuchte Farbe geritzt 
„Lovis Cori“.

Verso auf dem Keilrahmen verschiedene handschriftliche 
Bezeichnungen.

Berend-Corinth/Hernad 561.

Ausstellung:
Niedersächsische Landesgalerie/Landesmuseum,  
Hannover, 1953 (Leihgabe von Elsa Doebbeke).

Provenienz:
Dr. Conrad Doebbeke (1889–1954), Berlin;
Elsa Doebbeke, geb. Magnussen (1895–1971) und Tomy 
Doebbeke (1926–1992), Hannover, 1954 durch Erbschaft 
vom Vorgenannten;
Lempertz, Köln 28.10.1958, Los 53 (wohl nicht verkauft);
Roman Norbert Ketterer, Stuttgart 29./30.5.1959, Los 159 
(nicht verkauft lt. Ergebnisliste);
Privatsammlung;
Privatsammlung, Schweiz;
Christie’s, London 3.2.2016, Los 346, verso auf dem Rahmen 
mit dem Etikett;
Privatsammlung, Berlin.
€ 35.000/45.000

•  Intime und doch selbstbewusste weibliche Aktdarstellung
•  Farblich reduziertes Kolorit mit interessantem Lichteinfall
•  Aus der Berliner Zeit des Künstlers

Als einer der Hauptprotagonisten des deutschen Impressionis-
mus und der Berliner Secession bewegt sich Lovis Corinth, 
ebenso wie seine Künstlerkollegen Max Liebermann und Max 
Slevogt, zeit seines Lebens im Spannungsfeld zwischen Tradi-
tion und Moderne. Auch wenn in seinen Sujets oftmals noch 
Motive der antiken Mythologie oder der akademischen Kunst 
des 19. Jahrhunderts auftauchen, so zeigt seine künstlerische 
Interpretation dieser Themen jedoch einen bis dahin unbekann-
ten Realismus. Auch dadurch erscheinen uns seine Arbeiten 
heute so erstaunlich modern und frisch – damals allerdings 
polarisieren sie immer wieder das Publikum.

1913, in dem Entstehungsjahr des „Weiblichen Halbaktes“, 
befindet sich Lovis Corinth auf dem Höhepunkt seines Schaf-
fens. Von dem zwei Jahr zuvor erlittenen Schlaganfall, infolge-
dessen er ein ganzes Jahr lang nicht malen kann, hat er sich 
wieder erholt. Georg Biermann publiziert die erste umfassende 
Monografie über Corinth, Paul Cassirer veranstaltet im selben 
Jahr eine 228 Ölgemälde umfassende große Retrospektive. Für 
die Darstellung des liegenden „Weiblichen Aktes“ wählt Corinth 
eine interessante Perspektive mit einer leichten Aufsicht. Es 
scheint eher ein spontan in der Situation entstandenes Werk 
zu sein als eine sorgfältig geplante Komposition: Der Bildaus-
schnitt zeigt nicht den gesamten Körper der Frau, der Bildraum 
ist nur skizzenhaft erfasst und deutet aufgrund der Grüntöne 
am oberen und unteren Bildrand auf eine Situation im Freien 
hin – vielleicht auf eine Badeszene am See. Die Frau liegt schla-
fend, den Kopf auf den angewinkelten Arm gebettet, auf einer 
rot-braun-schwarz gemusterten Decke. Die Darstellung ist dank 
der zurückgenommenen Farbigkeit und des interessanten 
Wechselspiels von Beleuchtung und Verschattung ganz auf 
den nackten Körper fokussiert.

Im Zuge unserer Provenienzrecherchen lassen sich leider 
keine Ausstellungs-, Auktions- oder Sammlungsnachweise zu 
dem „Weiblichen Halbakt“ vor 1953 und vor der Sammlung Dr. 
Conrad Doebbeke, Berlin, rekonstruieren. Bei den drei öffentli-
chen Auktionen 1958/59 und 2016 sind keine Restitutionsan-
sprüche gestellt worden. In der Lost Art-Datenbank des Deut-
schen Zentrums Kulturgutverluste ist das Gemälde nicht als 
NS-Raubkunst gelistet (Stand 31.10.2023).

BERLINER LUFT BERLINER LUFT
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Max Liebermann
1847 – Berlin – 1935

431 | Allee im Tiergarten mit Spaziergängern, einer 
Droschke und einer Straßenbahn
Öl auf Leinwand. (1925–27). Ca. 51,5 × 71,5 cm.  
Signiert unten links.

Verso auf dem Keilrahmen kleines Etikett mit gestempelter 
Nr. „1162“ sowie sehr schwach leserlicher Stempel „Leopold 
Berlin“, vermutlich von der Berliner Kunstmaterialhandlung 
Leopold Hess.

Eberle 1925/30.

Literatur:
Richardson, Holly Prentiss, Landscape in the work of Max 
Liebermann (Bd. I-III), Phil. Diss. Brown University, Ann Arbor 
1991, Bd. 2, S. 242, Nr. 690.

Ausstellung:
Max Liebermann. Gedächtnisausstellung, Galerie Dr. Bühler, 
München 1985, S. 23, mit Farbtafel.

Provenienz:
Galerie Abels, Köln;
Galerie Bühler, München;
Privatsammlung, Schweiz, 1985 bei Vorgenannter erworben;
Karl & Faber, 16.7.2020, Los 403;
Privatsammlung, Berlin.
€ 400.000/600.000

•  Die Allee im Tiergarten ist eines der gefragtesten 
Liebermann-Sujets

•  Besonders belebte und vielfigurige Darstellung mit 
Droschke und Straßenbahn, aus der besten Spätwerkzeit 
des Künstlers

•  Einzigartige spätsommerliche Lichtstimmung unter dem 
Blätterdach der Allee

In Liebermanns Berliner Spätwerk bildet die Natur nach wie vor 
das Hauptmotiv seiner Arbeit. Mitte der 1920er Jahre, zum Ent-
stehungszeitpunkt dieses Gemäldes, ist Max Liebermann bereits 
fast 80 Jahre alt. Sowohl alters- als auch kriegsbedingt muss 
er sich seit 1915 mit Sujets aus der Nähe seines Wohnortes 
begnügen. Zuvor verbrachte er über viele Jahre hinweg seine 
Sommermonate in Holland an der Nordsee. Besonders angetan 
hat es ihm dabei der große Tiergarten, der nur wenige Schritte 
von seinem Stadtpalais am Pariser Platz beginnt, sowie die Um-
gebung seines Sommerhauses am Wannsee vor den Toren 
Berlins. Unzählige Male finden sich die Darstellungen der Gro-
ßen Seestraße in Wannsee und der Allee im Tiergarten in seinem 
umfangreichen Œuvre. Doch besitzt Liebermann ein unerschöpf-
liches Repertoire an Staffagefiguren, die er immer wieder neu 
und frei variiert, sodass kein Werk dem anderen gleicht: von fein 
herausgeputzten Sonntagsspaziergängern im Sommer, spie-
lenden Kindern, Reitern, Schlittschuhläufern auf dem See im 
Winter bis hin zu diversen Fahrzeugen, seien es Kutschen oder 
moderne Automobile und Straßenbahnen, die die urbane Nähe 
verdeutlichen. Am Wannsee sind es die städtischen Ausflügler, 
die am Wochenende aus dem nahen Berlin kommen und die 
ansonsten ruhige Straße beleben. Die baumgesäumte Allee als 
Abbild der vom Menschen geordneten Natur bildet dabei stets 
die verbindende Komponente, die dem diagonalen Bildaufbau 
Tiefenwirkung verleiht. Sie dient als Bühne für die von Lieber-
mann hinzugefügten und spannungsvoll in Szene gesetzten 
Elemente der Spaziergänger, Kinder, Reiter, Kutsche o. Ä. Ei-
gentlicher Hauptakteur all dieser Werke ist jedoch stets das 
Licht- und Schattenspiel des Sonnenlichts, das durch das dich-
te Blätterdach der Allee fällt. Im lebhaften Wechselspiel von Hell 
und Dunkel, den pointiert durchbrechenden Sonnenstrahlen, 
die auf den hellen Kleidern der Frauen und Kinder reflektieren, 
und dem zwischen den nur mit summarischen Pinselstrichen 
erfassten Baumkronen aufblitzenden Hellblau des Himmels 
beweist Liebermann einmal mehr seine malerische Meister-
schaft. Nachdem er bereits in den 1880er Jahren das Spiel der 
Lichtreflexe im Blattwerk der Bäume für seine in Holland ent-
standenen Gemälde nutzte, macht er es nun auch zum perfek-
tionierten Stilmittel seiner städtischen Parklandschaften.

BERLINER LUFT BERLINER LUFT
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Max Liebermann malt in einer Vorstraße von Berlin, 1925
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Lesser Ury
1861 Birnbaum/Posen – Berlin 1931

432 | Unter den Linden mit Blick auf das Brandenburger 
Tor
Pastell auf Malpappe. (Späte 1920er Jahre). Ca. 35 × 50 cm. 
Signiert unten links.

Mit einer Fotoexpertise von Dr. Sibylle Groß, Berlin, vom 
17.10.2014 sowie einer ausführlichen Dokumentation (in 
Kopie); das Pastell wird in das in Vorbereitung befindliche 
Werkverzeichnis zu Lesser Ury aufgenommen.

Provenienz:
Weinmüller, München 19./20.3.1969, Los 1441, mit  
Abb. Tafel 101;
Privatsammlung, Berlin;
Privatsammlung, Hessen;
Grisebach, Berlin 27.11.2014, Los 3;
Privatsammlung, Berlin.
€ 80.000/120.000

•  Ury ist bereits zu Lebzeiten für seine Straßenansichten 
in Künstler- und Sammlerkreisen sehr gefragt

•  Es wird hier der Blick auf das Brandenburger Tor in Höhe 
der WiIhelmstraße eingefangen

•  Wegen des schon damals sehr begehrten Bildmotivs 
existieren mehrere Fassungen

Dr. Sibylle Groß schreibt in ihrem Gutachten vom 17.10.2014: 
„Lesser Ury war bereits zu Lebzeiten für seine Straßenansichten 
in Künstler- und Sammlerkreisen sehr gefragt. Während der 
Gründerjahre wandelte sich der westliche Teil des Boulevards 
Unter den Linden von einer vornehmen Wohnstraße zu einer 
belebten großstädtischen Geschäftslage, einer Flaniermeile mit 
Hotels, Restaurants, Cafés, Banken, Agenturen, Geschäften und 
prunkvollen Passagen, zu denen die Kaisergalerie, das Café 
Bauer, die Konditorei Kranzler, die Restaurants Dressel und 
Hiller sowie die Habelschen Weinstuben zählten.
Von Lesser Ury sind eine Reihe von Arbeiten bekannt, die die 

Sicht auf das Brandenburger Tor vom Osten aus gesehen 
wiedergeben.“ 

Dominik Barthmann schreibt in seinem Katalogbeitrag zur 
Ausstellung „Das Brandenburger Tor 1791–1991“, Berlin 1991: 
„(Wenn) das Brandenburger Tor im Werk Lesser Urys immer 
wiederkehrt, so unterscheiden sich diese Darstellungen nicht 
wesentlich von seinen übrigen StraßenbiIdern. Das Branden-
burger Tor wird als Motiv nicht grundsätzlich anders behandelt 
als etwa die Torhäuser zwischen Potsdamer und Leipziger Platz 
oder die Siegessäule am Königsplatz. Diese Bauten fungieren 

weniger als Wahrzeichen, als dass sie Signale der Stadtstruktur 
markieren, die in Kombination mit den ,anonymen’ Bildelemen-
ten Licht und Farbe, dargestellt durch das Spiegeln des regen-
nassen Asphalts, den Dampf einer Lokomotive oder das Glitzern 
der nächtlichen Lichter, großstädtisches Flair verbreiten.“ 

Dr. Sibylle Groß datiert das Pastell in die späten 1920er 
Jahre. Es zeigt den Blick auf das Brandenburger Tor in Höhe 
der WiIhelmstraße, ein beliebtes Motiv Urys, das in Sammler-
kreisen sehr begehrt war.

BERLINER LUFT BERLINER LUFT

Unter den Linden, Berlin. Zwischen 1890 und 1900 (Photochrom)

 „Es ist durchaus falsch, Liebermanns großzügige Art, die Natur darzustellen,  
impressionistisch zu nennen; denn seine Darstellung beruht keineswegs auf einem 
bloß optischen Erlebnis, sondern (ist) bis zu einem gewissen Grade Stilisierung  
des Wirklichen, das Zusammenfassen vieler Einzelbeobachtungen zu einem großen 
überzeugenden Eindruck, zu einer Wahrheit, die den Sinn der natürlichen  
Erscheinung zum Ausdruck bringt.“ 
Hans Rosenhagen, 1927 (zit. nach: Robert Fleck (Hrsg.), Max Liebermann. Wegbereiter der Moderne, Köln 2011, S. 30).
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Ernst Ludwig Kirchner
1880 Aschaffenburg – Frauenkirch/Davos 1938

433 | Marokkaner
Farbige Kreide und Kohle auf bräunlichem Velin. (Um 1909).  
Ca. 33 × 35 cm. 

Ausstellung:
Frankfurter Kunstkabinett Hanna Bekker vom  
Rath, Frankfurt/Main 1954, Kat.-Nr. 54;
Expressionisten. Aquarelle und Graphiken, Kunsthandel 
Wolfgang Werner, Bremen/Berlin, Kat.-Nr. 3 mit farb. Abb.

Provenienz: 
Nachlass des Künstlers, verso mit dem Basler Nachlassstem-
pel (Lugt 1570b) und der handschriftlichen Registriernum-
mer „FS Drc/Bc 13“;
Frankfurter Kunstkabinett Hanna Bekker vom Rath, Frank-
furt/Main;
New Art Center, Weintraub Gallery, New York;
Privatsammlung, Rhode Island;
Max Vater (1992);
Kunsthandel Wolfgang Werner, Bremen/Berlin (um 1992), 
verso auf der Rahmenrückseite mit dem Galerieetikett;
Privatsammlung, Berlin.
€ 60.000/80.000

•  Die Zeichnung zeigt Kirchners Faszination für fremd-
ländische Kulturen

•  Der Künstler findet seine exotischen Motive nicht auf 
Reisen, sondern bei Besuchen im Völkerkundemuseum 
und auf Völkerschauen

•  Mit wenigen, markanten Kreidestrichen und farbigen 
Schraffuren gibt Kirchner die Szene gekonnt wieder

Im Februar 1909 besucht Kirchner nachweislich eine Vorstel-
lung des Dresdener Zirkus Sarrasani. Er beobachtet die ma-
rokkanischen Akrobaten und hält ihren Auftritt im Skizzenbuch 
(Skb 7) fest. Die vor Ort gemachten Skizzen verarbeitet Kirch-
ner später in zahlreichen Gemälden, Aquarellen und Druck-
grafiken. Zur Zeit der Entstehung des Blattes ist außerdem 
eine „Völkerschau“ in Dresden belegt, die Kirchner häufig be-
sucht. Hier werden Menschen als lebende Ausstellungsobjek-
te vorgeführt, fremdländische Tänze und Riten ihrer jeweiligen 
Heimat als Spektakel arrangiert.

Zirkusartisten und Menschen mit dunkler Hautfarbe gelten 
in der wilhelminischen Gesellschaft als Außenseiter. Den 
„Brücke“-Künstlern dienen sie hingegen als Projektionsfläche 
für das Idealbild des ursprünglichen und naturverbundenen 
Menschen. Während Max Pechstein und Emil Nolde ihrer Fas-
zination des Exotischen mit Reisen in die Südsee nachspüren, 

rezipiert Kirchner die außereuropäischen Kulturen lediglich bei 
Besuchen im Völkerkundemuseum oder den erwähnten Völ-
kerschauen in Dresden. 
Die Umrisse der dargestellten Figuren gibt Kirchner gekonnt mit 
wenigen, markanten Liniensegmenten wieder, die buntfarbige, 
exotische Kleidung deutet er mit summarischer Schraffur an.
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Ernst Ludwig Kirchner

434 | „Landschaft am Wannsee“
Aquarell und Tuschpinsel auf leicht satiniertem Papier. 
(19)12. Ca. 55 × 38 cm. Signiert unten rechts und wohl später 
datiert. Verso betitelt und nochmals signiert.

Wohl von fremder Hand verso bezeichnet „Dr. B. Havelsee 
Schilflandschaft“ und nummeriert „16“ und „177“ im Kreis. 

Mit einer Fotoexpertise von Dr. Wolfgang Henze, Ernst 
Ludwig Kirchner Archiv, Wichtrach/Bern, vom 10.6.1999. Das 
Werk ist im Archiv dokumentiert und wird in den Nachträgen 
zum Werkverzeichnis aufgenommen.

Ausstellung:
Ernst Ludwig Kirchner – Gemälde und Graphik der Samm-
lung Dr. Bauer – Davos, Haus der Kunst/Haus am Waldsee, 
München/Berlin 1952/53, Kat.-Nr. 103.

Provenienz:
Sammlung Dr. Frédéric Bauer, Davos;
Roman Norbert Ketterer, Stuttgarter Kunstkabinett, 
26.11.1953, Los 1889;
Galerie Maulberger, München, Etikett auf der Rahmen-
rückseite;
Privatsammlung, Bremen.
€ 35.000/45.000

•  Aus der Sammlung Dr. Frédéric Bauer, einem wichtigen 
Förderer, Arzt und Vertrauten Kirchners

•  Spontane, atmosphärisch ausgearbeitete Zeichnung mit 
schönen Farbakzenten

•  In der Spätzeit der Künstlergruppe „Brücke“ entstanden, 
die sich 1913 in Berlin auflöst

In seiner frühen Berliner Zeit war Kirchner mit einem jungen 
Japaner befreundet, mit dem er viel zusammenarbeitet. Das 
vorliegende Blatt entsteht wohl unter diesem Einfluss, das 
etwas japanisch Anmutendes inne hat. 
So lässt sich Kirchner auch ganz privat vom beliebten Japo-
nismus inspirieren. 

Die erste wichtige Ausstellung mit Werken des Fernen 
Ostens findet 1909 in München unter dem Titel „Japan und 
Ostasien“ statt. So ist es nicht verwunderlich, dass neben den 
„Brücke“-Künstlern auch andere Weggefährten unter diesem 
Einfluss stehen. 

Marianne Werefkin, Alexej von Jawlensky und auch Franz 
Marc sammeln selbst japanische Kunst. Vor allem die Holzschnit-
te und auch die Miniaturschnitzereien Netsuke beeinflussen die 
Expressionisten. Im Mitte Mai 1912 herausgegebenen Almanach 
des „Blauen Reiters“ werden beispielsweise auch japanische, 
außereuropäische und volkskundliche Arbeiten abgebildet.
Kirchner verbindet hier persönliche Ausflugsimpressionen mit 
dem Zeitgeschmack des Japonismus.
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Ernst Ludwig Kirchner

435 | Straßenszene, am Schaufenster
Holzschnitt auf festem Velin. (1913/14). Ca. 31,5 × 23 cm 
(Blattgröße ca. 52 × 39 cm). Eines von nur 8 bekannten 
Exemplaren. Signiert unten rechts, bezeichnet „Eigendruck“ 
unten links.

Dube H 238; Gercken 644.

Provenienz:
Kunstverein, Jena, Botho-Graef-Stiftung (1918 als Schen-
kung des Künstlers im Gedenken an Botho Graef (1857–
1917), verso mit dem Stempel (Lugt 4337);
Am 2.8.1937 Beschlagnahme durch das Deutsche Reich/
Reichsministerium für Volksaufklärung und Propaganda, 
Berlin (vgl. Datenbank zum Beschlagnahme-Inventar der 
Aktion „Entartete Kunst“, Forschungsstelle „Entartete Kunst“, 
FU Berlin, NS Inventar EK-Nr. 13115);
Galerie Ferdinand Möller, Berlin, am 2.1.1940 durch Tausch 
erworben;
Grisebach, Berlin 24.11.1995, Los 39;
Privatsammlung, Schweiz;
Galerie Wolfgang Wittrock, Berlin;
Privatsammlung, Nordrhein-Westfalen.
€ 40.000/60.000

•  Wunderbar dichte Straßenszene, eines der gefragtesten 
Motive Ernst Ludwig Kirchners 

•  Sehr seltenes Blatt in ausgezeichneter Druckqualität
•  Aus der berühmten Botho-Graef-Stiftung des Künstlers 

an den Kunstverein Jena

Das Motiv der Straßenszene zählt zu den ikonenhaften Moti-
ven Ernst Ludwig Kirchners. Für den ausdrucksstarken Holz-
schnitt „Straßenszene, am Schaufenster“ wählt er den Blick 
aus kurzer Distanz auf zahlreiche eng gestaffelte Figuren. Das 
Schaufenster ist oben links durch die fragmentarische Wer-
beaufschrift nur angedeutet. Kirchner verwendet im Holzstock 
große Anteile an Schwarz, die durch zahlreiche Weißschnitte 
präzise zerteilt und aufgehellt werden und die Komposition 
insgesamt straffen. Die weißen Partien sind bei diesem Abdruck 
sehr deutlich, sogar die feinen Binnenlinien in den Hüten sind 
gut erkennbar. Diese besonders klare Druckqualität ist bei 
keinem anderen der bekannten Exemplare zu finden.

Der Kunstverein Jena veranstaltet im Frühjahr 1914 eine 
wichtige Einzelausstellung Ernst Ludwig Kirchners. Zur glei-
chen Zeit lernt der Künstler Botho Graef kennen, der seit 1904 
außerordentlicher Professor für Klassische Archäologie und 
Kunstgeschichte an der Universität Jena ist. Als Mäzen der 
modernen Kunst vermittelt Graef Werke namhafter zeitge-
nössischer Künstler an die Universität, die Stadt Jena und 

den erst im Jahr 1903 gegründeten Jenaer Kunstverein. Zwi-
schen Graef und Kirchner entwickelt sich eine väterliche 
Freundschaft. Nach Graefs Tod 1917 richtet Kirchner im Mai 
1918 als Dank und Erinnerung an seinen früh verstorbenen 
Freund und Förderer die Botho-Graef-Stiftung ein, die eine 
Schenkung von 260 Blatt Radierungen, Holzschnitten und 
Lithografien an den Jenaer Kunstverein umfasst. Nachdem 
der Kunstverein 1934 an das Stadtmuseum angegliedert wird, 
erfolgt 1937 im Rahmen der nationalsozialistischen Aktion 
„Entartete Kunst“ die Beschlagnahmung wertvoller Bestände 
und insbesondere der expressionistischen Werke. Von der 
vormals einzigartigen Sammlung blieb nur ein Restbestand 
zurück. Heute sind die Werke der Sammlung weltweit in pri-
vaten und öffentlichen Sammlungen verstreut, doch dank des 
Stiftungsstempels, den alle Blätter tragen, lassen sie sich auch 
heute noch eindeutig identifizieren.

Zum Gedenken an Botho Graef und zur Würdigung seines 
Engagements für die moderne Kunst vergibt die Stadt Jena 
seit 1992 den Botho-Graef-Preis an zeitgenössische Künstler.
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Lyonel Feininger
1871 – New York – 1956

436 | Straßenschlucht in Manhattan
Aquarell und Tusche auf Ingres-Bütten. (19)37.  
Ca. 31 × 24 cm. Signiert unten links, datiert „5.XII.37“  
unten rechts. Bezeichnet „x“ links am unteren Blattrand.

Achim Moeller, Direktor des Lyonel Feininger Project LLC, 
New York – Berlin, hat die Echtheit dieses Werkes, das im 
Archiv des Lyonel Feininger Project unter der Nummer 
1887–11–06–23 registriert ist, bestätigt. Ein Zertifikat liegt  
der Arbeit bei.

Provenienz:
Nachlass Julia Feininger, New York;
Seit Jahrzehnten Privatsammlung, Süddeutschland.
€ 30.000/40.000

•  Eine der frühesten Manhattan-Darstellungen Feiningers 
nach seiner Rückkehr in sein Geburtsland Amerika 

•  Aus dem persönlichen Besitz seiner Frau Julia
•  Das gleiche Motiv wiederholt Feininger im Jahr 1940 auf 

dem großformatigen Ölgemälde „Manhattan I“ 
(100 × 80 cm), das Julia Feininger 1964 dem Museum of 
Modern Art, New York, schenkt (Inv.-Nr. 259.1964)

Mit zarten, aber überaus präzise mit dem Lineal gezeichneten 
Linien erfasst Lyonel Feininger Raum und Perspektive dieser 
Hochhausschlucht in Manhattan. Ihre unfassbare Dimension 
lässt die „Skyscraper“ bis über den Bildausschnitt hinausragen, 
das Ende des ewig langen Straßenzugs verliert sich in der Un-
endlichkeit. Doch darüber bzw. dazwischen leuchtet ein magisch 
grünblauer reiner Himmel auf, die Fassaden links und rechts 
erscheinen im Wechsel in warmgelbem Sonnenlicht oder ver-
schattet großstadtgrau. Keine Menschenseele ist zu erkennen, 
lediglich die wie betrunken tanzenden senkrechten Fensterrei-
hen verweisen auf das Leben dahinter.

Als dieses Aquarell im Dezember 1937 entsteht, lebt Feinin-
ger erst seit drei Monaten wieder in seiner Geburtsstadt New 
York, die er 1887 im Alter von 16 Jahren verlassen hatte. Das 
Blatt trägt unten links den winzigen Vermerk „x“, mit dem Fei-
ninger diejenigen Arbeiten markiert, die für seine Frau Julia 
bestimmt sind.

Feininger hat in den Jahren zuvor lange gezögert, seine 
Wahlheimat Deutschland zu verlassen, doch verschärft sich 
1937 die politische Situation in Deutschland, vor allem für seine 
jüdisch-stämmige Frau. Zudem wird Feiningers Kunst in der 
nationalsozialistischen Ausstellung „Entartete Kunst“ im Som-

mer 1937 in München diffamiert. Im Juni folgt Feininger somit 
einem Ruf an das Mills College in Oakland, wo er bereits im 
Sommer zuvor einen Sommerkurs unterrichtet hatte. Diesmal 
bleibt der inzwischen 66-Jährige für immer in den USA und 
muss sich noch einmal ganz neu aufstellen. Lyonel und Julia 
Feininger wohnen ab Anfang September 1937 im noch heute 
existierenden Earle Hotel am Washington Square, mitten in 
Manhattan, ab Januar 1938 dann wenige Blocks weiter in der 
235 East 22nd Street. Feininger setzt sich in der folgenden Zeit 
mit seiner neuen Umgebung auch künstlerisch auseinander. 
Doch der Unterschied zu seinen geliebten Architektur-Motiven 
aus der Alten Welt, den beschaulichen thüringischen und pom-
merschen Dörfern, könnte kaum größer sein. Als verbindendes, 
zentrales Gestaltungselement findet sich die grafische Linie 
auch in seinen nun entstehenden Manhattan-Motiven. Sie do-
miniert in den folgenden Jahren weiterhin all seine stark redu-
ziert erscheinenden und dennoch komplexen Bildkompositionen. 
„Die Form ist auf’s Knappste bemessen – und der ganze Appa-
rat der Farbe und der Malweise auf das Einfachste reduziert 
– wie der Ballast, der abgeworfen wurde, um nunmehr frei flie-
gen zu können“ (Lyonel Feininger in einem Brief vom 26.7.1944, 
zit. nach: Hans Hess, Lyonel Feininger, Stuttgart 1959, S. 158).
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Wassily Kandinsky
1866 Moskau – Neuilly-sur-Seine 1944

437N | „Pointillé“
Gouache auf schwarzem Karton, auf Karton kaschiert. 
(19)35. Ca. 48,5 × 33,5 cm (Karton ca. 56,5 × 41,5 cm). 
Monogrammiert und datiert unten links. Verso nummeriert 
und datiert „N 559/1935“ sowie betitelt „Pointillé“.

Verso mit verschiedenen handschriftlichen bzw. gestempel-
ten Nummern, französischem Zollstempel und Etiketten.

Hauskatalog des Künstlers, V, 1935, Nr. 559; Barnett 1188.

Literatur:
Kandinsky, Wassily, Toile Vide, etc., in: Zervos, Christian 
(Hrsg.), Cahiers d’Art, 5–6, Paris 1935, S. 118, mit Abb.

Ausstellung:
W. Kandinsky: nouvelles toiles, aquarelles, dessins, Galerie 
Cahiers d’Art, Paris 1935, o. Katalog;
The Fifteenth International Exhibition of Watercolours, The 
Chicago Art Institute, Chicago 1936, Kat.-Nr. 120, mit Abb., 
verso mit dem Etikett;
Contemporary German Art, The Institute of Modern Art, 
Boston 1939, Kat.-Nr. 24, mit Abb., verso mit dem Etikett;
Soutine, Kisling, Utrillo e la Parigi di Montparnasse, Farsetti 
Arte, Cortina d’Ampezzo 2003/04, Kat.-Nr. 22,  
mit farb. Abb. S. 65.

Provenienz:
Sammlung I. B. Neumann, New York, seit November 1935;
Nierendorf Gallery, New York, seit Juli 1942, verso mit dem 
Etikett (Nr. 206);
Solomon R. Guggenheim Museum, New York, verso mit dem 
Etikett und der zweifach gestempelten Nr. „983“, 1945 bei 
Vorgenannter erworben, ausgeschieden 1971;
Parke-Bernet Galleries Inc., New York 20.10.1971, Los 55;
Sammlung Jerome L. Greene (1906–1999), New York, bei 
Vorgenannter erworben;
Jewish Museum, New York, Geschenk aus dem Nachlass des 
Vorgenannten, ausgeschieden 2000;
Sotheby’s, New York 11.5.2000, Los 224;
Farsetti Arte, Prato 26.5.2001, Los 504;
Farsetti Arte, Prato 1.12.2007, Los 721;
Europäische Privatsammlung.
€ 280.000/350.000

•  Charakteristische Gouache auf schwarzem Karton aus 
Kandinskys Spätwerk

•  1945 – 1971 Teil der Sammlung des Guggenheim Museums 
New York

•  Arbeiten aus dieser Zeit stellen die Quintessenz seiner 
jahrzehntelangen künstlerischen Entwicklung dar

Porträt von Wassily Kandinsky (1866 – 1944)
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Vergleichsabb.: Wassily Kandinsky, Die Schiffe (Holland), 1904,  
Karl & Faber, Auktion 299, 9.12.2020, Los 401, Ergebnis: € 237.500

Vergleichsabb.: Ernst Heinrich Haeckels „Kunstformen 
der Natur“, 1904, Tafel 90: Beutelstrahler

 Die Arbeit „Pointillé“ gehört zu einer Gruppe von Gouachen auf 
schwarzem Papier, die Kandinsky in seinem letzten Lebensjahr-
zehnt in Frankreich malt. Sie entstehen auf dem Höhepunkt 
seiner Karriere und zeugen von der Virtuosität seines reifen 
Stils. Nach der endgültigen Schließung des Bauhauses 1933 
verlässt Kandinsky Deutschland und zieht mit seiner Frau Nina 
nach Neuilly-sur-Seine bei Paris. In den folgenden Jahren malt 
er nur selten auf Leinwand, sondern bevorzugt Papier. Diese 
Papierarbeiten sind für ihn vollendete, eigenständige Werke, 
die alle Merkmale seines individuellen Stils tragen. Die Technik, 
leuchtende Farbpigmente auf dunkles Papier aufzutragen, ver-
weist auf Kandinskys künstlerische Anfänge auf dem Höhepunkt 
der Jugendstilbewegung um 1900. Bereits damals nutzt Kan-

dinsky mit Vorliebe farbige, schwarze oder braune Papiere für 
seine stilisierten und hoch dekorativen Motive.

Die biomorphen Formen von „Pointillé“, die sich ebenso auf 
vergleichbaren Arbeiten aus dieser Zeit finden, sind eine klare 
Abkehr Kandinskys von den geometrischen, linearen Kompo-
sitionen seiner Bauhausjahre. Vielmehr lassen sich hier surre-
alistische Einflüsse und die Auseinandersetzung mit der for-
malen Ästhetik von Jean Arp und Joan Miró erkennen, mit 
deren Kunst Kandinsky in den 1930er Jahren in Paris näher in 
Kontakt kommt – auch wenn er sich von den surrealistischen 
Ideen des Unbewussten und Traumhaften nicht angezogen 
fühlt. Diese sanfteren, organischeren Formen und Gestalten 
sind sicherlich ebenso von Kandinskys Interesse an der Mole-

kularbiologie in den 1930er Jahren beeinflusst, wie eine Samm-
lung von Zeitschriften- und Zeitungsausschnitten beweist, die 
der Künstler zu diesem Thema aufbewahrte. Eine weitere Ins-
pirationsquelle für seine neue Formenästhetik ist vermutlich 
das über 100 Schautafeln enthaltende Buch „Kunstformen der 
Natur“ von Ernst Heinrich Haeckel, das 1904 erstmals als Kom-
plettausgabe erscheint. Viele der Formen, die in Kandinskys 
Spätwerk seines letzten Lebensjahrzehnts zu finden sind, ähneln 
den dort abgebildeten kleinen Mikro- und Tiefseeorganismen. 
Die Leuchtkraft, die Kandinsky durch die Verwendung farbiger 
oder weißer Gouache auf schwarzem Papier erzeugt, und die 
bisweilen überraschende Verspieltheit der Motive verdecken 
das große Unbehagen und die Not, die Kandinsky in dieser Zeit 

erlebt. Der inzwischen fast 70-jährige Kandinsky tat sich schwer, 
in Frankreich Fuss zu fassen, wo die abstrakte Kunst im von 
Kubismus und Surrealismus dominierten Paris wenig Anerken-
nung fand. Einzig die Galeristin Jeanne Bucher sowie Christian 
und Yvonne Zervos mit ihrer Galerie und Kunstzeitschrift „Ca-
hiers d’Art“ setzen sich für ihn ein. Dennoch arbeitet Kandinsky 
mit enormem Schaffensdrang und es entsteht ein Spätwerk 
von großer Poesie und Klarheit, das die Quintessenz seiner 
jahrzehntelangen künstlerischen Entwicklung darstellt.

Vergleichsabb.: Wassily Kandinsky, Blanc sur noir, 1937, Centre Pompidou,  
Kandinsky-Gesellschaft (Inv. Nr. AM 2013–317)

©
 T

he
 P

rin
t 

C
ol

le
ct

or
 /

 A
la

m
y 

St
oc

k 
Fo

to

©
 W

ik
ip

ed
ia

©
 K

A
R

L 
&

 F
A

B
ER

 K
un

st
au

kt
io

ne
n

„Um sich [der Kunst] widmen zu können, muss man ein guter Zeichner sein, eine große 
Sensibilität für Komposition und Farben haben und vor allem ein wahrer Dichter sein.“
Wassily Kandinsky, 1931
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Gustave Louis Buchet
1888 Etoy – Lausanne 1963

438 | Recto: Composition – Verso: Nu
Öl auf Leinwand. (19)27/1940. Bildausschnitt ca. 73 × 59 cm. 
Recto und verso jeweils signiert und datiert unten rechts.

Dieses Gemälde ist in der Online-Datenbank des Schweizeri-
schen Instituts für Kunstwissenschaft (SIK-ISEA) unter der 
Nummer 98033 registriert  
(https://www.sik-isea.ch/de-ch/).

Provenienz:
Privatsammlung, Genf;
Privatsammlung, Europa.
€ 30.000/50.000

•  Beidseitig bemaltes Gemälde, mit verschiedenen Moti-
ven aus zwei wichtigen Œuvre-Phasen des Künstlers

•  Geometrisch-futuristische Komposition aus der Pariser 
Zeit der 1920er Jahre und fein modellierter Frauenakt, 
entstanden nach Buchets Rückkehr in die Schweiz

•  Gustave Buchet zählt zu den wichtigen Künstlern der 
Schweizer Avantgarde

Buchet studiert an der Kunsthochschule in Genf. Nach seinem 
ersten Aufenthalt in Paris im Winter 1910/11 gründet er 1915, 
gemeinsam mit Maurice Barraud und anderen Künstlern, die 
künstlerisch an der französischen Moderne ausgerichtete Grup-
pe „Le Falot“ – als Reaktion auf die Kunst Ferdinand Hodlers. 
In dieser Zeit ist Buchet künstlerisch eng dem Kubismus und 
Futurismus sowie der Dada-Bewegung verbunden, seine frühen 
futuristischen Arbeiten werden erstmals 1918 in Genf ausgestellt. 

Doch als Künstler der Genfer Avantgarde und mit der Teil-
nahme an dadaistischen Aktionen im Winter 1919/20 gerät er 
zwischenzeitlich ins künstlerische und soziale Abseits, sogar 
sein Atelier wird von der Polizei aufgesucht. Daher zieht er 1920 
nach Paris, löst sich von den Dada-Einflüssen und stellt mit der 
kubistischen Künstlervereinigung „Section d’Or“ in Paris, Brüs-
sel und Antwerpen aus. Seine Malerei wird deutlich geometri-
scher und abstrakter. In dieser Zeit entsteht auch die futuristi-
sche Komposition unseres Gemäldes. Neben der bildenden 
Kunst ist Buchet zudem als Illustrator tätig, gründet ein Mode-
haus, entwirft Werbung sowie Bühnenbilder und Kostüme fürs 
Theater. 1924 stellt er im Salon des Indépendants aus, 1926 und 

1929 folgen wichtige Einzelausstellungen, die seinen künstleri-
schen Erfolg festigen. Zunehmend wendet sich Buchet nun dem 
von Le Corbusier und Amédée Ozenfant propagierten Purismus 
zu, kehrt ab 1931 jedoch allmählich wieder zu einem traditionel-
leren figurativen Bildvokabular zurück und malt in erster Linie 
Landschaftsmotive und Akte. 1939 lässt er sich in Lausanne 
nieder und gründet dort 1941 den ersten Salon de Printemps. 
Die Rückseite seiner abstrakt-futuristischen Komposition aus 
Paris verwendet Buchet nun für die Darstellung des fein mo-
dellierten Frauenaktes, der charakteristisch für diese Phase 
seines Œuvres ist. Nach Kriegsende reist Buchet in die Provence, 
die Toskana und das Tessin. Seit Mitte der 1950er Jahre werden 
seine Gemälde von der Dominanz der Farbe geprägt.

Gustave Buchets geometrische Kompositionen aus seiner 
Pariser Zeit der 1920er Jahre werden erst ab den 1950er Jahren 
in der Schweiz ausgestellt und es sollte noch einmal bis in die 
1970er Jahren dauern, dass Kunstkritiker und Sammler Buchets 
Platz in der historischen Avantgarde anerkennen. Heute befin-
den sich seine Werke u.a. in den Museen von Aargau, Genf, 
Lausanne, Winterthur und Zürich.

Recto

Verso
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Alexej von Jawlensky
1864 Torschok – Wiesbaden 1941

439 | „Meditation (VI 1936 N. 8)“
Öl auf leinenstrukturiertem Malpapier, auf Bristolkarton 
aufgezogen. (19)36. Ca. 17,5 × 12,5 cm. Monogrammiert unten 
links, datiert unten rechts. 

Auf dem alten, lose beiliegenden Unterlagekarton lt. 
Werkverzeichnis von Lisa Kümmel, der Assistentin des 
Künstlers, bezeichnet „A. Jawlensky VI. 1936 N. 8.“

Jawlensky/Pieroni-Jawlensky 1982.
Mit einer Fotoexpertise von Maria Jawlensky, Alexej von 
Jawlensky Archiv, Locarno, vom 30.12.1988.

Literatur:
Weiler, Clemens, Alexej von Jawlensky. Köpfe, Gesichter, 
Meditationen, Hanau 1970, Nr. 852, o. Abb.

Ausstellung:
Herbst 1986, Galerie Ludorff, Düsseldorf 1986, mit farb.  
Abb. S. 59;
Frühjahr 1987, Galerie Ludorff, Düsseldorf 1987, Kat.-Nr. 46, 
mit farb. Abb. S. 69;
Herbst 1989, Galerie Ludorff, Düsseldorf 1989, Kat.-Nr. 54, 
mit farb. Abb. S. 81.

Provenienz:
Atelier des Künstlers;
Sammlung Dr. Hans Lühdorf (1910–1983), Düsseldorf, als 
Geschenk des Künstlers erhalten; 
Privatsammlung, Düsseldorf;
Lempertz, Köln 31.5.1986, Los 468, Farbtafel 30;
Galerie Ludorff, Düsseldorf;
Privatsammlung, Nordrhein-Westfalen.
€ 50.000/60.000

•  Mystisch-religiöses Gesicht mit faszinierender Aura
•  Auf das Wesentliche reduziertes Motiv in dunklen 

Farbtönen
•  Die „Meditationen“ stellen den Höhepunkt in Jawlenskys 

Œuvre dar

Jawlensky stilisiert in seiner Serie der „Meditationen“ das 
menschliche Antlitz fast bis zur Abstraktion. Diese kleinforma-
tigen Gesichter erinnern an Ikonen, doch sind es keine stereo-
typ, sondern ganz individuelle Arbeiten. Der Ausdruck der 
Gesichter scheint in sich gekehrt, die meist dunkle Farbpalette 
unterstreicht die meditative Stimmung. Jawlensky konstruiert 
das Gesicht jeweils aus nur wenigen horizontalen und einer 
vertikalen Linie. Bei dem hier angebotenen Werk von 1936 
schimmert lediglich an den Seiten des Kopfes ein leichtes Gelb 
hindurch und eine Gesichtsseite ist mit zarten weißen Pinsel-
strichen betont. Dies modelliert das Gesicht und lässt den Kopf 
aus der Dunkelheit und der Fläche des Bildes hervortreten.

1934 beginnt Jawlensky seine letzte große und heute be-
rühmte Serie der in dunklen Farbtönen gehaltenen mystisch-
religiösen „Meditationen“. Dabei sind die 1930er Jahre für den 
bereits 70-jährigen Künstler äußerst beschwerlich. Seit der 
nationalsozialistischen Machtergreifung 1933 ist er zum Rückzug 
ins Private gezwungen. In den Museen werden seine Werke 
beschlagnahmt und auf der nationalsozialistischen Propaganda-
ausstellung „Entartete Kunst“ diffamiert. Zudem leidet er an 
erheblichen Lähmungserscheinungen der Hände und Kniege-
lenke, seine Beweglichkeit nimmt kontinuierlich ab. Doch weder 
die äußeren noch die gesundheitlichen Umstände können Jaw-
lensky vom Malen abhalten. Er entwickelt eine eigene Methode, 
um trotz der fortschreitenden Versteifung seiner Finger weiter-
hin arbeiten zu können. Auf kleinen Karton- oder Papierforma-
ten gestaltet er auf das Wesentliche reduzierte Motive mit ein-
fachsten künstlerischen Mitteln. Dabei besinnt er sich auf die 
beiden sein Œuvre bereits seit Jahren prägenden Bildgattungen 
des Porträts und der Blumenstillleben und kann dadurch – bis 
zur vollständigen Lähmung im Jahr 1938 – noch eine erstaunlich 
hohe Anzahl an kleinformatigen Werken realisieren.

Jawlensky schenkt diese Meditation dem Düsseldorfer 
Sammler Dr. Hans Lühdorf. Der Jurist Lühdorf entdeckt den 
Expressionismus – ironischerweise – 1937 auf der Ausstellung 
„Entartete Kunst“ für sich und beginnt daraufhin zunächst vor 
allem expressionistische Druckgrafik zu sammeln. Er knüpft 
persönliche Kontakte zu Künstlern wie Jawlensky, Erich Heckel, 
Ewald Mataré, Ernst Wilhelm Nay, Karl Schmidt-Rottluff und 
Emil Nolde und steht im Austausch mit anderen Sammlern wie 
Tony Kirchhoff in Wiesbaden und Carl Hagemann in Frankfurt. 
1964 schenkt Lühdorf dem Kunstmuseum Düsseldorf (heute 
Museum Kunstpalast) seine Sammlung von 70 Blättern expres-
sionistischer Druckgrafik.

„Meine letzte Periode hat ganz kleine Formate, aber die Bilder sind noch tiefer und geistiger, 
nur mit der Farbe gesprochen.“
Alexej von Jawlensky, 1936

Originalgröße
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Egon Schiele
1890 Tulln/Donau – Wien 1918

440N | Sitzendes Paar (Schiele mit seiner Frau)
Bleistift auf chamoisfarbenem Papier. 1916. Ca. 48,5 × 34 cm. 
Signiert und datiert unten links.

Kallir D 1856.

Literatur:
Egon Schiele, Mizue Japanese Art Magazine, Nr. 870, 1977;
Nebehay, Christian, Egon Schiele. Von der Skizze zum Bild, 
die Skizzenbücher, Wien u.a. 1989, mit Abb. 156.

Ausstellung:
Von Schiele bis Leherb, Galerie 10, Wien (ca. 1970), mit Abb.;
Egon Schiele and the Human Form: Drawings and Waterco-
lors, Des Moines Art Center, Des Moines/Iowa u.a. 1971/72, 
Kat.-Nr. 52;
Egon Schiele, Haus der Kunst, München 1975, Kat.-Nr. 237;
Egon Schiele, Seibu Museum of Art, Tokio 1979, Kat.-Nr. 56;
Egon Schiele: An Exhibition of Watercolors and Drawings, 
Marlborough Fine Art, London 1979, Kat.-Nr. 44;
Egon Schiele: Zeichnungen und Aquarelle aus den Bestän-
den des Historischen Museums der Stadt Wien und aus 
amerikanischem Privatbesitz, ausgewählt von Serge 
Sabarsky, Historisches Museum der Stadt Wien, Wien u.a. 
1981/82, Kat.-Nr. 92;
Egon Schiele, Pinacoteca Capitolina, Rom u.a. 1984,  
Kat.-Nr. 152;
Traum und Wirklichkeit: Wien 1870–1930, Künstlerhaus Wien, 
1985, Kat.-Nr. 15.8.39;
Egon Schiele (1890–1918). Drawings and Watercolors, Serge 
Sabarsky Gallery, New York 1986, Kat.-Nr. 17;
Egon Schiele: 100 Zeichnungen und Aquarelle, Rosenheim 
u.a. 1988–1997, Kat.-Nr. 81/82/83;
Egon Schiele, Fondation Pierre Gianadda, Martigny 1995, 
Kat.-Nr. 109;
Schiele: Drawings and Watercolors, The Serge Sabarsky 
Foundation, New York 1996 (Memorial Service);
Hommage à Serge Sabarsky. Klimt. Kokoschka. Schiele. 
Aquarelle und Zeichnungen, Jahrhunderthalle Hoechst, 
Frankfurt/Main 1997, Kat.-Nr. 83;
Egon Schiele 1890–1918, Man Museo d’Arte Provincia di 
Nuoro, Nuoro 2007/08;
Galerie St. Etienne, New York 2017;

Provenienz:
Nachlass des Künstlers, verso mit dem Stempel;
Sammlung/Nachlass Serge Sabarsky, New York, 1991  
bei Vorgenannter erworben;
Sammlung/Stiftung Vally Sabarsky, New York.
€ 200.000/300.000

•  Intimes und zugleich spannungsgeladenes Doppelporträt 
des Künstlers mit seiner jungen Frau Edith

•  Entstanden bereits 1915, im Jahr ihrer Heirat, und wohl 
erst später datiert auf 1916

•  Das Motiv des sich umarmenden Paares zählt zu den 
wichtigen Sujets in Schieles umfangreichem Œuvre



124 125KARL & FABER  12. 2023 12. 2023  KARL & FABER

In charakteristisch lebhaften, nervösen Strichen zeichnet Schie-
le sich selbst. Nur mit Hemd und Socken bekleidet, sitzt er 
ungelenk auf dem Boden. Schieles rechter Arm hängt unnatür-
lich abgewinkelt an seiner Seite, die ganze Haltung wirkt insta-
bil und ungemütlich. Hinter ihm hockt eine Frau mit aufgetürm-
ten Haaren, sie scheint seinen Körper zu stützen. Dies ist keine 
Darstellung eines verliebten Paars, sondern zeigt Schieles Hilf-
losigkeit und Abhängigkeit von der Frau hinter ihm. 

Der Künstler setzt sich in dieser Zeichnung mit seiner Be-
ziehung zu Edith Harms auseinander. Diese beginnt in der 

Hietzinger Hauptstraße in Wien – Egon Schiele hat im Haus 
mit der Nummer 101 sein Atelier. 1913 zieht Johann Harms, ein 
Maschinist der Österreichischen Bahn, mit seiner Familie in das 
Gebäude gegenüber. Schiele kann aus seinem Atelierfenster in 
die Wohnung der Harms schauen. Die beiden Töchter Adele 
und Edith, 23 und 20 Jahre alt, erregen sein Interesse. Um die 
Aufmerksamkeit der Mädchen zu erhaschen, winkt er mit seinen 
Zeichnungen aus dem Fenster und macht bizarre, provokante 
Gesten. Die jungen Frauen ignorieren den Künstler, der sie mit 
seinem groben Gehabe und Wiener Dialekt abschreckt. Erst 

durch die Vermittlung von Wally, der ehemaligen Geliebten 
Schieles, gelingt es dem Künstler ab 1914, die jungen Frauen 
zu heimlichen Treffen zu überreden. Er beginnt nun, beiden 
Schwestern den Hof zu machen. Er zeichnet beide, entscheidet 
sich aber letztendlich für die ruhigere, jüngere Tochter Edith. 

Aber diese tiefe und ernste Beziehung macht Schiele Angst. 
Wie sehr er sich als Marionette, als Spielball der Gefühle seiner 
Frau sieht, zeigen die Doppelporträts aus dieser Zeit. In einer 
Gouache aus der Sammlung Albertina, die im engen Zusam-
menhang zu unserer Zeichnung steht, umklammert Edith ihren 

Verlobten. Hilflos wie eine Marionette hängt dieser in ihren 
Armen. In beiden Zeichnungen erscheint der Künstler halb ent-
blößt, während seine Frau bekleidet bleibt und daher weniger 
verletzlich wirkt. Schiele gelingt hier eine großartige Auseinan-
dersetzung mit der Komplexität einer Liebesbeziehung. Es ist 
sein Versuch, sich in einer reifen Bindung zurechtzufinden und 
eine emotionale Abhängigkeit zu akzeptieren. 1915, kurz bevor 
er zum Kriegsdienst einberufen wird, heiratet Schiele seine Edith.

Vergleichsabb.: Egon Schiele, Sitzendes Paar, 1915, Albertina Wien
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Egon und Edith Schiele mit Ediths Neffen Paul Erdmann. Fotografie 1915,  
Foto: Fruzsina Jelen

©
 A

lb
er

tin
a 

Sa
m

m
lu

ng
 O

nl
in

e



126 127KARL & FABER  12. 2023 12. 2023  KARL & FABER

Egon Schiele

441N | Porträt August Lederer
Kohlestift auf gelblichem Velin. 1918. Ca. 46,5 × 29,5 cm. 
Signiert und datiert unten links.
Jane Kallir hat die Echtheit dieser Zeichnung bestätigt und 
nimmt die Arbeit in ihrem Archiv unter der Nummer  
D2455a auf.

Literatur:
Husslein-Arco, A. & Kallir, J., Egon Schiele, Self-portraits and 
portraits, München/New York, 2011, Kat.-Nr. 89, S. 201.

Ausstellung:
New Worlds. German and Austrian Art 1890–1940,  
Neue Galerie, New York 2001/02;
Egon Schiele. The Ronald S. Lauder & Serge Sabarsky 
Collections, Neue Galerie, New York 2005/06, Kat.-Nr. D158, 
S. 316, mit Abb. 

Provenienz:
August Lederer, Wien, direkt beim Künstler erworben;
Erich Lederer, Wien & Genf, durch Erbfolge;
Elisabeth Lederer, Genf, durch Erbfolge;
De Pury & Luxembourg Art, Genf, 1998 aus dem Nachlass 
von Vorgenannter erworben;
Sammlung Ronald S. Lauder, New York, erworben 1999;
Privatsammlung, Europa, bei Vorgenannter erworben;
Christie’s, London 7.2.2013, Los 221;
Thomas Le Claire, Hamburg, ab 2014;
Privatbesitz, Großbritannien.
€ 150.000/200.000

•  Porträt des bedeutenden Wiener Mäzens und Sammlers 
August Lederer

•  Prägnante Zeichnung mit meisterhaft reduzierter Linie
•  Aus der Sammlung des Sohnes Erich Lederer, der Egon 

Schiele maßgeblich förderte

Der Großindustrielle August Lederer ist einer der wichtigsten 
Sammler und Kunstmäzen der Wiener Secession. Gemeinsam 
mit seiner Frau Serena fördert er vor allem Gustav Klimt, von 
dem sie neben vielen weiteren Werken die skandalumwobenen 
Deckengemälde „Jurisprudenz“ und „Philosophie“ und 1915 den 
berühmten „Beethovenfries“ erwerben. Sie besitzen die damals 
umfangreichste und bedeutendste Klimt-Sammlung. Klimt ist 
es auch, der seinem jungen Künstlerkollegen Egon Schiele 1912 
den Kontakt zu August und Serena Lederer vermittelt. Das 

Sammlerpaar kauft jedoch nur ein Gemälde Schieles für ihre 
Sammlung an („Mödling I (Graue Stadt)“, Kallir P 299) und bleibt 
seiner Kunst gegenüber insgesamt eher zurückhaltend. Aller-
dings freundet sich ihr fünfzehnjähriger Sohn, Erich Lederer, 
mit dem nur sechs Jahre älteren Schiele an. Dank eines erfolg-
reichen Lottoscheins, den er von seiner Großmutter geschenkt 
bekommen hatte, beschließt Erich Lederer umgehend, den 
Erlös für seine aufkeimende Liebe zur Avantgarde-Kunst zu 
verwenden. Im Winter 1912/13 malt Schiele ein großformatiges 
Porträt des Jungen (Kallir P 235), der in den nächsten Jahren 
zu seinem wichtigsten Mäzen und Sammler wird.

Dieser Freundschaft ist es wohl zu verdanken, dass Schie-
le 1918 eine lose Folge von mehreren Porträtskizzen August 
Lederers anfertigt, zu der auch die hier angebotene Zeichnung 
zählt. Er wendet sich zu dieser Zeit von der zuvor oft verwen-
deten, eher scharfzeichnenden Wachsmalkreide ab und der 
deutlich nachgiebigeren Zeichenkohle zu, mit der er in kräftigen 
Strichen üppig-satte kontrastreiche Strukturen erzeugt. Auf 
dem zartgelben Papier fängt Schiele August Lederer in der für 
ihn so typischen Art mit nur wenigen, aber überaus prägnanten 
Linien ein. Stark reduzierte Striche skizzieren Kragen und Knopf-
leiste, der Körper ist kaum angedeutet. Dagegen arbeitet Schie-
le die Gesichtszüge, insbesondere Augen und Augenbrauen 
umso sorgfältiger und individueller aus. Der Krawatte verleiht 
er mit kontrastreichen, breiten Strichen deutliches Volumen. 
Ob diese wunderbaren Porträtzeichnungen als Vorbereitung 
für ein Porträtauftrag August Lederers entstehen, ist nicht be-
kannt. Egon Schiele stirbt noch im Oktober desselben Jahres 
im Alter von nur 28 Jahren an der Spanischen Grippe. Im Ver-
gleich zu den eher akademisch-traditionellen Porträts aus 
Schieles Jugendzeit (vgl. Porträt des Onkels, Los 423) zeigt 
sich bei dieser nur elf Jahre später entstandenen Zeichnung 
sein voll ausgereifter, charakteristischer Stil.

1938, zwei Jahre nach dem Tod August Lederers, wird der 
Familienkonzern von den Nationalsozialisten enteignet und 
„arisiert“, die private Kunstsammlung sowie ihre Immobilien 
werden beschlagnahmt und zwangsenteignet. Seine Witwe 
Serena Lederer flieht nach Budapest und kämpft von dort aus 
noch bis zu ihrem Tod 1943 vergeblich um ihre Kunstschätze. 
Die seit 1944 ins Schloss Immendorf bei Marchfeld verbachte 
wertvolle Sammlung verbrennt zu großen Teilen kurz vor Kriegs-
ende im Mai 1945 unter ungeklärten Umständen, darunter auch 
das Schiele Gemälde „Mödling I“. Erhalten bleiben nur wenige 
Werke sowie die, die bereits zuvor im Besitz von Erich Lederer 
waren. So auch das hier angebotene Schiele-Porträt, das er von 
seinem Vater geerbt und bei seiner Flucht gerettet hatte.
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Henri Jean Guillaume Martin
1860 Toulouse – Labastide-du-Vert 1943

442N | Le Port de Collioure
Öl auf Leinwand. (Um 1930). Ca. 78 × 100,5 cm.  
Signiert unten links.

Verso auf dem Keilrahmen verschiedene, teils fragmentari-
sche Etiketten und Stempel.

Mit einer Fotoexpertise von Kyril Ryjik (Cyrille Martin, Enkel 
des Künstlers), Neuilly-sur-Seine, vom 3.1.2008.

Provenienz:
Privatsammlung, USA;
Hammer Galleries, New York, auf dem Keilrahmen mit dem 
Stempel;
Waterhouse and Dodd, London;
Privatsammlung, USA, 2005 bei Vorgenannter erworben;
Sotheby’s, New York 8.11.2007, Los 232, auf der Rahmenrück-
seite mit dem Etikett;
Privatsammlung, New York.
€ 250.000/350.000

•  Von Martin mehrfach gewähltes Motiv, welches auch 
Derain, Matisse und Signac malten

•  Virtuose Farbpalette im pointillistischen Stil
•  Henri Martin arbeitet das Licht der aus dem Meer 

aufsteigenden Sonne meisterhaft heraus

In Collioure, der Stadt ganz im Süden Frankreichs, nahe der 
spanischen Grenze, geht die Sonne auf. Der Hafen liegt noch 
im Dämmerlicht, doch der alte Leuchtturm zeichnet sich bereits 
scharf vor dem wolkenlosen Himmel ab. Der Legende nach von 
den Mauren errichtet, handelt es sich bei dem Turm um ein 
Gebäude aus dem 13. Jahrhundert. Zunächst findet er als 
Leuchtturm Verwendung, wird aber ab dem 17. Jahrhundert der 
Turm der dazugehörigen Kirche Notre-Dame-des-Anges. Das 
kleine Städtchen Collioure ist zu Beginn des 20. Jahrhunderts 
ein beliebter Künstlerort. Die Granden der Malerei finden hier 
Inspiration im Licht. Der Turm der alten Wehrkirche ist in der 
Folge in zahlreichen Gemälden, etwa von André Derain und 
Henri Matisse, zu finden.

Henri Martin kommt 1923 nach Collioure und lässt sich dort 
nieder. Er widmet dem Turm und dem umgebenden Hafen 
mehrere Gemälde, in denen er die sich im Tages- und Jahres-

verlauf ändernden Lichtverhältnisse einfängt und sein meis-
terhaftes Können unter Beweis stellt. Darin zeigt sich, wie er, 
unbeirrt von den Arbeiten seiner Künstlerkollegen, seine eige-
ne künstlerische Sicht auf die Welt wiedergibt.

Henri Martin versteht es dabei, mithilfe vieler kleinster Farb-
punkte im Sinne des Pointillismus die Farbstimmung geradezu 
poetisch herauszuarbeiten: Die Sonne ist noch nicht sichtbar, 
der Turm spiegelt sich im leicht bewegten Wasser des Hafens, 
erste Fischer sind auf einem der noch festgezurrten Boote mit 
ihrer Arbeit beschäftigt – das Bild strahlt morgentliche Ruhe 
und arbeitsamen Aufbruch zugleich aus.

Sein Sohn, der Künstler Jacques Martin-Ferrières, bemerkt 
in einer 1967 erschienenen Monografie über Martin die Fähigkeit 
des Vaters, mit gedeckten Farben harmonisch die dargestellten 
Szenerien in ihren jeweiligen Lichtstimmungen wiederzugeben. 
(Vgl. Jacques Martin-Ferrières, Henri Martin, Paris 1967, S. 42).
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Pablo Picasso
1881 Málaga – Mougins bei Cannes 1973

443N | Sculpteur travaillant sur le motif avec Marie-
Thérèse posant
Radierung auf chamoisfarbenem Bütten von Montval. (1933). 
Ca. 19 × 26,5 cm (Blattgröße ca. 33 × 43,5 cm). Eines von wohl 
nur 3 Probe-Exemplaren außerhalb der Auflage. Signiert 
unten rechts.

Blatt 59 der Suite Vollard, 1939 herausgegeben von  
Ambroise Vollard, Paris.

Bloch 168; Baer 321 II B a (von B d).
€ 20.000/25.000

•  Aus der Suite Vollard, dem Herzstück Picassos grafi-
schen Schaffens der 1930er Jahre 

•  Picasso stellt hier sein bevorzugtes Modell dieser Jahre, 
seine damalige Geliebte Marie-Thérèse Walter, dar

•  Dieser kräftige Druck entsteht als Probedruck zu der 
Auflage von Vollard

Die Staatsgalerie Stuttgart, die selbst ein Exemplar dieses Blat-
tes besitzt, schreibt: „Die Darstellung gehört zu den wenigen 
Beispielen in Pablo Picassos ‚Suite Vollard‘, in denen der Künst-
ler bei der Arbeit zu sehen ist. Hier formt der Bildhauer einen 
Torso, sein Modell aufmerksam im Blick, tastet er die Skulptur 
ab, so als habe er das menschliche Modell selbst vor sich. Be-
sonders ist auch die Detailfreude, die Picasso hier der weiblichen 
Aktfigur und dem Paravent, vor dem sie steht, mit der Radier-
nadel zukommen ließ. Wiederum findet sich auch das Motiv der 
abgeschnittenen Anemone in einer Schale auf der Fensterbank 
als Symbol für starke Gefühle, aber auch Vergänglichkeit.“
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Ernst Wilhelm Nay
1902 Berlin – Köln 1968

444 | „Der Vogelmensch und andere“
Öl auf Hartfaserplatte. 19(45). Ca. 59 × 72 cm.  
Signiert und datiert oben rechts. Verso nochmals signiert, 
datiert und betitelt.

Scheibler 339.

Literatur:
Haftmann, Werner, E. W. Nay, Köln 1991  
(erw. Neuausgabe), S. 118;
Weltzien, Friedrich, E. W. Nay – Figur und Körperbild. Kunst 
und Kunsttheorie der vierziger Jahre, Berlin 2003, S. 200.

Ausstellung:
E. W. Nay, Galerie Günther Franke, München 1946,  
Kat.-Nr. 18;
Ernst Wilhelm Nay, Galerie Axel Vömel/Kunstkabinett Hans
Trojanski, Düsseldorf 1947, Kat.-Nr. 12;
E. W. Nay. Gemälde, Aquarell, Guasch (sic), Zeichnung, 
Kunstverein, Hamburg/Overbeck-Gesellschaft im Behnhaus, 
Lübeck 1947, Kat.-Nr. 42;
E. W. Nay. Arbeiten der Jahre 1924–1952, Haus am Waldsee, 
Berlin 1952, Kat.-Nr. 88;
Deutscher Künstlerbund Neunte Ausstellung. Kunst und 
Mythos, Städtisches Museum, Wiesbaden 1959,  
Kat.-Nr. 412, mit Abb.;
E. W. Nay. Bilder aus den Jahren 1935–1968, Museum 
Städtische Kunstsammlungen, Bonn 1970, Kat.-Nr. 11.

Provenienz:
Sammlung Eberhard Seel (1900–1978), Berlin/Köln;
Bassenge, Berlin 29.11.2003, Los 6924;
Privatsammlung, Hessen.
€ 150.000/200.000

•  Farbintensives Gemälde aus der Werkperiode  
der Hekate-Bilder

•  Lebensfrohes und künstlerisch hoffnungsvolles Zeugnis 
des Neuanfangs in der Nachkriegszeit

•  Aus der Sammlung des Kunsthistorikers Eberhard Seel
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Die Werkperiode der Hekate-Bilder, deren Name Ernst Gose-
bruch, langjähriger Freund und Mentor des Künstlers, prägte, 
umfasst die Jahre 1945 bis 1948 und bezeichnet Nays künst-
lerischen Neuanfang nach den Kriegsjahren. Im Mai 1945, 
unmittelbar nach dem Ende des Krieges, wird Nay nach kurzer 
Gefangenschaft entlassen, doch Berlin liegt in Trümmern, sei-
ne Wohnung und sein Atelier sind zerbombt. Er zieht nach 
Hofheim am Taunus, wo er durch die Vermittlung Hanna Bek-
kers das ehemalige Atelierhaus der Malerin Ottilie W. Roeder-
stein nutzen kann. Der Name Hekate geht zurück auf die 
beiden Gemälde „Tochter der Hekate“ I und II aus den Jahren 
1945 und 1946 (vgl. WVZ Scheibler 337 und 366). Die Zaube-

rin Hekate ist in der griechischen Mythologie die Göttin der 
Magie, der Übergänge und Weggabelungen und Wächterin 
der Tore zwischen den Welten. 

„Für Nay bedeutet das Ende des Krieges nicht die Stunde 
Null, sondern die ersehnte Freiheit, endlich ohne Beeinträchti-
gung das während der Nazidiktatur und Krieg nur sporadisch 
und im Verborgenen geschaffene Werk fortzusetzen. Ängste 
und Schrecken der Vergangenheit, die innere und äußere Ver-
wüstung (…), persönliche Erlebnisse (…) reifen in der Phantasie 
Nays zu Bildern aus, die diese Erschütterungen in abstrakten 
Metaphern zum Ausdruck bringen. Das für alle Werkepochen 
Nays verwandelt wiederkehrende Formenvokabular von Kreis-, 

Spindel-, Schachbrett- und Handformen ist in den Hekate-
Bildern sichtbar eingewoben in verschlüsselte Figuren- und 
Landschaftsassoziationen. Eruptiv oder verhalten, pastos in 
dunkler oder pastellfarbener Chromatik reflektieren die Heka-
te-Bilder Tragik und aufkommende Hoffnung der Nachkriegs-
zeit. In ihrer künstlerischen Meisterschaft lösen sie gleichzeitig 
alle Bedrängnis auf. (…) In einer rasch aufeinanderfolgenden 
Reihe von Einzelausstellungen (…) werden Nays Hekate-Bilder 
in ihrer Originalität und Ausstrahlung überraschend schnell 
bekannt und verstanden. In jenen spannungsreichen, lebhaften 
Jahren nach 1945, dem Chaos der Vergangenheit eben entron-
nen, spürt eine sensibilisierte Kunstöffentlichkeit die Zeitnähe 

dieser Bilder.“ (Elisabeth Nay-Scheibler, Ernst Wilhelm Nay. 
Werkverzeichnis der Ölgemälde, Bd. I, Köln 1990, S. 224).

Das Gemälde stammt aus der Sammlung des Kunsthistorikers 
Eberhard Seel (1900–1978). Er führt mit seiner Frau Alexandra 
von Reitzenstein die Galerie Reitzenstein & Seel in Berlin. 1950–
1972 ist er Geschäftsführer, ab 1966 Vorstandsmitglied des 
Deutschen Künstlerbundes. Eine enge Freundschaft verbindet 
ihn mit dem Künstler Werner Heldt, dessen Nachlass er betreut 
und zu dessen Œuvre er 1976 einen Werkkatalog veröffentlicht.

„Meine Bilder sind stark farbig und vielfarbig und sehr malerisch –  
frei gemalt. Ich bin gerade dabei, wieder einen Sprung vorwärts zu tun.“ 
Ernst Wilhelm Nay, 1945

Verso
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Gabriele Münter
1877 Berlin – Murnau 1962

445 | Vase mit Mohnblumen
Öl auf grünem Velin. (19)41. Ca. 43 × 61 cm. Monogrammiert 
unten links sowie bezeichnet mit der datierenden  
Werknummer „51/41“.

Verso nochmals mit der Werknummer sowie auf kleinem 
Etikett bezeichnet „Kon. 1/7“.

Die Arbeit wurde bei der Gabriele Münter- und Johannes 
Eichner-Stiftung angefragt. Die Bestätigung lag bei  
Drucklegung des Kataloges noch nicht vor.

Provenienz:
Nachlass der Künstlerin, verso mit dem Stempel  
(nicht bei Lugt);
Gabriele Münter- und Johannes Eichner-Stiftung, München;
Privatsammlung, Nordrhein-Westfalen.
€ 60.000/80.000

•  Das Werk lebt von den zahlreichen und vielfältigen 
Rottönen der Blüten

•  Der reifen Künstlerin gelingt hier eine meisterhaft 
ausgewogene Harmonie von Komposition und Farbe

•  Beispiel für Münters ruhigeren Stil in den 1930/40er Jahren

Zurückgezogen in Murnau und in der zunehmenden Isoliertheit 
der Kriegsjahre, malt Münter wenige Bilder. Jetzt entstehen 
neben Porträts hauptsächlich Blumendarstellungen, oft in einem 
volkstümlich-realistischen Stil. Die bäuerliche Kunst und das 
traditionelle Kunsthandwerk interessieren Münter schon in frü-
hen Jahren. In ihrem Haus in Murnau sammelt sie zahlreiche 
Objekte aus diesem Bereich: glasierte Krüge und Vasen, Ma-
donnenfiguren und Hinterglasmalereien. Diese Objekte finden 
sich immer wieder in ihren Arbeiten und gerade jetzt, wo die 
Motivauswahl schwindet. Hier entspringt der üppige Blumen-
strauß aus einer blauen Vase. Die klaren Farbfelder erinnern 
dabei an die traditionelle Hinterglasmalerei. Kandinsky charak-
terisierte einmal das Farbverständnis der Künstlerin als „eine 
einfache, aus einigen ohne Ausnahme ernsten Farben beste-
hende eigene Harmonie“. Hier erreichen die Farben eine eige-
ne Kraft, die durch die Anordnung der Blumen nach außen 
strebt und den Bildrahmen zu sprengen droht.
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Maurice Utrillo
1883 Paris – Dax 1955

446N | Moulin de La Galette à Montmartre
Öl auf Leinwand. (Um 1950). Ca. 33 × 41 cm. Signiert unten 
rechts und mit der Ortsangabe „Montmartre“ links unten.

Mit einer Fotoexpertise von Gilbert Pétridès, Paris, vom 
14.2.1990. Die Expertise hat die Nummer 21.579. Mit einer 
weiteren Fotoexpertise von Jean Fabris und Cédric Paillier, 
Pierrefitte-sur-Seine, vom 17.12.2009. Die Expertise hat die 
Nummer 5318.

Ausstellung:
Maurice Utrillo, 130e anniversaire de sa naissance,  
Takashimaya Art Gallery, Kioto u.a. 2013.

Provenienz:
Sammlung Mr. Mahboubeh Soufer;
Christie’s, New York 15.11.1989, Los 438;
Galerie Pétridès, Paris;
Privatsammlung, New York.
€ 50.000/70.000

•  „Moulin de La Galette“ ist ein sehr beliebtes Thema,  
das Utrillo immer wieder aufgreift

•  Souveräner Einsatz der Farbe Weiß, die ihn berühmt 
werden lässt

•  Stimmungsvolles, in hellen, frühlingshaften Farben 
gehaltenes Gemälde

Maurice Utrillo wird 1883 als Sohn der erst achtzehnjährigen 
Malerin Suzanne Valadon im Pariser Künstlerviertel Montmar-
tre geboren. Wer sein Vater ist, bleibt unklar, seinen Nachnamen 
erhält er 1891 von seinem Adoptivvater, dem Kunstkritiker Miquel 
Utrillo. Nur durch seine Mutter angeregt, findet er ansonsten 
autodidaktisch Zugang zur Kunst. Seine Werke signiert er hin-
ter seinem Namen zusätzlich mit einem „V“ für Valadon, den 
Namen seiner Mutter. Die Motive für seine Gemälde findet Ut-
rillo überwiegend in seiner unmittelbaren Umgebung am Mont-
martre, wo er aufwächst. Er wird zum wohl bekannten Maler des 
Viertels und spezialisiert sich bald auf reizvolle Stadtansichten. 

Reisen nach Korsika und in die Bretagne im Jahr 1912 brin-
gen Licht in sein Werk. Er versucht nun, Lichtreflexe durch ein 
selbst gemischtes Weiß einzufangen. Für dieses Weiß, das er in 
seinen Gemälden mit Gips und Zement verrührt, sollte er be-
rühmt werden. Auch im vorliegenden Werk dominieren mit Weiß 
aufgehellte Farbtöne: Utrillo zeigt in seinem Gemälde die Mou-
lin de Blute-Fin, die sich im Viertel Montmartre befindet, in hel-
les Frühlingslicht getaucht. Viel Weiß mischt der Maler in den 
zartblauen Himmel und die sandfarbene Straße vor der Mühle. 

Der Maler hat die Mühlen La Galette immer wieder zu ver-
schiedenen Jahreszeiten und aus unterschiedlichen Blickwinkeln 
dargestellt. Auf dem Montmartrehügel standen früher mehrere 
Mühlen, die zum Mahlen von Weizen und Blumen sowie zum 

Pressen frischer Trauben genutzt wurden. In der Entstehungs-
zeit dieses Gemäldes existieren nur noch zwei der ursprünglich 
12 Mühlen: Die Mühle „Le Blute-Fin“, erbaut 1622, und die Müh-
le „Le Radet“ von 1717. Beide gehören zu „Moulin de la Galette“ 
in Montmartre und befinden sich in der oberen Rue Lepic im 18. 
Arrondissement von Paris. Auf dem Dach der „Blute-Fin“-Müh-
le befindet sich zur Zeit von Utrillo eine öffentlich zugängliche 
Aussichtsplattform. Der Verein „Freunde des alten Montmartre“ 

rettete die Mühle 1915 vor der Zerstörung. 1924 verlegt ihr Be-
sitzer die Mühle an die Ecke der Straßen Girardon und Lepic.

Der heutige Name Moulin de la Galette geht auf die Galet-
te zurück, ein kleines Schwarzbrot, das die Müller von Debray, 
denen die Mühle im 19. Jahrhundert gehörte, herstellten und 
mit einem Glas Milch, ab 1830 mit einem Glas Wein verkauften. 
Das schmackhafte Brot wird so beliebt, dass es später der Müh-
le ihren Namen gibt. Seit dem 19. Jahrhundert bietet Le Moulin 

de la Galette eine willkommene Abwechslung für die Pariser, 
die Unterhaltung suchen. Als die nahe gelegenen Felder durch 
Wohnhäuser und Fabriken ersetzt werden, lässt der Besitzer 
eine der Windmühlen in einen Aussichtsturm umwandeln und 
daneben einen Tanzsaal eröffnen. Außer Utrillo haben unter 
anderem auch Renoir, Van Gogh, Manet und Pissarro Le Mou-
lin de la Galette verewigt.
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Maurice Utrillo

447N | La Distillerie à Saint Denis
Gouache auf Papier, auf Leinwand kaschiert. 1923.  
Ca. 31 × 49 cm. Signiert und datiert unten links.

Pétridès IV, AG 104.
Mit einer Fotoexpertise von Gilbert Pétridès, Paris, vom 
13.1.1988. Die Expertise hat die Nummer 19.519.

Ausstellung:
Cinquantième anniversaire de la mort de Maurice Utrillo, 
Takashimaya Museum, Tokio u.a. 2005/06.

Provenienz:
Sammlung J. Goldschmidt, Paris;
Privatsammlung, New York;
Sotheby’s, New York 12.11.1987, Los 255.
€ 40.000/60.000

•  Die Arbeit entsteht ein Jahr, nachdem Utrillo seinen 
Durchbruch in der Pariser Kunstszene hat

•  Destillerien sind damals nur außerhalb der Großstädte 
zugelassen und siedeln sich in Vororten, wie Saint-Denis, an

•  Charakteristischer und reifer Malstil Maurice Utrillos mit 
typischer Personenstaffage

Seit 1914 ist die Destillation von Alkohol in fast allen französi-
schen Großstädten, so auch in Paris, verboten, da die meist il-
legalen Brennereien oftmals Feuer fangen oder unsauberen, 
mit Methanol verunreinigten Alkohol verkauften. Eine der Haupt-
gründe für die französische Obrigkeit ist aber vermutlich, dass 
die illegalen Brennereien keine Steuern zahlten. So siedeln sich 
die Destillerien in den umliegenden Städten, wie in dem unmit-
telbar nördlich von Paris gelegenen Vorort Saint-Denis, an. Die 
Stadt ist zu Zeiten der Industrialisierung ein bedeutender Stand-
ort der Metall-, Schwer- und Elektroindustrie. 

Auf unserer Gouache spazieren die für Utrillo typischen 
Rückfiguren über einen Platz. Im Mittelgrund erkennt man den 
Schriftzug einer Destillerie auf einer Hausmauer, der uns darauf 
hinweist, dass wir uns in Saint-Denis befinden. Im Hintergrund, 
halb verborgen von Bäumen, reihen sich Häuserfassaden anei-
nander und ein Fabrikschlot erhebt sich rechts über den Dächern. 

1922, ein Jahr vor der Entstehung dieser Arbeit, organisiert 
der Kunsthändler Paul Guillaume eine Ausstellung mit 35 Wer-
ken Utrillos, die seinen Durchbruch in der Pariser Kunstszene 
bedeutet. In den 1920er Jahren ist Maurice Utrillo ein berühm-
ter Maler und stellt 1924 erstmals zusammen mit seiner Mutter 
Suzanne Valadon aus.
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Serge Poliakoff
1900 Moskau – Paris 1969

448 | Rouge monochrome
Öl auf Leinwand. (1960). Ca. 60 × 73 cm. Signiert unten 
rechts. Verso auf der Leinwand nochmals signiert.  
In Atelierleisten.

Verso auf der Leinwand unleserlicher Zollstempel. 

Poliakoff 60–52.

Provenienz: 
Galerie Mony Calatchi, Paris;
Privatsammlung, Köln;
Privatsammlung, München.
€ 120.000/160.000

•  Beeindruckend kraftvolle monochrome Komposition
•  Lebhafte Struktur durch feinste Farbnuancen und einen 

sichtbaren Pinselduktus
•  Konzentrierte Quintessenz der Poliakoffschen Abstrakti-

on auf dem Höhepunkt seines Schaffens

Serge Poliakoff verzichtet bei diesem Gemälde ganz bewusst 
sowohl auf eine breite Farbpalette als auch auf die für viele 
seiner Werke typischen polygonalen Flächen – so scheint es 
zumindest auf den ersten flüchtigen Blick. Doch bei genauerer 
Betrachtung erschließen sich in der zunächst monochrom wir-
kenden Fläche zahlreiche feine Farbnuancen und in dem mehr-
schichtigen, pastosen Farbauftrag werden zarte Andeutungen 
einzelner geometrischer Formen erkennbar. Dadurch erzielt 
Poliakoff eine ganz einzigartige, meditative Wirkung, die für 
seine Malerei so charakteristisch ist.

Poliakoffs „(...) Bilder wachsen nach innen, nicht nach außen. 
Das gilt nicht nur für den Aufbau, für den Organismus des Bil-
des, sondern auch für die Dimension dieser Kunst. Sie ist abs-
trakt, sie entfernt sich von aller Natur, weil sie selbst Natur ist, 
aber ohne jede Assoziation zur gegenständlichen Welt. Mit der 
fortschreitenden Läuterung des Bildgehalts, der Beruhigung 
der Formen, der größeren Sparsamkeit, Einfachheit und Reduk-
tion der Farbsetzung bis hin zum verhaltenen Reichtum der 

Monochromie, wächst auch ihr Geistgehalt, ihr Ernst, ihre Fröm-
migkeit. Diese Bilder verweisen auf nichts, was außerhalb von 
ihnen liegt, sie seien nicht Zeichen, aber sie laden ein zur Ver-
senkung in sie zur Meditation. Sie sind offen.“ (Wieland Schmied, 
in: Ausst.-Kat. Serge Poliakoff, Kestner-Gesellschaft Hannover, 
Kat. 5, 1963, S. 10).

Ab 1935 findet Poliakoff in seiner Malerei nach und nach zu 
rein abstrakten Formen und lässt damit sein gegenständliches 
Frühwerk im Sinne der klassisch-akademischen Ausbildung 
hinter sich. Von nun an setzt er zunehmend die reine Farbe 
ohne gegenständliche Bezüge ein. Wichtige Anregungen erhält 
Poliakoff von Kandinsky, den er in Paris kennenlernt, dem Künst-
lerpaar Delaunay und auch von dem Bildhauer Otto Freundlich. 
Trotz dieser dominanten Einflüsse entwickelt Poliakoff schnell 
eine sehr individuelle und unverwechselbare Form der abstrak-
ten Malerei. Anfangs bewegen sich seine Farbflächen noch in 
einem etwas gedeckteren graubraunen Farbspektrum, ab den 
1950er Jahren hellt sich die Farbpalette deutlich auf.
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Adolf Fleischmann
1892 Esslingen – Stuttgart 1968

449 | Ohne Titel
Öl auf Leinwand. (19)55. Ca. 100,5 × 81 cm. Signiert unten 
rechts, verso nochmals signiert und datiert.

Nicht bei Wedewer.
Wir danken Dr. Alfred M. Fischer für die freundlichen 
Hinweise bei der Katalogisierung dieses Werkes.

Ausstellung:
Adolf Fleischmann. An American Abstract Artist? Themen, 
Kontext und Rezeption des US-amerikanischen Spätwerks 
1952 bis 1967, Daimler Art Collection, Berlin 2016,  
mit farb. Abb. S. 101.

Provenienz: 
Privatsammlung, Paris.
€ 30.000/40.000

•  Wegbereiter der geometrischen Abstraktion  
in Deutschland

•  Inspiriert von der bildnerischen Horizontal-Vertikal- 
Ordnung Mondrians

•  Beispiel Fleischmanns unverkennbaren Stils

Adolf Fleischmann, einer der Wegbereiter der geometrischen 
Abstraktion in Deutschland, findet in den 1950er Jahren zu 
seinem unverkennbaren Stil. Mit einem sparsamen Grundvoka-
bular aus Winkeln, schmalen Streifen und vom Rechteck abge-
leiteten Formen schafft er vielschichtige Kompositionen, in 
denen sich verschiedene Strukturen überlagern. Inspiriert von 
der bildnerischen Horizontal-Vertikal-Ordnung Mondrians, setzt 
er geometrische Formen gegen schmale, parallel angeordnete 
Streifen. Diese sind sorgfältig platziert, erfüllt von Fleischmanns 
drängendem Streben, den Bildraum kalkuliert einzuteilen. Sie 
scheinen durch ihre ausgewogene Farbigkeit vor dem Bildgrund 
zu schweben und letztlich in Schwingung zu geraten.

Anfang 1950 geht Adolf Fleischmann „plötzlich das Licht 
auf, das ihn zu dem Maler machen sollte, den wir kennen. Er 
wohnte damals in einem alten Pariser Landhaus am Rande 
des Bois de Vincennes (…). Seine Malerei hatte sich in den 

Monaten vorher rasch weiterentwickelt. Die Elemente seiner 
Gemälde vereinfachten sich, die gekrümmte Linie war aufge-
geben worden, seine Palette zeugte von größerer Zurückhal-
tung. Dann kam es auf einem zur Entdeckung des von Mond-
rian so geschätzten horizontal-vertikalen Rhythmus und damit 
zum Aufbruch in eine ganz neue Phase seines Werks. Er war 
damals beinahe sechzig Jahre alt, was jedoch nicht zu spät 
war, um noch ein beachtliches, aufgrund der Anzahl und der 
Ausmaße der Gemälde so bedeutendes Werk zu schaffen, dass 
man ihn als einen der größten deutschen Maler der zweiten 
Hälfte dieses Jahrhunderts betrachten darf. (…) Als er 1952 
von Paris nach New York übersiedeln musste, hatte sein neu-
er Stil sich schon sehr gefestigt. Fleischmann setzte seinen 
Weg fort, ohne dass ihn etwas von der gewählten Richtung 
hätte ablenken können.“ (Michel Seuphor, in: Rolf Wedewer, 
Adolf Fleischmann, Stuttgart 1977, S. 7).
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Ernst Wilhelm Nay
1902 Berlin – Köln 1968

450 | Orange merkurisch
Öl auf Leinwand. (19)52. Ca. 100 × 119,5 cm.  
Signiert und datiert unten rechts.

Verso auf dem Keilrahmen verschiedene Bezeichnungen 
und Speditionsetiketten.

Scheibler 603.

Literatur:
Haftmann, Werner, E. W. Nay, Köln 1991 (erw. Neuausg.),  
S. 162, o. Abb.

Ausstellung:
E. W. Nay, Galerie Günther Franke, München 1952,  
Kat.-Nr. 5, o. Abb.;
Ausstellung Georg Meistermann, E. W. Nay, Hans Uhlmann, 
Galerie Ferdinand Möller, Köln 1952, Kat.-Nr. 13;
E. W. Nay, Kunstverein, Hamburg 1955;
E. W. Nay, Kunstverein für die Rheinlande und Westfalen, 
Düsseldorf 1959, Kat.-Nr. 78, o. Abb.;
Works from San Diego Collections, La Jolla Museum of Art, 
La Jolla/Kalifornien 1965;
Retrospektive E. W. Nay, Museum Ludwig/Josef-Haubrich-
Kunsthalle, Köln u.a. 1990/91, Kat.-Nr. 51, mit s/w Abb. S. 113;
E. W. Nay. Retrospektive, Hamburger Kunsthalle, Hamburg 
u.a. 2022/23, Kat.-Nr. 48, mit farb. Abb. S. 176.

Provenienz:
Galerie Günther Franke, München, 1959;
Dalzell Hatfield Galleries, Los Angeles;
Privatbesitz, San Diego;
Hauswedell & Nolte, Hamburg 10.6.1986, Los 908,  
Farbtafel 47 („Abstrakte Improvisation“);
Privatbesitz;
Christie’s, London 8.10.1998, Los 214, Farbtafel S. 273;
Privatsammlung, Hamburg.
€ 300.000/400.000

•  Aus der wichtigen Werkreihe der „Rhythmischen Bilder“
•  Dynamische und energiegeladene vielfarbige Komposition
•  Das Werk wurde auf den großen Nay-Retrospektiven 

1990/91 und 2022/23 ausgestellt
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„In diesem allem singt eine wundervolle Stimme ganz allein: 
E.W. Nay. Nichts als musikantische Kantilenen aus reiner Far-
be, die keinem visuellen Erlebnis mehr nachsinnen noch sich 
eine Form definieren wollen. Aus der meisterhaften Stimmung 
seines Farbinstrumentes steigt ein orphisches Lied, das Wor-
te und Inhalte weit hinter sich läßt und nur von der Freude 
einer erfüllten Stunde malend berichtet (...).“ (Werner Haftmann, 
in: FAZ, 23.5.1953).

Das Gemälde „Orange merkurisch“ stammt aus der Reihe 
der „Rhythmischen Bilder“, die Nay in den Jahren 1952 und 1953 
malt. Die Komposition aus zahlreichen, eher dunkel abgestuften 
Farbtönen und rhythmisch gesetzten schwarzen Linien lässt 
die titelgebenden orangefarbenen Flächen geradezu leuchten. 
Die neue Dynamik und Frische, die von diesen „Rhythmischen 

Bildern“ ausgeht, steht in deutlichem Kontrast zu Nays vorhe-
rigen Werken. Selbst die erst 1951 entstandenen Gemälde wir-
ken dagegen trotz ihrer vitalen Farbigkeit eher statisch, ja fast 
behäbig. Besonders offensichtlich zeigt sich die Veränderung 
in den Konturen der nun nicht mehr klar begrenzten Farbflächen. 
Diese bleiben weitgehend offen und bilden zahlreiche ausge-
franste Spitzen und Zacken. Deutlich erkennbar sind die Par-
allelen zur Holzschnitttechnik, die Nay bestens vertraut ist und 
deren Charakteristika er in das Medium der Malerei überträgt.

Die Veränderungen in Nays künstlerischem Schaffen sind 
eng verbunden mit seinem persönlichen Lebensweg und kon-
kreten Erlebnissen. So zieht der Künstler im Herbst 1951 von 
Hofheim am Taunus nach Köln und findet hier, in der noch 
immer von deutlichen Kriegsschäden gezeichneten rheini-

schen Metropole, eine überaus inspirierende Aufbruchstim-
mung vor. Nay besucht zahlreiche Konzerte und lernt neben 
den Klassikern der Modernen Musik von Schönberg, Webern, 
Bartok, Strawinsky und Hindemith auch die musikalische 
Avantgarde und den Jazz kennen. Köln wird zu dieser Zeit 
zum Zentrum der „Neuen Musik“ mit Komponisten und Mu-
sikern wie Karlheinz Stockhausen, Herbert Eimert, Pierre 
Boulez und Luigi Nono. In dem 1951 vom WDR neu gegrün-
deten „Studio für elektronische Musik“ wird in jenen Jahren 
Musikgeschichte geschrieben. Nay verkehrt in diesem künst-
lerisch äußerst fruchtbaren Umfeld und wird maßgeblich von 
der Musik inspiriert. 

In dieser Zeit gelingt Nay der entscheidende künstlerische 
Durchbruch und er findet nicht nur in Deutschland, sondern 

auch international Anerkennung. Erste Reisen ins nahe euro-
päische Ausland bestätigen Nay in seinem künstlerischen Weg 
und „öffnen ihm den Blick für eine sich nach dem Krieg neu 
entfaltende europäische Kultur“ (Elisabeth Nay-Scheibler, in: 
WVZ Bd. II, S. 6). 1955 findet bei den Kleemann Galleries in 
New York Nays erste Einzelausstellung in den USA statt. Im 
selben Jahr nimmt er an der ersten documenta in Kassel teil. 
1956 wird Nay mit der Gestaltung des Deutschen Pavillons auf 
der Biennale in Venedig beauftragt.

Das Gemälde „Orange merkurisch“ wurde 1990/91 auf der 
internationalen Nay-Retrospektive in Köln, Basel und Edinburgh 
ausgestellt und war Bestandteil der gerade erst Anfang August 
zu Ende gegangenen Retrospektive in Hamburg, Wiesbaden 
und Duisburg (2022/23).

Ernst Wilhelm Nay in seinem Kölner Atelier, 1952, Hatje Cantz Verlag, 
Foto: Johanna Schmitz-Fabri
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Joan Miró
1893 Montroig bei Barcelona – Palma de Mallorca 1983

451N | Tête
Bronze mit schwarzgrüner Patina. (1970). Ca. 38 × 22 × 29 cm. 
Einer von 4 nummerierten Güssen einer Auflage von 
insgesamt nur 8 Exemplaren. Signiert auf der hinteren 
Seitenkante sowie mit dem Gießerstempel „CLEMENTI CIRE 
PERDUE“ der Gießerei T. Clémenti, Meudon, Paris.

Jouffroy/Teixidor 179; Miró/Ortega Chapel 207.

Provenienz:
Pierre Matisse Gallery, New York;
Galerie Lelong, Paris;
Europäische Privatsammlung.
€ 100.000/150.000

•  Charakteristisch humorvolle, surrealistische Arbeit  
Joan Mirós

•  Entstanden auf Grundlage der Assemblage und des 
„Objet trouvé“

•  Insgesamt wurden nur 8 Exemplare von dieser Bronze 
gegossen
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Joan Miró zählt zu den wichtigsten Vertretern des abstrakten 
Surrealismus mit einer unverkennbaren, individuellen Themen- 
und Motivwelt. In erster Linie ist er für sein umfangreiches 
malerisches und druckgrafisches Œuvre bekannt, doch be-
tätigt er sich ebenso auf dem Gebiet der Bildhauerei. Ganz 
gleich in welchem künstlerischen Medium sich Miró auch 
ausdrückt, stets ist sein Schaffen geprägt von spielerischer 
Anmut und einer scheinbaren Leichtigkeit. Bereits um 1930 
fertigt Joan Miró erste surrealistische Skulpturen, die er meist 
als Assemblage bzw. „Objet trouvé“ aus gefundenen Materi-
alien zusammensetzt. Ab den 1960er Jahren entstehen dann 
großformatige, häufig farbig bemalte Skulpturen für den öf-
fentlichen Raum sowie kleinere in Bronze gegossene Werke 
nach Art der Assemblage. Auch die Vorlage für die Skulptur 
„Tête“ aus dem Jahr 1970 ist offensichtlich aus verschiedenen 
Fundstücken zusammengebaut, bevor sie in Bronze gegossen 
wurde. Zu erkennen ist noch ein Kronkorken als rechte Hand, 
ein Metallhaken als linker Arm und eine Kugel bzw. ein kurzes 
Rohrstückchen als Augen.

„Miró arbeitet nicht als Bildhauer, um sich eben mal vom 
Malen zu erholen. Für ihn beginnt das eigentliche Abenteuer 
erst mit der Bildhauerei. In der durch die Skulptur gegebenen 
Ausdrucksmöglichkeit – und auch in der Art und Weise, wie er 
das Werk angeht, findet er einen unmittelbaren Kontakt zur 
Wirklichkeit, zu der er sonst, beim Malen, nur durch seine kom-
plizierte Bildsprache Zugang hat. (…) Alles beginnt mit einer 

improvisierten Ernte. Miró verschwindet lautlos aus seinem 
Atelier und kommt zurück, beladen wie ein Hausierer. Beladen 
mit allem, was keinen Wert mehr hat, was nicht mehr gebraucht 
wird, was aber seiner Meinung nach noch ungewohnte Asso-
ziationen hervorrufen, ungeahnte Metamorphosen durchma-
chen kann. (…) es gibt keine unwichtigen Dinge, es gibt nur 
verpasste Chancen. Mirós erstes Anliegen ist nicht ästhetischer 
Natur. Es geht ihm nicht um die Schönheit der Formen oder 
um ihre Einzigartigkeit. Der Bildhauer wird vielmehr ergriffen 
von der Energie, der Ausstrahlung jedes Objekts, von der po-
tentiellen Kraft, die in dem Objekt steckt, die er erst einfangen, 
und dann bremsen muss, um sie wiederum verstärkt zur Gel-
tung kommen zu lassen durch die Art, wie er andere Objekte 
mit diesem einen kombiniert. (…) (Auffallend ist, dass sich Miró 
Objekten zuwendet), die so alltäglich sind, dass wir sie schon 
gar nicht mehr wahrnehmen: verbogene Nägel, verrostete Ei-
senteile, ein Stück Brett, Ziegelsplitter, Scherben von einem 
Krug, Flaschenkorken, alte Topfdeckel, Holzstückchen (…). 
Manchmal tritt dann der Augenblick ein, wo das Ganze mystisch 
entflammt, wo das Spiel, das nur zum Spaß gedacht war, über-
geht in Das Große Spiel – das Amüsement wird zur subversiven 
Handlung. Das alles geschieht auf dem Boden der Improvisa-
tion oder des Zufalls. Es gibt keine Spielregeln für den Beginn 
des Spiels, am Ende aber wartet die Belohnung“. (Jacques 
Dupin, Miró als Bildhauer, in: Ausst.-Kat. Joan Miró. Skulpturen, 
Kunsthalle der Hypo-Kulturstiftung, München 1990, S. 19f.).
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501N | Studie (Selbstbildnis)
Lithografie auf dünnem, chamoisfarbenem Karton. (1908). 
Ca. 32,5 × 22,5 cm (Blattgröße ca. 45 × 31,5 cm).  
Auflagenhöhe unbekannt. Signiert unten mittig.
Schapire L 38.
Literatur:
Sabarsky, Serge (Hrsg.), Druckgraphik des deutschen 
Expressionismus, Mailand 1984, Kat.-Nr. 1,  
mit s/w Abb. S. 205;
Sabarsky, Serge (Hrsg.), Graphik des deutschen Expressio-
nismus, Stuttgart/München 1991, Kat.-Nr. 156,  
mit farb. Abb. S. 217.
Ausstellung:
Graphik des deutschen Expressionismus, Künstlerhaus, Wien 
u.a. 1984–1993, Kat.-Nr. 1; Graphik des deutschen Expressio-
nismus, Neuer Sächsischer Kunstverein, Dresden u.a. 
1991–1993, Kat.-Nr. 165; Graphik der Brücke, Martinskirche, 
Müllheim 1995; Karl Schmidt-Rottluff. Grafika Raného 
Období/Graphik der frühen Jahre, Mezinárodní kulturní 
centrum Egona Schieleho, Krumau/Museum Moderner 
Kunst, Stiftung Wörlen, Passau 1995/96.
Provenienz:
Kunstarchiv Wilhelm Friedrich Arntz, Haag/Oberbayern;
Sammlung/Nachlass Serge Sabarsky, New York, 1984 bei 
Vorgenanntem erworben; Sammlung/Stiftung Vally Sabarsky, 
New York.
€ 8.000/10.000

Erich Heckel
1883 Döbeln/Sachsen – Radolfzell 1970

502N | „Am Hafen“
Bleistift auf chamoisfarbenem Velin. (19)22. Ca. 37 × 44,5 cm. 
Signiert, datiert und betitelt unten rechts.
Verso bezeichnet „22“ und „9.“ oder „g.“.
Wir danken Renate Ebner, Nachlass Erich Heckel, Hemmen-
hofen, für die freundlichen Hinweise bei der Katalogisierung 
dieses Werkes. Das Aquarell ist im Nachlass-Archiv  
registriert.
Ausstellung:
Erich Heckel. 1883–1970. Aquarelle und Zeichnungen aus 
Norddeutschland, Altonaer Museum, Hamburg 1970/71, 
Kat.-Nr. 13, dort mit dem Zusatz „Stralsund“;
Expressionisten 2. Aquarelle, Zeichnungen, Ölbilder, Galerie 
Ilse Schweinsteiger, München 1982, Kat.-Nr. 40;
Galerie Ilse Schweinsteiger, München 1987, Kat.-Nr. 44.
Provenienz:
Nachlass Erich Heckel, Gaienhofen;
Sammlung/Nachlass Serge Sabarsky, New York,  
bei Vorgenanntem erworben;
Sammlung/Stiftung Vally Sabarsky, New York.
€ 8.000/12.000

Karl Schmidt-Rottluff
1884 Rottluff bei Chemnitz – Berlin 1976

500N | Berliner Straße in Dresden
Lithografie auf festem Kupferdruckpapier. (1909).  
Ca. 40 × 33,5 cm (Blattgröße ca. 55 × 41 cm). Auflagenhöhe 
unbekannt. Signiert unten rechts.
Am unteren Blattrand von fremder Hand betitelt.
Das Blatt wird 1909 in der „4. Jahresmappe der Künstler-
gruppe Brücke: Karl Schmidt-Rottluff“ veröffentlicht.
Schapire L 57; Söhn HDO 214–3.
Ausstellung:
Zeichnungen, Aquarelle, Druckgrafik, Galerie  
Ilse Schweinsteiger, München 1986, Kat.-Nr. 98;
Graphik des deutschen Expressionismus, Neuer Sächsischer 
Kunstverein, Dresden u.a. 1991–1993, Kat.-Nr. 165,  
mit farb. Abb. S. 218; Graphik der Brücke, Martinskirche, 
Müllheim 1995; Karl Schmidt-Rottluff. Grafika Raného 
Období/Graphik der frühen Jahre, Mezinárodní kulturní 
centrum Egona Schieleho, Krumau/Museum Moderner 
Kunst, Stiftung Wörlen, Passau 1995/96.
Provenienz:
Sammlung/Nachlass Serge Sabarsky, New York;
Sammlung/Stiftung Vally Sabarsky, New York. 
€ 8.000/10.000
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Otto Mueller
1874 Liebau/Schlesien – Breslau 1930

503N | Zwei sitzende Mädchen 2
Lithografie auf festem, leicht gehämmertem Velin. (1921/22). 
Ca. 28,5 × 38,5 cm (Blattgröße ca. 32 × 41 cm). Einer von ca. 
20 Vorabzügen des Künstlers vor der Auflage.  
Signiert unten rechts.
Die Auflage des Blattes erscheint als Blatt 9 der insgesamt 
10-teiligen Mappe „Otto Mueller: Zehn Lithographien“ im 
Frühjahr 1922 beim Verlag Graphisches Kabinett I.B. 
Neumann, Berlin.
Karsch 147 a (von b).
Literatur:
Sabarsky, Serge (Hrsg.), Druckgraphik des deutschen 
Expressionismus, Mailand 1984, Kat.-Nr. 8,  
mit farb. Abb. S. 154; Sabarsky, Serge, Malerei des deutschen 
Expressionismus, Stuttgart 1987, mit s/w Abb. S. 159; 
Sabarsky, Serge (Hrsg.), Graphik des deutschen Expressio-
nismus, Stuttgart/München 1991, Kat.-Nr. 118,  
mit farb. Abb. S. 161.

Ausstellung:
Graphik des deutschen Expressionismus, Internationale 
Wanderausstellung, Künstlerhaus, Wien u.a. 1984–1993, 
Kat.-Nr. 8 bzw. 118;
Neue Galerie, Museum for German and Austrian Art, New 
York 2009/10;
Visual Weimar. 1919–1933, Middlebury College Museum of 
Art, Middlebury/Vermont 2014;
Naked Truth: The Body in Early 20th-Century Germany and 
Austria, Middlebury College Museum of Art, Middlebury/
Vermont 2015.
Provenienz:
Nachlass Krob;
Sammlung/Nachlass Serge Sabarsky, New York, 1982 von 
Vorgenanntem erworben;
Sammlung/Stiftung Vally Sabarsky, New York.
€ 8.000/12.000

Otto Mueller
1874 Liebau/Schlesien – Breslau 1930

504N | Knabe vor zwei stehenden und einem sitzenden 
Mädchen
Lithografie auf glattem, chamoisfarbenem Velin. (Um 1919). 
Ca. 41,5 × 31 cm (Blattgröße ca. 55 × 44 cm). Das bei Karsch 
genannte Exemplar von insgesamt nur 2 bekannten 
Abzügen (gesamt ca. 5 Exemplare). Signiert unten rechts.
Unterhalb der Darstellung mit gestempelter Nummer „2“, 
verso dies nochmals handschriftlich in Tusche.
Karsch 68.
Literatur:
Sabarsky, Serge (Hrsg.), Druckgraphik des deutschen 
Expressionismus, Mailand 1984, Kat.-Nr. 3,  
mit s/w Abb. S. 149; Sabarsky, Serge (Hrsg.), Graphik des 
deutschen Expressionismus, Stuttgart/München 1991, 
Kat.-Nr. 113, mit farb. Abb. S. 156.

Ausstellung:
Galerie Ilse Schweinsteiger, München 1984;
Graphik des deutschen Expressionismus, Künstlerhaus, Wien 
u.a. 1984–1993, Kat.-Nr. 3 bzw. 113;
Graphik der Brücke, Martinskirche, Müllheim 1995;
Naked Truth: The Body in Early 20th-Century Germany and 
Austria, Middlebury College Museum of Art, Vermont 2015;
The Expressionist Nude, Neue Galerie, Museum for German 
and Austrian Art, New York 2016.
Provenienz:
Kunstarchiv Wilhelm Friedrich Arntz, Haag/Oberbayern;
Sammlung/Nachlass Serge Sabarsky, New York, 1984 bei 
Vorgenanntem erworben;
Sammlung/Stiftung Vally Sabarsky, New York.
€ 10.000/15.000
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Hermann Max Pechstein
1881 Zwickau – Berlin 1955

505N | Der Tanz (Tanzende und Badende am Waldteich)
Handkolorierte Lithografie auf glattem, chamoisfarbenem 
Velin. (19)12. Ca. 43,5 × 32,5 cm (Blattgröße ca. 49 × 38 cm). 
Eines von ca. 100 Exemplaren. Signiert und datiert unten 
rechts.
Aus der „7. Jahresmappe der Künstlergruppe Brücke:  
Max Pechstein“.

Krüger L 149; Söhn HDO 217–3.

Literatur:
Jähner, Horst, Max Pechstein in: Malerei des deutschen 
Expressionismus, Edition Cantz, Stuttgart 1987,  
S. 175, mit Abb.

Ausstellung:
Graphik des deutschen Expressionismus, Künstlerhaus, Wien 
u.a. 1984–1989, Kat.-Nr. 5;
Graphik des deutschen Expressionismus, Neuer Sächsischer 
Kunstverein, Dresden 1991–1993, Kat.-Nr. 149;
Neue Galerie Museum of Art, New York 2009/10;
Galerie St. Etienne, New York 2011/12.

Provenienz:
Sammlung Dr. Wilhelm F. Arntz (1903–1985),  
Haag/Oberbayern;
Sammlung/Nachlass Serge Sabarsky, New York, 1984 bei 
Vorgenanntem erworben;
Sammlung/Stiftung Vally Sabarsky, New York.

•  Motiv aus der Zeit, die Heckel mit Malerkollegen der Brücke 
an den Moritzburger Teichen verbringt

•  Inspiriert von dem berühmten Gemälde „La Danse“ von 
Henri Matisse

•  Der Tanz ist ein wichtiges, immer wiederkehrendes Motiv 
in Pechsteins Werk

Die Jahrhundertwende gestaltet sich als grandiose Aufbruchs-
zeit. Die Städte wachsen und schmücken sich mit wuchtigen 
Wohn- und repräsentativen Rathäusern. Die Industrialisierung 
stellt gewaltige Ressourcen zur Verfügung. Die einen steigen 
ins Automobil und setzen auf die Technisierung der Welt – die 
anderen rufen „Zurück zur Natur!“. In dieser Zeit gründet sich 
die Künstlergruppe Brücke; in ihrer Kunst sehen wir ein anderes 
Kaiserreich, eine moderne, befreite Gesellschaft mit dem Fokus 
auf Menschen- und Naturdarstellungen – geprägt durch un-
konventionelle Stilistik.

In den Jahren 1909/10 verbringt Max Pechstein zusammen mit 
seinen Malerkollegen Heckel und Kirchner die Sommer an den 
Moritzburger Teichen. Sie malen in der freien Natur. Die Mo-
delle, darunter die berühmte „Fränzi“, hatten sie aus Dresden 
mitgebracht. In dieser für alle künstlerisch fruchtbaren Zeit 
entstehen die Badeszenen, auf die Pechstein in dieser später 
geschaffenen Lithografie zurückgreift. 1909 hatte Henri Matis-
se die vom Motiv vergleichbare, erste Version von „La danse“ 
geschaffen, die heute im Museum of Modern Art in New York 
ausgestellt ist. Denkbar wäre, dass Pechstein das Bild in einer 
Abbildung kannte und von diesem inspiriert wurde. 

Die tanzenden und badenden Akte werden als loser Reigen 
in variantenreichen Körperhaltungen wie schwungvollen Bewe-
gungen am und im Wasser gezeigt. Bezeichnend ist die flächi-
ge Darstellung mit der reduzierten, abstrahierten Formulierung.
€ 20.000/30.000
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Hermann Max Pechstein

506N | Kniender Akt mit Schale
Holzschnitt auf blauem Velin (Doppelbogen). (1911).  
Ca. 37 × 30,5 cm (Blattgröße gefaltet ca. 58 × 44 cm). 
Auflagenhöhe unbekannt.
Umschlag der „6. Jahresmappe der Künstlergruppe Brücke: 
Erich Heckel“.
Krüger H 132; Söhn HDO 216–1.
Literatur:
Sabarsky, Serge, Malerei des deutschen Expressionismus, 
Stuttgart 1987, mit s/w Abb. S. 17.
Ausstellung:
Zeichnungen, Aquarelle, Druckgrafik, Galerie Ilse Schwein-
steiger, München 1986, Kat.-Nr. 84.
Provenienz:
Sammlung/Nachlass Serge Sabarsky, New York;
Sammlung/Stiftung Vally Sabarsky, New York.
€ 6.000/8.000

Wassily Kandinsky
1866 Moskau – Neuilly-sur-Seine 1944

507 | Frauen im Wald
Holzschnitt auf feinem Japanbütten. (1907). Ca. 14,5 × 19 cm. 
(Blattgröße ca. 17 × 22,5 cm). Eines der drei bei Roethel 
genannten Handdruck-Exemplare.
Roethel 60.
Provenienz:
Sammlung Hans Konrad Roethel, 1956–1971 Direktor der 
Städtischen Galerie im Lenbachhaus, München, direkt vom 
Künstler erhalten; Sammlung Mr. und Mrs. Robert S. Benja-
min, New York; Jean K. Benjamin, USA; Privatbesitz, USA;
Privatsammlung, München.
€ 6.000/8.000

Wassily Kandinsky

508 | Dame mit Muff
Holzschnitt auf Japanbütten. (1903). Ca. 25 × 15 cm (Blatt-
größe ca. 25,5 × 15 cm). Auflagenhöhe unbekannt.  
Signiert unten rechts, bezeichnet unten links „Holzschnitt 
(Handdruck)“. 
Vom Künstler auch als „Winter“ bezeichnet.
Roethel 3.
Provenienz:
Privatbesitz, Norddeutschland.
€ 12.000/15.000

Los 507

Los 506
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Paul Gauguin
1848 Paris – Atuona auf Hiva Oa, Marquesas 1903

509 | Les Cigales et les fourmis
Zinkografie auf gelbem Velin. (1889). Ca. 21 × 26 cm (Blatt-
größe ca. 32 × 46,5 cm). Eines von ca. 30 bis 50 Exemplaren.
Blatt 5 aus der „Suite Volpini“ von zehn Grafiken, die Gauguin 
1889 in der Technik der Zinkografie anfertigt. In der Zink-
platte signiert und betitelt. 
Mongan/Joachim/Kornfeld 5 A b (von B); Guérin 10.
Provenienz:
Sammlung Alfred Beurdeley, Paris, mit dem Stempel  
(Lugt 421); Privatbesitz, Norddeutschland.

Gauguin und seine Freunde stellen diese Suite erstmalig dem 
von Monsieur Volpini geführten Café des Arts am Rande der 
Weltausstellung von 1889 aus. Bis heute ist diese Folge auch 
unter dem Namen „Suite Volpini“ bekannt. Der Künstler behan-
delt darin verschiedene Landschaften, Völker und Kulturen, die 
er auf seinen Reisen studiert hat: auf Martinique, in der Breta-
gne oder auch in Südfrankreich, in Arles. Der seltene erste Druck 
dieser Tafeln wurde auf kanariengelbem Papier hergestellt. Das 
Motiv der „Cigales“ ist von Gauguins Aufenthalt auf Martinique 
inspiriert, den er 1887 in Begleitung von Charles Laval verbringt.
€ 5.000/6.000

Edouard Vuillard
1868 Cuiseaux – La Baule 1940

510 | Projet d’affiche pour Phonographies par Rodolphe 
Darzens
Aquarell und Tusche über Bleistift auf bräunlichem Velin. 
(Um 1890). Ca. 20 × 12,5 cm. Verso Bleistift-/Tusch-Skizze 
eines Pierrots.
Mit einer Fotoexpertise von Antoine Salomon, Paris, vom 
25.9.1994.
Provenienz:
Nachlass des Künstlers, mit dem Stempel (Lugt 909c);
Jill Newhouse Gallery, New York, verso auf der Rahmenrück-
wand mit dem Etikett;
Sammlung Jeffrey Archer, London;
Christie’s, The Jeffrey Archer Sale. Decades of collecting, 
London 28.6.2011, Los 25;
Privatsammlung, München.

Der französische Schriftsteller, Dichter und Theaterregisseur 
Rodolphe Darzens (1865–1938) bittet 1890 seinen Freund, den 
Maler Édouard Vuillard, um einen Werbeplakat-Entwurf für sein 
Projekt „Phonographies“. Insgesamt sind drei Skizzen Vuillards 
zu diesem Thema bekannt.
€ 5.000/6.000

Jean Dufy
1888 Le Havre – 1964 Boussay

511N | Nature morte à la boîte d’allumettes
Öl auf Leinwand, doubliert. (1927). Ca. 46 × 55,5 cm.  
Signiert unten rechts.
Laffaille B 640.
Mit einer Fotoexpertise von Jacques Bailly, Paris, vom 
17.1.2013 (in Kopie). Die Expertise hat die Nummer 4311.
Provenienz:
Privatsammlung, Israel;
Sotheby’s, Tel Aviv 14.4.1993, Los 84;
Soufer Gallery, New York, auf der Rahmenrückseite mit dem 
Etikett;
Privatsammlung, New York, ab 2006;
Privatsammlung, New York, 2012 von Vorgenannter erworben.
€ 15.000/20.000
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Emil Nolde
1867 Nolde – Seebüll 1956

512 | Hamburger Hafen, Schlepper und Duckdalben
Tusche auf chamoisfarbenem Japan. (Ca. 1910).  
Ca. 32 × 43,5 cm. Signiert unten rechts.

Mit einer Fotoexpertise von Professor Dr. Manfred Reuther, 
Klockries, vom November 2023.

Provenienz:
Privatsammlung, Köln;
Grisebach, Berlin 4.6.1993, Los 22;
Christie’s, London 29.6.2000, Los 598;
Privatsammlung, Paris.

•  Großformatige Tuschzeichnung voller Spontaneität und 
künstlerischer Meisterschaft

•  Kalligrafisch-kürzelhaft erfasste Motive, die nahezu abs-
trakt erscheinen

•  Die Hamburger Hafenansichten zählen bis heute zu den 
beliebtesten Motiven Emil Noldes

Emil Nolde wohnt im Frühjahr 1910 einige Wochen im Hambur-
ger Hafenviertel und taucht begeistert in die betriebsame Welt 
des nie zur Ruhe kommenden Hafens ein. In dieser sich stets 
wandelnden Industrielandschaft mit schaukelnden und qual-
menden Schiffen und Schleppern findet er zahlreiche Bildmo-
tive. „Was Nolde in seinen Erinnerungen als rauschhaftes, ge-
radezu besessenes Arbeiten schildert, führte zu Ergebnissen, 
in denen sich auf die ihm eigene Weise Spontaneität und künst-
lerische Kontrolle die Waage halten. Spontan ist, der Technik 
gemäß, vor allem der Duktus der Zeichnungen, vorgetragen mit 
breitem, oft trockenem Tuschpinsel auf handgeschöpften Papier. 
Kürzelhaft bis an den Rand der Gegenstandslosigkeit, lassen 
sie noch im Ergebnis den Arbeitsprozeß sichtbar werden. In 
ihrer ornamentalen Rhythmik könnten sie an ostasiatische 
Schriftzeichen erinnern, kalligraphisch und von gespannter 
Energie. Wir erkennen einen charakteristischen Brückenbogen, 
Duckdalben, ahnen den Landungssteg und Dampfer mit Rauch. 
Zu einer topographischen Lokalisierung von Hamburger Ha-
fenmotiven wären sie untauglich. Vielmehr sind sie Zeugnisse 

von Augenerlebnissen. (…) Obwohl diese Zeichnungen nicht 
etwa Vorzeichnungen zu Druckgraphik darstellen, bereiten sie 
in ihrer Struktur aus solchen Linien und Flecken die druckgra-
phische Umsetzung vor, in der Abbild und graphisches Zeich-
nen im flächigen Rhythmus identisch werden.“ (Hanna Hohl, 
Emil Nolde und der Hamburger Hafen, Bilderhefte der Hambu-
ger Kunsthalle VIII, Hamburg 1988, S. 6f.).

Im selben Jahr noch fertigt Nolde eine lose Folge von ins-
gesamt 18 Dampfer-Darstellungen und Hamburger Hafenmo-
tiven an, die mit zu den eindrücklichsten Blättern der deutschen 
Druckgrafik am Anfang des 20. Jahrhunderts zählen. Nolde 
zeigt auf diesen Arbeiten seine meisterhafte Beherrschung der 
vielfältigen Radiertechniken, mit denen er sich eines seinerzeit 
noch völlig neuen Bildmotivs und den damit einhergehenden 
drucktechnischen Herausforderungen annimmt. Verständli-
cherweise erfreuen sich sowohl Noldes Hafenansichten als auch 
die druckgrafischen Dampfer-Blätter bis heute bei Sammlern 
großer Beliebtheit.
€ 25.000/35.000
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Emil Nolde

513N | Kirche und Schiff, Sonderburg
Farbige Lithografie auf Velin. (1907). Ca. 49 × 32 cm (Blatt-
größe ca. 61 × 43 cm). Eines von 37 Exemplaren. Signiert 
unten rechts. Von Ada Nolde betitelt „Kirche u. Schiff“ unten 
mittig sowie bezeichnet „Aufl. Nr. 14“ unten links.
Nach der Entstehung des Motivs 1907 und einer einfarbigen 
schwarzen Auflage, druckt Nolde die farbigen Varianten 
dieses Blattes erst im Jahr 1915.
Schiefler/Mosel/Urban L 21 II (von II).
Ausstellung:
From Kandinsky to Dix. Paintings of the German Expressio-
nists, Nassau County Museum of Art, Roslyn, New York 1989;
Emil Nolde. Aquarelle und Grafik, Mezinárodní kulturní centrum 
Egona Schieleho, Krumau u.a. 1994–1998, S. 92f.

Lesser Ury
1861 Birnbaum/Posen – Berlin 1931

514 | Märkische Bachlandschaft
Pastell auf Papier, in Passpartout kaschiert. 1894.  
Ca. 47 × 35,5 cm (Karton ca. 52 × 41 cm). Signiert und datiert 
unten links.
Mit einem Gutachten (in Kopie) von Dr. Konrad Kaiser, Köln, 
vom 18.11.1991. Dort mit dem Vermerk, dass das Blatt in das 
Œuvreverzeichnis aufgenommen wird.
Mit einer Fotoexpertise und einer Dokumentation von 
Dr. Sibylle Groß, Berlin, vom 17.11.2023; das Pastell wird in das 
in Vorbereitung befindliche Werkverzeichnis zu Lesser Ury 
aufgenommen.

Provenienz:
Galerie Neumann;
Sammlung/Nachlass Serge Sabarsky, New York, 1981 bei 
Vorgenannter erworben;
Sammlung/Stiftung Vally Sabarsky, New York.
€ 12.000/15.000

Provenienz:
Karl & Faber, 28.5.1991, Los 1140, Farbtafel 73;
Privatbesitz, Süddeutschland, durch Erbfolge an den jetzige 
Besitzer.
€ 18.000/24.000

Ebenso virtuos wie die Ölmalerei beherrscht Lesser Ury die 
Pastelltechnik, die einen bedeutenden Platz in seinem Werk 
einnimmt. Bekannt ist der Künstler vor allem für seine Berliner 
Straßenszenen, aber Ury begnügt sich nicht allein mit der ma-
lerischen Entdeckung der Großstadt. Er zieht hinaus und fängt 
die Atmosphäre und die Stimmungen der Märkischen Land-
schaft in all ihren Schattierungen ein.

Im Nachlass von Lesser Ury befand sich auch noch ein Ge-
mälde mit einer sehr ähnlichen Komposition mit dem Titel „Kühe 
am Bach", das Frau Dr. Groß in die 1890er Jahre datiert.
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Gustav Klimt
1862 Baumgarten bei Wien – Wien 1918

515N | Stehende junge Frau, ein Kopftuch umlegend
Schwarze Kreide, weiß gehöht, auf graugrünem Velin. 
(1888/89). Ca. 45 × 31,5 cm.
Verso von fremder Hand bezeichnet „2124“ und „39500“.

Strobl 215.

Ausstellung:
Klimt – Schiele – Kokoschka, Musée des Beaux-Arts de 
Rouen, 1995, Kat.-Nr. 63;
Gustav Klimt. Beethovenfries, Stadthalle Balingen, 2010/11;
Klimt and the Women of Vienna’s Golden Age. 1900–1918, 
Neue Galerie Museum, New York 2016/17.

Provenienz:
Nachlass Gustav Klimt, mit dem schwachen Stempel  
rechts unten (Lugt 1575);
Klipstein & Kornfeld, Bern;
Grace Borgenicht Gallery, New York, bis 1994;
Sammlung/Nachlass Serge Sabarsky, New York, ab 1994;
Sammlung/Stiftung Vally Sabarsky, New York.

•  Frühe Arbeit Gustav Klimts
•  Skizze für ein monumentales Aquarell zum alten Burgthe-

ater Wiens, welches 1888 abgerissen wurde
•  Modell war vermutlich eine Schwester oder Freundin Klimts

Bevor das alte Burgtheater in Wien 1888 zu Gunsten eines 
Neubaus abgerissen werden sollte, entscheidet sich die Stadt-
verwaltung 1886, den Zuschauerraum des alten und bei den 
Wienern beliebten Theaters von Franz Matsch und Gustav 
Klimt abbilden zu lassen.

Die Werke sollen dabei nicht nur das Interieur wiedergeben, 
sondern auch und im Besonderen die Zuschauer. So entstehen 
durch Matsch und Klimt nicht nur Architekturbilder. Ebenso 
bilden sie zahlreiche wiedererkennbare Personen ab und inven-
tarisieren so geradezu die Wiener Kulturlandschaft ihrer Zeit.

Inspiration für den Auftrag und womöglich auch für Klimt 
ist dabei eine ähnliche Arbeit des Franzosen Edouard Dantan, 
der 1886 im Salon in Paris den Zuschauerraum der Comédie 
Française darstellt und dabei die Größen der Kunstszene 
Frankreichs abbildet.

In Gustav Klimts Version des Zuschauerraumes des alten 
Burgtheaters sind von der Bühne aus das Parkett, die Ränge 
und linkerhand die Loge der kaiserlichen Familie zu sehen. Die 
im Publikum identifizierbaren Figuren sind dabei nicht bloß 
Künstler, sondern auch andere Personen des öffentlichen Le-
bens. So sehen wir den Erzherzog nebst Gattin, diverse städ-
tische wie nationale Politiker und wichtige k.u.k. Beamte, 
Schriftsteller, Sängerinnen, Maler und Mäzeninnen. Aufgefüllt 
wird die Szenerie durch Staffagefiguren. 

Klimt studiert für sein Werk die Details des Innenraumes 
genau. Dank einer Dauerkarte für das Theater gelingen ihm 
dutzende Skizzen der Innenarchitektur und der Zuschauer-
menge. Zudem fertigt er zahlreiche Skizzen einzelner Figuren 
an. Für die weibliche namenlose Personage greift Klimt dabei 
als Modelle auf Frauen seiner Umgebung zurück. Auch die 
hier angebotene „stehende junge Frau, ein Kopftuch umlegend“ 
fällt darunter, sie dürfte eine der Schwestern oder Freundinnen 
Klimts sein. Im fertigen Bild zu finden ist sie im dritten Rang, 
in der siebten Loge von links.
€ 20.000/30.000

Zuschauerraum im Alten Burgtheater, 1888, Wien Museum  
(Inv.-Nr. 31813/1, CC BY 4.0), Foto: Birgit und Peter Kainz, 
Wien Museum
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Max Liebermann
1847 – Berlin – 1935

516N | Recto: Aktstudien – Verso: Rückenstudie eines 
Mannes
Kreide auf braunem Velin. Ca. 42,5 × 31,5 cm.  
Signiert unten links.
Wir danken Dres. Margreet Nouwen, Berlin, für die freundli-
chen Hinweise bei der Katalogisierung dieses Werkes.
Provenienz:
Sammlung/Nachlass Serge Sabarsky, New York;
Sammlung/Stiftung Vally Sabarsky, New York.
€ 5.000/7.000

517N | Kuhhirtin, ihr Kind stillend
Bleistift auf bräunlichem Karton. (Um 1880/90).  
Ca. 18 × 20 cm. Signiert unten rechts.
Wir danken Dres. Margreet Nouwen, Berlin, für die freundli-
chen Hinweise bei der Katalogisierung dieses Werkes.
Provenienz:
Seit Jahrzehnten Privatsammlung, New York.
€ 3.000/4.000

Max Liebermann

518N | Recto: Studie eines Mädchens – Verso: Studie 
einer Frau
Kreide auf braunem Velin. Ca. 36,5 × 23,5 cm.  
Verso signiert oben links.
Wir danken Dres. Margreet Nouwen, Berlin, für die freundli-
chen Hinweise bei der Katalogisierung dieses Werkes.
Provenienz:
Sammlung/Nachlass Serge Sabarsky, New York;
Sammlung/Stiftung Vally Sabarsky, New York.
€ 4.000/6.000

Recto

Recto

Verso

Verso
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Max Slevogt
1868 Landshut – Neukastel/Pfalz 1932

519 | Porträtskizze eines Afrikaners
Öl auf Bristolkarton. (Um 1895–1900). Ca. 84 × 65,5 cm. 
Signiert oben rechts. Verso mit einer Skizze eines männli-
chen Porträts, vermutlich nach einem niederländischen 
Meister des 17. Jahrhunderts.

Wir danken Dr. Karoline Feulner und Dr. Eva Brachert, GDKE/
Landesmuseum Mainz/Max Slevogt Forschungszentrum, für 
die Bestätigung der Authentizität des Gemäldes. Das Porträt 
wird in das in Vorbereitung befindliche Werkverzeichnis der 
Ölgemälde Max Slevogts aufgenommen.

Provenienz:
Bassenge, Berlin 30.11.2019, Los 8305;
Privatsammlung, Saarland.

•  Intime Porträtstudie, die Vertrauen zwischen Maler und 
Modell erkennen lässt

•  Ausgewogene Farbkomposition lässt das Bild ruhig und 
erhaben wirken 

•  Spannendes Zeugnis der Arbeitsweise Slevogts

Schwarze Menschen sind im Werk Slevogts immer wieder zu 
finden: Auf 1914 datiert das Porträt von Mursi, einem jungen Nu-
bier, den der Künstler auf seiner Ägyptenreise trifft. Ebenfalls im 
Zuge dieser Reise entstehen Motive wie „Seeräuber“ (1914), wel-
ches die gezeigten schwarzen Personen – unter anderem den 
bekannten Mursi – exotisiert. Den aus Somalia stammenden 
Hassanó stellt Slevogt gleich mehrfach dar. In einem heute im 
Kunstpalast Düsseldorf zu findenden Brustbild von 1912 ebenso 
wie im selben Jahr in „Der Sieger“ und dazugehörigen Vorstudi-
en nutzt Slevogt das europäisch-fantastische Bild des „Afrikaners“. 

Das hier angebotene Bildnis entsteht zeitlich weit vor Mur-
si und Hassanó. Vermutlich wird es in München geschaffen, 
wo Slevogt sich zwischen 1890 und 1897 aufhält. Während 
Hassanó und Mursi uns nur mit Vornamen überliefert sind, 
bleibt der Dargestellte heute anonym: Während der Duktus 
auf eine private Arbeit hinweist, wie sie etwa für Künstlerkol-
legen oder Freunde entstehen konnte, ist kein schwarzer 
Künstler in München in diesem Zeitraum bekannt. Gleichwohl 
ist am Ende des 19. Jahrhunderts ein schwarzes Modell in 
München nachweisbar. Der hier gezeigte Mann dürfte eben-
dieses Modell sein. Gelegentlich auch von Slevogt in Aktskiz-
zen festgehalten, könnte hier das souveräne und selbstbe-
wusste Bild des Menschen hinter dem Modell festgehalten 
worden sein. So lässt sich nur imaginieren, wofür das Porträt 
entstand. Ist es eine intime Studie für den Eigengebrauch, 
handelt es sich um ein potentielles Geschenk oder ist es die 
Bezahlung für erfolgtes Modellstehen?
€ 20.000/30.000

Verso
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Albert Weisgerber
1878 Sankt Ingbert – bei Fromelles/Ypres gefallen 1915

520 | Kirchgang
Öl auf Karton, auf Malpappe kaschiert. (Um 1901).  
Ca. 63,5 × 50 cm.
Verso unleserlich bezeichnet sowie Etikett mit typografi-
scher „17“ und Etikettrest „Saarbrücken“.
Weber 12; Ishikawa-Franke 14.
Ausstellung:
Albert Weisgerber, Städtische Galerie und Lenbachgalerie, 
München 1953, Kat.-Nr. 3; 
Gedächtnisausstellung Albert Weisgerber, Heidelberger 
Schloss, Ottheinrichsbau, Heidelberg 1962, Kat.-Nr. 12.
Provenienz: 
Nachlass des Künstlers, aufgeführt im Nachlassverzeichnis 
sowie verso mit dem von Margarete Weisgerber handschrift-
lich bestätigtem Stempel (nicht bei Lugt);
Privatsammlung, Saarland, im Juli 1916 erworben, durch 
Erbfolge an den jetzigen Besitzer.
€ 5.000/7.000

Eugen Spiro
1874 Breslau – New York 1972

521 | An der Mittelmeerküste
Öl auf Leinwand. (19)23. Ca. 60 × 70 cm.  
Signiert und datiert unten rechts.
Nicht bei Abercron.
Provenienz:
Lehr, Berlin 29.10.2016, Los 512; Privatsammlung, Hessen.
€ 4.000/6.000

Gert H. Wollheim
1894 Loschwitz bei Dresden – New York 1974

522 | Früchte (Porträt Carla Boucneau, geb. Berger)
Öl auf Holz. (19)28. Ca. 100 × 80 cm.  
Signiert und datiert unten links.
Euler-Schmidt/Osterhof 171.
Provenienz:
Van Ham, Köln 1.12.2005, Los 662; 
Privatsammlung, Frankreich;
Lempertz, Köln 30.5.2014, Los 544, verso mit Etikettresten;
Privatsammlung, Bayern;
Karl & Faber, 5.12.2018, Los 800;
Privatsammlung, Hessen.
€ 6.000/8.000
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Jean-Gabriel Domergue
1889 Bordeaux – Paris 1962

523 | Elégante venitienne à la cigarette, la Princesse 
Ruspoli
Öl auf Leinwand. 1918. Ca. 65 × 54 cm. Signiert und datiert 
unten rechts.
Verso auf dem Keilrahmen mit einem Etikett der Künstlerbe-
darfshandlung Lefranc et Cie, Paris.

Mit einer Fotoexpertise von Noé Willer, Paris, vom 8.7.2013. 
Das Werk wird in das in Vorbereitung befindliche Werkver-
zeichnis aufgenommen und ist im Archiv des Künstlers unter 
der Nr. I 3849–1307–6–12-NW von Noé Willer registriert.

Provenienz:
Privatsammlung, Frankreich;
Sotheby‘s, London 20.6.2013, Los 467;
Privatsammlung, Hessen.

•  Kokettes Porträt der Prinzessin Ruspoli
•  Aus dem Werk spricht Domergues Leidenschaft für das 

Porträt
•  Domergue findet auch später in Cannes eine wohlhabende 

Klientel für seine Frauenporträts

Jean-Gabriel Domergue, der schon als Kind gerne zeichnet, 
geht in Bordeaux und in Paris zur Schule, bevor er an der Aka-
demie der bildenden Künste in Paris studiert. 1911 wird er mit 
dem Prix de Rome ausgezeichnet und steht in frühen Jahren 
unter dem Einfluss des Malers Giovanni Boldini, einem gefrag-
ten Porträtmaler seiner Zeit.

Domergues Leidenschaft ist das Porträt, dem er sich vor 
allem in den 1920er Jahren widmet. Er behauptete von sich 
der „Erfinder des Pin-up“ zu sein, was der Betrachter gut nach-
vollziehen kann. Domergue setzt die Damen der Gesellschaft 
in Pose. Bei der hier Dargestellten handelt es sich um die 
selbstbewusste Prinzessin Francesca Ruspoli (1920 – 1962), 
die auch von anderen Künstlern wie z.B. Leonor Fini (Peggy 
Guggeheim Sammlung) porträtiert wurde. In dunkler üppiger 

Robe mit Hut, Schleier und Zigarette in ihrer Rechten sitzt die 
Prinzessin mit leicht entblößtem Oberkörper dem Betrachter 
in gedrehter Position gegenüber. 

Domergue, der als Plakatkünstler tätig war, entwirft u.a. auch 
Mode für Paul Poiret. 1938 gestaltet er ein Plakat für das Parfum 
Féerie von Rigaud. Von 1936 bis 1938 ist er Jurymitglied bei der 
Wahl der Miss France. So ist gut nachvollziehbar für wen zeitle-
bens sein Herz schlug. Seine Gemälde der feinen Damen fielen 
damals – wie auch heute – vor allem wegen ihrer Koketterie auf.

Mit seiner Frau, der Bildhauerin Odette Maugendre-Villers 
(1884–1973) lebte er teils in Cannes, wo seine Villa noch heute 
besichtigt werden kann. Es verkehrten dort auch viele Promi-
nente wie u.a. Gina Lollobrigida und Brigitte Bardot.
€ 20.000/25.000
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Cuno Amiet
1868 Solothurn – Oschwand 1961

524 | „Peter“
Enkaustik auf Leinwand, doubliert. 1929. Ca. 46 × 38 cm. 
Monogrammiert und datiert unten rechts sowie verso auf 
der Leinwand signiert, datiert, betitelt sowie mit der  
Nummer „O.53“ versehen.
Das Werk ist beim Schweizerischen Institut für Kunstge-
schichte mit der SIK-ISEA-Inventarnummer 94223 registriert.
Ausstellung:
Cuno Amiet, Kunsthalle Bern, 1938, Kat.-Nr. 94;
Cuno Amiet (1968–1961). Gemälde, Aquarelle, Zeichnungen 

Maurice Denis
1870 Granville – Saint-Germain-en-Laye 1943

525 | Porträtskizze der Schwestern Bibiane und Alice 
de La Laurencie
Öl auf Karton. (1904). Ca. 25,5 × 37 cm. Signiert und mit der 
Widmung „A Marie-Alice de la Laurencie. Affectueux 
souvenir de Maurice Denis“ unten links.
Das Werk ist im Archiv des in Vorbereitung befindlichen 
Werkverzeichnisses, bearbeitet von Claire Denis und 
Fabienne Stahl, unter der Nummer 904.0126 aufgeführt.
Provenienz:
Privatsammlung, Europa.

und Druckgraphik aus Privatbesitz und aus den Beständen 
des Kunstmuseums, Kunstmuseum Olten, 1970, Kat.-Nr. 53, 
verso auf dem Rahmen mit dem Etikett.
Provenienz:
Greti Amiet (1900–1979, Adoptivtochter des Künstlers);
Sammlung Edwin Lüscher, Schweiz, nach 1970;
Fischer, Luzern 11.6.2009, Los 69;
Privatsammlung, Europa.
€ 15.000/20.000

Denis zeigt hier die Schwestern Bibiane und Alice de la Lau-
rencie mit roten Haarschleifen. Die Ölskizze ist eine Studie zu 
dem Gemälde „Mme de La Laurencie et de ses enfants“ von 
1904, das Teil der Sammlung des Musée d’Orsay ist und sich 
seit 2017 im Musée des Beaux-arts in Nantes befindet. Das 
Ölbild wird 1903 von einem Freund des Künstlers, Jean de La 
Laurencie, in Auftrag gegeben. Die Mutter der beiden hier por-
trätierten Mädchen, Berthe de La Laurencie, ist eine Tochter 
des bekannten französischen Komponisten Vincent D’Indy.
€ 6.000/8.000
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Emil Nolde
1867 Nolde – Seebüll 1956

526N | Im Wirthaus (Cospeda)
Aquarell auf cremefarbenem Velin. (1908). Ca. 36 × 49 cm. 
Signiert unten rechts.

Mit einer Fotoexpertise von Professor Dr. Manfred Reuther, 
Klockries, vom November 2023.

Literatur:
Sabarsky, Serge, Zeichnungen und Aquarelle des deutschen 
Expressionismus, Stuttgart 1990, mit farb. Abb.

Ausstellung:
Emil Nolde. Aquarell aus den Jahren 1894–1956, Frankfurter 
Kunstverein, 1967, Kat.-Nr. 3;
Watercolors and Drawing, Serge Sabarsky Gallery, New York 
1969;
Expressionists, Serge Sabarsky Gallery, New York 1980, 
Kat.-NR. 11;
Expressionst Drawings and Watercolors, Serge Sabarsky 
Gallery, New York 1980, Kat.-Nr. 15;
Expressionisten: Zeichnungen, Aquarelle, Druckgraphik, 
Galerie Ilse Schweinsteiger, München 1981, Kat.-Nr. 82;
Emil Nolde (1867–1956), Serge Sabarsky Gallery, New York 
1981, Kat.-Nr. 3;
Expressionists: Paintings, watercolors and drawings by 12 
German Expressionists, Serge Sabarsky Gallery, New York 
1984, Kat.-NR. 69;
Zeichnungen und Aquarelle des deutschen Expressionis-
mus, Städtische Galerie, Bietigheim-Bissingen u.a. 1990/91;
Emil Nolde: Aquarelle und Graphik, Internationales Kultur-
zentrum Egon Schiele, Krumau u.a. 1995/96, S. 26f.;
Emil Nolde: Aquarelle und Graphik, Städtische Galerie 
Jesuitenkirche, Aschaffenburg u.a., 1998, S 14f., mit farb.Abb.

Provenienz:
Sammlung Jeanny und Walter Bick, Richmond Hill/Ontario, 
Kanada, seit 1969;
Sammlung/Nachlass Serge Sabarsky, New York, 1988 bei 
Vorgenanntem erworben;
Sammlung/Stiftung Vally Sabarsky, New York.

•  1908 im Wirtshaus „Grüner Baum zur Nachtigall“ in Cos-
peda bei Jena entstanden

•  Nolde skizziert mit schnellen, lockeren Pinselstrichen das 
bunte, abendliche Leben in der Wirtsstube

•  Stimmungsvolle, großformatige Skizze

Das Aquarell entsteht im März 1908 in Cospeda, einem Dorf 
oberhalb von Jena, wo sich Nolde längere Zeit in dem Wirtshaus 
„Grüner Baum zur Nachtigall“ eingemietet hatte. Schon Napo-
leon hatte dort übernachtet. Nolde entdeckt die Aquarellmale-
rei mit einer Folge von Landschaftsaquarellen, die er zum Teil 
draußen bei Eis und Schnee malt und bei denen Eiskristalle 
und Schneeflocken besondere Strukturen in der Malerei hin-
terlassen. Nolde sucht im Schaffensvorgang die „Mitarbeit der 
Natur“, wie er es bezeichnete. „Abends saßen mir als Modelle, 
es nicht wissend, die Bauern und Lastwagenfahrer“, schreibt er 
im zweiten Band seiner Autobiografie „Jahre der Kämpfe“. Er 
malt und zeichnet als rasche, unmittelbare Skizzen das ihn 
umgebende, bunte Leben in der Wirtshausstube, zechende, 
kartenspielende und erregte debattierende Landleute.

Im vorliegenden Aquarell trägt er die Farbe unmittelbar ohne 
Vorzeichnung mit breiten Pinselstrichen auf.
€ 25.000/30.000
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Lyonel Feininger
1871 – New York – 1956

527 | Diskussion am Biertisch
Farbstift und Bleistift auf schwach kariertem Skizzenbuch-
papier. (19)08. Ca. 10 × 15 cm. Datiert unten rechts  
„10 APR 08“.
Achim Moeller, Geschäftsleiter des Lyonel Feininger Project 
LLC, New York – Berlin, hat die Echtheit dieses Werkes, das 
im Archiv des Lyonel Feininger Project unter der Nummer 
1320–03–11–15 registriert ist, bestätigt. Mit einer Foto-
expertise vom 11.3.2015.
Literatur:
Deuchler, Florens, Lyonel Feininger. Sein Weg zum Bauhaus-
Meister, Leipzig 1996, Nr. 32, S. 25, mit s/w Abb.
Ausstellung:
Feininger in Paris: Lyonel Feininger. Die Pariser Zeichnungen 
von 1892 bis 1911, Germanisches Nationalmuseum, Nürnberg 
1992, Kat.-Nr. 56, S. 98, mit Abb. 119.
Provenienz: 
Privatsammlung, New York; Karl & Faber, 12.6.2015, Los 672; 
Privatsammlung, München.

Nach seinem ersten siebenmonatigen Paris-Aufenthalt 1892/93 
kehrt Lyonel Feininger im Juli 1906 zurück an die Seine. Dies-
mal bleibt er länger. Gemeinsam mit seiner späteren Ehefrau 
Julia und dem im Dezember 1906 geboreren Sohn Andreas, 
lebt er bis Oktober 1908 in Paris. Er studiert im Atelier Colaros-
si und hält sich häufig im berühmten Künstlerlokal Café du 
Dôme am Boulevard du Montparnasse auf, einem Treffpunkt 
überwiegend deutscher Matisse-Schüler wie Oskar Moll, Hans 
Purrmann und Rudolf Grossmann. Hier könnte Feininger im 
April 1908 gesessen haben und in seinem Skizzenbuch diese 
angeregte Unterhaltung zwischen drei Personen beim Bier fest-
gehalten haben.
€ 3.000/3.500

528 | Vorzeichnung zu dem Gemälde „Dorf Alt-Sal-
lenthin“
Bleistift auf feinem Zeichenpapier. (1912). Ca. 16,5 × 20 cm. 
Datiert „Mon Jy 22 12“ unten mittig.
Achim Moeller, Geschäftsleiter des Lyonel Feininger Project 
LLC, New York – Berlin, hat die Echtheit dieses Werkes, das 
im Archiv des Lyonel Feininger Project unter der Nummer 
1875–09–22–23 registriert ist, bestätigt. Mit einer Fotoexper-
tise vom 22.9.2023.
Ausstellung:
Mit Stift und Pinsel XI: Aquarelle und Zeichnungen, Galerie 
Elfriede Wirnitzer, Baden-Baden 1989, Kat.-Nr. 8, mit Abb.
Provenienz:
Galerie Elfriede Wirnitzer, Baden-Baden; Privatsammlung, 
München, 1989 bei Vorgenannter erworben.

Lyonel Feininger verbringt die Sommermonate von 1908 bis 
1921 an der Ostsee auf Usedom. Mit dem Fahrrad erkundet er 
auf zahlreichen Touren die Insel und zeichnet vor Ort seine 
sogenannten „Naturnotizen“. Dazu zählt auch diese Zeichnung 
aus dem Juli 1912, die geduckten Häuser des kleinen Dorfs 
Alt-Sallenthin auf Usedom zeigt. Das Motiv verwendet Feininger 
anschließend für das Gemälde „Dorf Alt-Sallenthin“ (Hess 89) 
sowie im folgenden Jahr für „Dorfstraße, Alt-Sallenthin“ (Hess 
97), das sich heute im Folkwang Museum in Essen befindet.
€ 3.000/3.500

Alfred Kubin
1877 Leitmeritz/Böhmen – Zwickledt 1959

529N | Landschaft mit Pferden
Feder und Tusche, aquarelliert auf Katasterpapier.  
(Um 1909–1915). Ca. 20 × 31.5 cm. Signiert unten rechts.
Wohl von fremder Hand betitelt unten links.
Wir danken Dr. Annegret Hoberg für die freundliche Hilfe bei 
der Katalogisierung dieses Werkes.
Ausstellung:
Alfred Kubin 1877–1959. An Exhibition of Drawings and 
Watercolors, Serge Sabarsky Gallery, New York 1970/71, 
Kat.-Nr. 32;
Max Klinger, Käthe Kollwitz, Alfred Kubin, Galerie St. Etienne, 
New York 1990;
Victoria Anstead Fine Arts, New York 1994.

Literatur:
Breicha, Otto, Alfred Kubin 1877–1959. Bilder und Schriften 
zu Leben und Werk, herausgegeben für die Ausstellungen 
zum 100. Geburtstag in Österreich, Salzburg 1977,  
S. 92, Abb. 75;
Breicha, Otto, Alfred Kubin Weltgeflecht. Ein Kubin Kompen-
dium. Schriften und Bilder zu Leben und Werk, Salzburg 
1978, S. 92, Abb. 75.
Provenienz:
Sammlung/Nachlass Serge Sabarsky, New York;
Sammlung/Stiftung Vally Sabarsky, New York.
€ 8.000/12.000
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Hanns Pellar
1886 Wien – Frankfurt/Main 1971

530 | Rokoko-Theaterszene (Entführung)
Öl auf Malpappe. 1920. Ca. 62,5 × 57 cm. Signiert und datiert 
unten rechts.
Verso altes Etikett der Malbedarfshandlung „J. Günther, 
Frankfurt a. M.“ mit Stempel „Malkarton“ sowie handschriftli-
chen Bezeichnungen. 
Olényi von Husen 155 (dort unter 1917).
Provenienz:
Stahl, Hamburg 22.4.2005, Los 97;
Privatbesitz, Bayern, durch Erbfolge an den jetzigen Besitzer.
€ 3.500/4.500

Otto Eduard Pippel
1878 Lódz – Planegg 1960

532 | „Gandria am Luganosee“
Öl auf Leinwand. Ca. 41,5 × 47,5 cm. Signiert unten links. 
Verso auf dem Keilrahmen auf dem Künstleretikett betitelt. 
Provenienz:
Privatbesitz, Bayern, durch Erbfolge an die jetzige Besitzerin.

Das kleine Fischerdort Gandria am Luganer See ist noch heute 
ein beliebtes Ausflugsziel und begeistert seine Besucher mit 
der direkten Seelage und seinen charmanten Restaurants.
€ 3.000/5.000

Leo Putz
1869 – Meran – 1940

531 | Meraner Bauer
Öl auf Leinwand. 1911. Ca. 42,5 × 34 cm. Signiert und datiert 
unten rechts.
Provenienz:
Privatsammlung, Süddeutschland.
€ 5.000/7.000

533 | Nächtliche Großstadtstraße
Öl auf Leinwand. Ca. 50 × 60,5 cm. Signiert unten rechts.
Provenienz:
Privatbesitz, Bayern, durch Erbfolge an die jetzige Besitzerin.

Wie schon Lesser Ury, faszinieren auch Otto Pippel die beleb-
ten Straßenszenen bei Nacht. Das vorliegende Gemälde zeigt 
eine viel befahrene Straße mit Menschentrauben auf den Trot-
toirs und hell strahlenden Laternen. Pippel taucht die Szene in 
ein stimmungsvolles gelbes Abendlicht.
€ 4.000/6.000
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Maurice Utrillo
1883 Paris – Dax 1955

534N | Rue à Montmartre
Gouache und Aquarell auf Bütten, am Rand umlaufen auf 
Karton aufgelegt. 1926. Ca. 48,5 × 60 cm. Signiert, datiert und 
bezeichnet „Janvier“ unten links, mit einer Widmung an 
Henri Massart unten rechts.

Mit einer Fotoexpertise von Gilbert Pétridès, Paris, vom 
22.3.1989. Die Expertise hat die Nummer 20.697. Mit einer 
weiteren Fotoexpertise von Jean Fabris und Cédric Paillier, 
Pierrefitte-sur-Seine, vom 18.2.2013. Die Expertise hat die 
Nummer 5434.

Ausstellung:
Maîtres Impressionistes et Modernes, Galerie Daniel 
Malingue, Paris 1986, Kat.-Nr. 16;
Town & County: In Pursuit of Life’s Pleasure, Nassau County 
Museum of Art, Roslyn, New York 1996, verso auf dem 
Rahmen mit dem Etikett ;
Long Island Collections, Nassau County Museum of Art, 
Roslyn, New York 2002, verso auf dem Rahmen mit dem 
Etikett .

Provenienz:
Henri Massart;
Galerie Daniel Malingue, Paris;
Soufer Gallery, New York 1989;
Sotheby’s, New York 10.5.1989, Los 235;
Privatsammlung, New York, seit 2014.

•  Utrillo zeigt nicht Prachtstraßen und Monumente von 
Paris, sondern einfache Häuser und verwinkelte Gassen

•  Die Kombination von Häuserfronten und Figurenstaffage 
erinnert an Theaterkulissen

•  Farbfrische Darstellung mit leuchtenden Blau- und Rot-
tönen

Schon in jungen Jahren beginnt Utrillo Stadtlandschaften dar-
zustellen. Er widmet sein bewegtes Leben der Malerei seines 
geliebten Viertels Montmartre, den verwinkelten, engen Gassen, 
die zu Beginn des 19. Jahrhunderts zum wichtigsten künstleri-
schen Zentrum von Paris geworden waren. Utrillo malt die Stra-
ßen von Montmartre im Laufe seiner Karriere immer wieder aus 
verschiedenen Blickwinkeln und in großer Detailtreue, wobei 
er selten wichtige Monumente und Bauwerke in den Mittelpunkt 
stellt. Er kombiniert die geordnete Komposition der Häuser-
fronten und Fensterreihen mit einer vereinfachten, häufig flachen 
Raumwirkung, die an Theaterkulissen erinnert. Die Spaziergän-
ger sind zumeist schematische Rückenfiguren. Sie tauchen in 
seinen Bildern immer wieder als Staffage auf, wie auch in un-
serem Gemälde, wo sie die winterliche Szenerie beleben.
€ 35.000/45.000
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Alexej von Jawlensky
1864 Torschok – Wiesbaden 1941

535N | Ohne Titel (Frontaler Kopf mit offenen Augen)
Schwarze Tinte auf festem cremefarbenem Velin.  
(1921–1923). Ca. 14,5 × 10 cm.
Mit einer Expertise vom Alexej von Jawlensky-Archiv S.A., 
Muralto, vom 20.12.2021. Das Werk wird in das Werkverzeich-
nis von Alexej von Jawlensky aufgenommen.
Die in der Expertise genannten Etiketten auf dem Rückkarton 
sind nicht erhalten, da der Rückkarton ausgetauscht wurde.
Provenienz:
Privatbesitz, USA.
€ 5.000 / 7.000

Ernst Ludwig Kirchner
1880 Aschaffenburg – Frauenkirch/Davos 1938

537N | Der Tanz zwischen den Frauen
Radierung in Schwarzbraun mit Kaltnadel auf samtigem 
Papier. (1919/20). Eines von ursprünglich 70 Exemplaren 
dieses Zustands. Ca. 15 × 8,5 cm (Blattgröße ca. 25,5 × 15,5 cm.). 
Signiert unten rechts.
Dieser Druckzustand wurde der Vorzugsausgabe von Gustav 
Schieflers ersten Band der Grafik Ernst Ludwig Kirchners 
1926 beigegeben.
Dube R 289 V (von V); Gercken 1129 V B (von V B).
Ausstellung:
Graphik des deutschen Expressionismus, Künstlerhaus, Wien 
u.a. 1984–89, Kat.-Nr. 20 bzw. 21, S. 233 bzw. 234, mit s/w 
Abb. S. 141 bzw. mit farb. Abb. S. 150; The Expressionist 
Nude, Neue Galerie Museum, New York 2016.
Provenienz:
Sammlung Dr. Wilhelm F. Arntz, Haag/Oberbayern; Samm-
lung/Nachlass Serge Sabarsky, New York, 1984 bei Vorge-
nanntem erworben; Sammlung/Stiftung Vally Sabarsky,  
New York.

Kirchner beschäftigt sich schon ab 1915 mit dem Thema. So 
entsteht die vorliegende Grafik neben den Gemälden „Der Tanz 
zwischen den Frauen“ (1915, Gordon 443) und „Der Tanz zwi-
schen den Frauen II“ (1919/26, Gordon). Kirchner fertigt zudem 
ein Holzrelief 1919 an, das sich heute in der Neuen Nationalga-
lerie Berlin befindet.
€ 4.000/6.000

Karl Schmidt-Rottluff
1884 Rottluff bei Chemnitz – Berlin 1976

538N | Burg auf Fehmarn
Radierung mit Kaltnadel und grauem Plattenton auf festem, 
chamoisfarbenem Kupferdruckpapier. (19)20. Ca. 30 × 39,5 cm 
(Blattgröße ca. 44,5 × 56 cm). Nur wenige bekannte Exemp-
lare. Signiert unten rechts und mit der datierenden Wer-
knummer „2019“ unten links.
Schapire R 36.
Ausstellung:
Druckgraphik des deutschen Expressionismus, Künstlerhaus, 
Wien u.a. 1984–1993, Kat.-Nr. 21, mit s/w Abb. S. 225;
Graphik des deutschen Expressionismus, Neuer Sächsischer 
Kunstverein, Dresden u.a. 1991–1993, Kat.-Nr. 186, mit farb. 
Abb. S. 238;
Karl Schmidt-Rottluff. Grafika Raného Období/Graphik der 
frühen Jahre, Mezinárodní kulturní centrum Egona Schie-
leho, Krumau/Museum Moderner Kunst, Stiftung Wörlen, 
Passau 1995/96.
Provenienz:
Kunstarchiv Dr. Wilhelm Friedrich Arntz, Haag/Oberbayern; 
Sammlung/Nachlass Serge Sabarsky, New York, 1984 bei 
Vorgenanntem erworben; Sammlung/Stiftung Vall Sabarsky, 
New York.
€ 4.000/6.000

536N | Ohne Titel (Leicht geneigter Kopf mit geschlos-
senen Augen)
Tinte auf festem cremefarbenem Velin. (1921–1923).  
Ca. 12 × 10 cm.
Mit einer Expertise vom Alexej von Jawlensky-Archiv S.A., 
Muralto, vom 20.12.2021. Das Werk wird in das Werkverzeich-
nis von Alexej von Jawlensky aufgenommen. 
Die in der Expertise genannten Etiketten auf dem Rückkarton 
sind nicht erhalten, da der Rückkarton ausgetauscht wurde.
Provenienz:
Privatbesitz, USA.
€ 5.000 / 7.000
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Emil Nolde
1867 Nolde – Seebüll 1956

539N | Zwei Menschen
Farbige Lithografie auf Japanbütten. (1929). Ca. 16 × 11 cm 
(Blattgröße ca. 26 × 19,5 cm). Eines von 28 Exemplaren. 
Signiert unten rechts.
Schiefler/Mosel/Urban L 72 II (von II).
Ausstellung:
Emil Nolde. Aquarelle und Grafik, Mezinárodní kulturní 
centrum Egona Schieleho, Krumau u.a. 1994–1998,  
S. 146f. bzw. S. 140f., teils mit farb. Abb.;
Visual Weimar. 1919–1933, Middlebury College Museum of 
Art, Middlebury/Vermont 2014.
Provenienz:
Sammlung/Nachlass Serge Sabarsky, New York, ca. 1985 
erworben; Sammlung/Stiftung Vally Sabarsky, New York.
€ 3.000/5.000

541N | Unterhaltung
Holzschnitt auf Kupferdruckpapier. (1922). Ca. 49 × 60 cm 
(Blattgröße ca. 62 × 75,5 cm). Nur wenige bekannte Exempla-
re. Signiert unten rechts. Mit der datierenden Werknummer 
„225“ unten links.
Schapire H 272.
Ausstellung:
Karl Schmidt-Rottluff. Grafika Raného Období/Graphik der 
frühen Jahre, Mezinárodní kulturní centrum Egona Schie-
leho, Krumau/Museum Moderner Kunst, Stiftung Wörlen, 
Passau 1995/96.
Provenienz:
Grisebach, Berlin 3.6.1988, Los 105; Sammlung/Nachlass 
Serge Sabarsky, New York; Sammlung/Stiftung Vally 
Sabarsky, New York.
€ 6.000/8.000

Karl Schmidt-Rottluff
1884 Rottluff bei Chemnitz – Berlin 1976

540N | Gang nach Emmaus
Holzschnitt auf Bütten von van Gelder Zonen. (1918).  
Ca. 39,5 × 50 cm (Blattgröße ca. 50 × 66 cm). Eines von 75 
Exemplaren. Signiert unten rechts.
Schapire H 212.
Literatur:
Wietek, Gerhard, Schmidt-Rottluff Graphik, München 1971, 
Nr. 122, S. 172. Wietek, Gerhard, Karl Schmidt-Rottluff, in: 
Sabarsky, Serge, Malerei des deutschen Expressionismus,  
Stuttgart 1987, S. 199; Sabarsky, Serge, Graphik des deut-
schen Expressionismus, Stuttgart-Munich, 1991, Nr. 178, S. 
253, mit farb Abb. S. 230.
Ausstellung:
Druckgraphik des deutschen Expressionismus, Künstlerhaus, 
Wien u.a. 1984–1989, Kat.-Nr. 14; Graphik des deutschen 
Expressionismus, Neuer Sächsischer Kunstverein, Dresden 
u.a. 1991–1993, Kat.-Nr. 178; Karl Schmidt-Rottluff. Grafik der 
Frühzeit, Internationales Egon Schiele Kulturzentrum, Cesky 
Krumlov u.a. 1995–2010, o. Kat.-Nr.
Provenienz:
Sammlung/Nachlass Serge Sabarsky, New York, seit 1984;
Sammlung/Stiftung Vally Sabarsky, New York.
€ 4.000/6.000

Los 540

Los 539
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Erich Heckel
1883 Döbeln/Sachsen – Radolfzell 1970

542N | Knieende Akte
Holzschnitt auf gelbem Velin (Doppelbogen). (1910).  
Ca. 30 × 40 cm (Blattgröße gefaltet ca. 42 × 55 cm).  
Eines von bisher 18 bekannten Exemplaren.
Umschlag der „5. Jahresmappe der Künstlergruppe Brücke: 
Ernst Ludwig Kirchner“. Das Mitgliederverrzeichnis für 1910 
nennt 68 passive Mitglieder, die Auflagenhöhe dürfte sich 
danach orientiert haben.
Dube H 181; Ebner/Gabelmann 435 H; Söhn HDO 215.
Provenienz:
Sammlung/Nachlass Serge Sabarsky, New York;
Sammlung/Stiftung Vally Sabarsky, New York.
€ 10.000/15.000

Ernst Ludwig Kirchner
1880 Aschaffenburg – Frauenkirch/Davos 1938

543R | Akte auf einem Teppich
Holzschnitt auf gelbem Velin. (1910). Ca. 21,5 × 32,5 cm 
(Blattgröße ca. 24 × 35 cm). Eines von bisher 3 bekannten 
Exemplaren. Mit der angeschnittenen Signatur unten rechts. 
Mit diversen angeschnittenen Bezeichnungen am Unterrand. 
Die Umrandungslinie am unteren Blattrand rechts ist 
entfernt.
Dube H 159; Gercken 448 II (von III).
Ausstellung:
E. L. Kirchner, Galerie Roman Norbert Ketterer, Campione 
d’Italia 1963, S. 88, mit Abb.; Ernst Ludwig Kirchner aus 

Privatbesitz. Gemälde, Aquarelle, Zeichnungen, Grafik, 
Kunsthalle Bielefeld, 1969, Kat.-Nr. 131;
E. L. Kirchner. Gemälde, Aquarelle, Zeichnungen und 
Druckgraphik, Kunstverein Hamburg, 1969/70, Kat.-Nr. 112;
Ernst Ludwig Kirchner – Privatsammlung, Galerie Günther 
Franke, München 1970, Kat.-Nr. 52.
Provenienz:
Nachlass des Künstlers, verso mit dem Basler  
Nachlassstempel (Lugt 1570b) und der handschriftlichen 
Registriernummer „H 174 I“; 
Galerie Roman Norbert Ketterer, Campione d’Italia, ab 1963;
Ehemals Sammlung Ernesto Blohm, Caracas.
€ 12.000/15.000
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Erich Heckel
1883 Döbeln/Sachsen – Radolfzell 1970

544N | Angst
Handkolorierte Lithografie auf chamoisfarbenem Velin. 
(19)14. Ca. 21,5 × 14,5 cm (Blattgröße ca. 37 × 22,5 cm). Eines 
der zwei im Werkverzeichnis erwähnten Exemplaren. Signiert 
und datiert unten rechts. Von fremder Hand bezeichnet 
„#816“ am rechten unteren Blattrand.
Verso mit Fragmenten einer Bleistiftskizze – vielleicht eine 
Frauendarstellung.
Dube L 218 a (von b); Ebner/Gabelmann L 653 a (von b).

Ausstellung:
Erich Heckel. Die frühen Jahre. Zeichnungen, Aquarelle, 
Graphik, Städtische Galerie Bietigheim-Bissingen,  
1995, S. 105.
Provenienz:
Sammlung/Nachlass Serge Sabarsky, New York;
Sammlung/Stiftung Vally Sabarsky, New York.
€ 10.000/15.000

Erich Heckel

545N | „Frau und Kind“
Kreide auf chamoisfarbenem Bütten. (19)12 Ca. 38 × 47 cm. 
Signiert, datiert und betitelt unten rechts.
Wir danken Renate Ebner, Nachlass Erich Heckel, Hemmen-
hofen, für die freundlichen Hinweise bei der Katalogisierung 
dieses Werkes. Das Aquarell ist im Nachlass-Archiv registriert.
Literatur:
Sabarsky, Serge. Zeichnungen und Aquarelle des deutschen 
Expressionismus, Stuttgart 1990, mit farb. Abb.
Ausstellung:
Erich Heckel, Gemälde, Aquarelle, Zeichnungen, Galerie 
Wolfgang Ketterer, München u.a. 1966, Kat.-Nr. 33; Erich 
Heckel Gemälde, Aquarelle, Zeichnungen, Druckgraphik, 
Galleria Henze, Campione/Lugano 1979, Kat.-Nr. 63; Expres-
sionists, Serge Sabarsky Gallery, New York 1980, Kat.-Nr. 18; 
Expressionist Drawings and Watercolors, Serge Sabarsky 
Gallery, New York 1980, Kat.-Nr.19; An Exhibition of Works by 
Erich Heckel, Serge Sabarsky Gallery, New York 1981, 

Kat.-Nr. 1; Expressionisten 2: Aquarelle, Zeichnungen, 
Ölbilder, Galerie Ilse Schweinsteiger, München 1982, Kat.-Nr. 
43; German Expressionists, Serge Sabarsky Gallery, New 
York 1986, Kat.-Nr.14; Zeichnungen und Aquarelle des 
deutschen Expressionismus, Städtische Galerie/Jahrhun-
derthalle Hoechst, Bietigheim-Bissingen/Hoechst/Frankfurt/
Main, 1990/91; Erich Heckel Die frühen Jahre-Zeichnungen, 
Aquarelle, Graphik, Städtische Galerie, Bietigheim-Bissingen 
u.a. 1995, S. 37.
Provenienz:
Roman Norbert Ketterer, 1965/66 direkt vom Künstler 
erworben; Galerie Henze und Ketterer, Campione und 
Wichtrach, bis 1980; Sammlung/Nachlass Serge Sabarsky, 
New York, 1980 bei Vorgenannter erworben; Sammlung/
Stiftung Vally Sabarsky, New York.
€ 12.000/15.000

Recto

Verso
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Oskar Kokoschka
1886 Pöchlarn – Montreux 1980

546N | Sitzendes Frau, die Hände abgestützt
Kreide auf bräunlichen Velin. (1913). 
Ca. 31,5 cm × 36,5 cm. Monogrammiert unten rechts.

Weidinger/Strobl 609.

Literatur:
Sabarsky, Serge (Hrsg.), Oskar Kokoschka. Dessins et 
aquarelles 1906–1924, Mailand u.a. 1984–1986, Kat.-Nr. 44, 
mit farb. Abb. S. 79 bzw. Kat.-Nr. 23, S. 50, mit farb. Abb. S. 51.

Ausstellung:
Oskar Kokoschka. Die frühen Jahre. Zeichnungen und 
Aquarelle ausgewählt von Serge Sabarsky, Historisches 
Museum der Stadt Wien u.a., 1982/83, Kat.-Nr. 50,  
mit Abb. S. 60;
Gustav Klimt, Oskar Kokoschka, Egon Schiele. Dessins et 
Aquarelles, Salle Saint-Jean, Hôtel de Ville, Paris u.a. 
1984/85, Kat.-Nr. 45, mit Abb., teilw. m. farb. Abb. S. 72;
Oskar Kokoschka. Dipinti e disegni, Palazzo Medici-Riccardi, 
Florenz / Palazzo del Turismo, Riccione 1987, Kat.-Nr. 41;
Oskar Kokoschka. 1886-1980, Museu Picasso, Barcelona 
1988, Kat.-Nr. 87;
Kokoschka. Die frühen Jahre, Josef Albers Museum/Quadrat 
Bottrop u.a. 1988-1995, Kat.-Nr. 35, mit farb. Abb.;
Gustav Klimt. 1862-1918, Nassau County Museum of Art, 
Roslyn 1989;
Ernst Ludwig Kirchner, Paul Klee & Oskar Kokoschka. 
Watercolors and Drawings, Tel Aviv Museum of Art, 1993/94;
Klimt – Schiele – Kokoschka, Musée des Beaux-Arts de 
Rouen, 1995;
Klimt Kokoschka Schiele, Mezinárondní kulturní centrum 
Egona Schieleho, Ceský Krumlov 1996/97, Kat.-Nr. 43;
Oskar Kokoschka. Viden – Praha. Olejomalby, Akvarely, 
Kresby, Mezinárodní kulturní centrum Egona Schieleho, 
Ceský Krumlov 1997;
Kunstforeningen, Kopenhagen 2002;
Städtische Museen Heilbronn, 2006.

Provenienz:
Sammlung/Nachlass Serge Sabarsky, New York, ab 1984;
Sammlung/Stiftung Vally Sabarsky, New York.

•  Typische Zeichnung Kokoschkas aus der Anfangszeit  
seiner internationalen Karriere

•  Figurenstudie zeigt Ähnlichkeit zu Zeichnungen Egon  
Schieles, der von Kokoschka beeinflusst war

•  Mit schnellem, sicheren Strich gezeichnet

Nach dem Studium an der Wiener Kunstgewerbeschule und 
der Mitarbeit bei der Wiener Werkstätte beginnt Kokoschkas 
internationale Karriere.

Die vorliegende Arbeit ist stilistisch an seine frühen Akt-
zeichnungen gebunden, die in ihrer Geometrisierung für Egon 
Schiele Inspiration waren. Die beiden Künstler pflegten als enge 
Freunde eine intensive künstlerische Beziehung.

Das dargestellte weibliche Modell kann man in einer ganzen 
Reihe von Figurenskizzen aus dem Jahr 1913 wiedererkennen. 
Typische Merkmale sind die lockigen Haare mit Ponyfransen, 
die lange, schmale Nase und das markante Kinn. Mit schnellen, 
sicheren Strichen zeichnet Kokoschka die sitzende Figur.
€ 20.000/30.000
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Emil Nolde
1867 Nolde – Seebüll 1956

547N | Kopf eines Apostels
Aquarell und Tusche und Feder auf dünnem Velin.  
(Um 1912). Ca. 27 × 31 cm. Signiert unten rechts.
Mit einer Fotoexpertise von Professor Dr. Manfred Reuther, 
Klockries, vom November 2023.
Literatur:
Von Hassel, Christa, Ausgewählte Werke von Emil Nolde, in: 
Die Welt, November 1981, mit s/w Abb.
Ausstellung:
Expressionisten, Serge Sabarsky Gallery, New York 1980, 
Kat.-Nr. 12; Emil Nolde (1867–1956), Serge Sabarsky Gallery, 
New York 1981, Kat.-Nr. 11; Expressionisten 2: Aquarelle, 
Zeichnungen, Ölbilder, Galerie Ilse Schweinsteiger, München 
1982, Kat.-Nr. 62; Emil Nolde (1867–1956), Serge Sabarsky 

Emil Nolde

548N | Kopf eines Jungen
Aquarell auf dünnem Velin. Ca. 28 × 21,5 cm.  
Signiert unten rechts.
Mit einer Fotoexpertise von Professor Dr. Manfred Reuther, 
Klockries, vom November 2023.
Ausstellung:
Expressionisten 2: Aquarelle, Zeichnungen, Ölbilder, Galerie 
Ilse Schweinsteiger, München 1982, Kat.-Nr. 65;
Emil Nolde (1867–1956), Serge Sabarsky Gallery, New York 
1984, Kat.-Nr. 6; Emil Nolde: Aquarelle und Graphik, Internati-
onales Kulturzentrum Egon Schiele, Cesky Krumlov u.a. 
1994–1998.
Provenienz: 
Hirschl & Adler, New York; Karen Dean Bunting Trust, Stillwell, 
Texas; Galerie Serge Sabarsky, New York, bei Vorgenannter 
1990 erworben; Sammlung/Nachlass Serge Sabarsky, New 
York; Sammlung/Stiftung Vally Sabarsky, New York.

•  Skizzenhafte, schnelle Pinselzeichnung
•  Der Porträtierte bleibt anonym und ist trotzdem zugleich 

präsent
•  Seit 1990 in der renommierten Sammlung Serge Sabarsky

Mit wenigen, schnellen und sicheren Pinselstrichen skizziert 
Nolde im vorliegenden Aquarell den Kopf eines Jungen mit 
Schirmmütze im Profil. Vielleicht ist dieses flüchtige Porträt in 

Noldes Berliner Zeit entstanden. Der Künstler schreibt über 
seine Jahre dort: „Allabendlich um elf zog ich meine dunkle 
Hose an und auch den schwarzen St. Galler Frack (…). Meine 
Ada ebenfalls zog ihr bestes Kleid an, und wir gingen auf Mas-
kenbälle, in die Kabaretts, in den Eispalast. Und dann gings in 
öffentliche Lokale, wo fahl wie Puder und Leichengeruch im-
potente Asphaltlöwen und hektische Halbweltdamen in ihren 
eleganten verwegenen Roben saßen, getragen wie von Köni-
ginnen. Und weiter ging es hinein in den Zigarettendunst der 
Cafés der Morgenstunden, wo Neulinge aus der Provinz, harm-
los mit Straßendirnen sitzend, im Sektrausch halb hinschliefen.

Ich zeichnete und zeichnete, das Licht der Säle, den Ober-
flächenflitter, die Menschen alle, ob schlecht oder recht, ob 
Halbwelt oder ganz verdorben, ich zeichnete diese Kehrseite 
des Lebens mit seiner Schminke, mit seinem glitschigen 
Schmutz und dem Verderb. Viel Augenreiz war allenthalben. 
Diese Menschen waren mir nicht wichtig, sie kamen, tanzten, 
saßen da und gingen wieder, was ich auf meinem Papier zuwe-
ge brachte, das nur schien mir wesentlich. Schwül war es manch-
mal in dieser Tiefe zwischen all den leichtsinnig glücklichen 
und unglücklichen Menschen. Ich zeichnete und zeichnete.“ 
(Emil Nolde, Jahre der Kämpfe. 1902–1914, Köln 1967, S. 147 f.).
€ 20.000/30.000

Gallery, New York 1984, Kat.-Nr. 4; Nolde, Serge Sabarsky 
Gallery, New York 1984, Kat.-Nr. 4; Expressionisten: Gemälde, 
Aquarelle und Zeichnungen von 12 deutschen Expressionis-
ten, Serge Sabarsky Gallery, New York 1984, Kat.-Nr. 70, mit 
farb. Abb. S. 145; Emil Nolde works from American Collec-
tions, Palmer Museum of Art, Penn State University, Univer-
sity Park, PA 1988, Kat.-Nr. 18, S. 14, S. 24, mit farb. Abb. S. 24;
Emil Nolde: Aquarelle und Graphik, Internationales Kultur-
zentrum Egon Schiele, Krumau u.a. 1994/95, S. 32f.;
Emil Nolde: Aquarelle und Graphik, Städtische Galerie 
Jesuitenkirche, Aschaffenburg, u.a. 1998, S. 20f.,  
mit farb. Abb.
Provenienz:
Galerie Nierendorf, Berlin; Sammlung/Nachlass Serge 
Sabarsky, New York, 1980 bei Vorgenannter erworben;
Sammlung/Stiftung Vally Sabarsky, New York.
€ 18.000/24.000
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Ludwig Meidner
1884 Bernstadt/Schlesien – Darmstadt 1966

549R | Schützengraben
Rohrfeder und Tuschpinsel über Bleistift auf festem, 
chamoisfarbenem Velin. 1914. Ca. 39,5 × 49,5 cm. Signiert 
unten rechts und datiert „Dezember 1914“.

Wir danken Erik Riedel, Ludwig Meidner-Archiv im Jüdi-
schen Museum, Frankfurt/Main, für die freundlichen 
Hinweise bei der Katalogisierung dieses Werkes.

Ausstellung:
Die letzten Tage der Menschheit – Bilder des 1. Weltkrieges, 
Altes Museum, Berlin 1994, S. 492 Nr. II/37, mit s/w Abb.

Provenienz:
Sammlung Marvin & Janet Fishman, Milwaukee/USA;
Karl & Faber, Sonderauktion Marvin & Janet Fishman, 
28.10.2010, Los 58;
Ketterer, München 10.12.2011, Los 39;
Privatsammlung, Österreich.
Ketterer, München 7.12.2019, Los 529, vom jetzigen Besitzer 
dort erworben.

•  Ehemals Sammlung Marvin & Janet Fishman, laut Artnews 
zählte diese zu den 200 bedeutendsten Privatsammlungen 
der Welt

•  Gesuchte Darstellung Meidners aus der Zeit des Ersten 
Weltkrieges

•  Dynamisch expressiver Zeichenstil

In seinen apokalyptischen Visionen um 1912 ahnt Ludwig Meid-
ner die Schrecken des Ersten Weltkrieges bereits voraus. Nun 
im Kriegsgeschehen visualisiert er das Gesehene in einer dy-
namisch erregten Zeichentechnik. Die schnellen Strichfolgen 
der Tuschfeder geben der Komposition jene direkte Nähe, die 
charakteristisch für die Arbeiten des Künstlers ist. Meidner führt 
die heroischen Schlachtfeldfantasien des 19. Jahrhunderts ad 
absurdum, indem er sich auf das eigentliche Geschehen kon-
zentriert und das grausam unheldische Erleben sichtbar macht. 
Für viele Künstler der Zeit ist das persönliche Erlebnis des 
Kriegsgeschehens eine eindringliche Erfahrung, die erst in den 
Folgejahren verarbeitet wird. Meidner setzt sich sofort und par-
teiisch für die leidende Kreatur Mensch mit dem Krieg ausein-
ander und schafft damit authentische Dokumente einer Belei-
digung jeglicher Zivilisation.
€ 20.000/25.000
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Johannes Molzahn
1892 Duisburg – München 1965

550 | Zeit-Taster. Eine kleine Kollektion utopisch-phan-
tastischer Maschinen und Apparate
Mappe mit 6 Radierungen auf festem, leicht strukturiertem 
Velin von Van Gelder Zonen sowie typographischem 
Inhaltsverzeichnis und Einführungstext von Wilhelm Uhde. In 
O.-HLn.-Mappe mit farblithografischer Deckelillustration. 
Erschienen als Mappe XII der Galerie Flechtheim, Berlin, 
1921. Bis ca. 19,5 × 14,5 cm (Blattgröße ca. 33 × 25,5 cm). Eines 
von 50 im Impressum nummerierten Exemplaren. Radierun-
gen jeweils signiert und datiert unten rechts. Zusätzlich im 
Impressum von Molzahn und Uhde signiert.
Mappendeckel vorne innen mit handschriftlichem Besitzer-
vermerk „Hertel“. Die Mappe stammt aus dem Nachlass von 
Christof Hertel (1908–1932), der Schüler von Paul Klee am 
Bauhaus in Dessau war.
Salzmann 47–53.

Provenienz: 
Sammlung Christof Hertel (1908–1932), verso auf den 
Radierungen sowie auf der Innenseite der Mappe mit dem 
Nachlassstempel (nicht bei Lugt);
Hauswedell & Nolte, Hamburg 25./26.6.1994, Los 1442;
Privatbesitz, Süddeutschland.

Titel der einzelnen Grafiken: „Grundriß der Mechanik und Fes-
tigkeitslehre“; „Industrie-Denkmäler“; „Atom-Zerstäuber, die neue 
Kraft-Zentrale“; „Konstruktion eines Milchstraßen-Elevators“; 
„Höhen-Lokomobilchen“; „James Watt, dem Erfinder der Dampf-
maschine“.
€ 6.000/8.000

Wassily Kandinsky
1866 Moskau – Neuilly-sur-Seine 1944

551R | Radierung 1916-No. IV
Radierung mit Kaltnadel auf Kupferdruckpapier. 1916.  
Ca. 9 × 8,5 cm (Blattgröße ca. 25,5 × 22,5 cm). Signiert unten 
rechts. Datiert und bezeichnet „No IV“ unten links, darunter 
bezeichnet „No 8“.
Roethel 156.

Provenienz: 
Privatbesitz, Schweiz.

Zu der Grafik existiert eine seitenverkehrte Vorzeichnung.
€ 12.000/15.000
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Conrad Felixmüller
1897 Dresden – Berlin 1977

552 | „Ruhrkohlerevier“
Radierung auf festem Velin. 1920. Ca. 34 × 34,5 cm  
(Blattgröße ca. 53,5 × 49 cm). Eines von 25 Exemplaren. 
Signiert und datiert unten rechts, betitelt am unteren 
rechten Blattrand, bezeichnet „Stahlstich“ unten links.
Blatt 5 der 6-teiligen Mappe „6 Stahlstiche“, herausgegeben 
von der Galerie Arnold, Dresden 1921 (vgl. Söhn 252 M).
Söhn 201.
Provenienz: 
Privatsammlung, Bayern.
€ 5.000/7.000

553 | „Einsame Frau“
Farbiger Holzschnitt auf dünnem Japanbütten. (19)18. Ca. 
30,5 × 21,5 cm (Blattgröße ca. 43 × 35 cm). Signiert und 
datiert unten rechts, bezeichnet „Probedruck“ unten links 
sowie betitelt unten fast mittig.
Söhn 194.
Provenienz:
Privatsammlung, Mecklenburg-Vorpommern.
€ 6.000/8.000

Otto Dix
1891 Untermhaus bei Gera – Singen 1969

554 | Treppe zum Unterstand
Tuschpinsel über Bleistift auf glattem, braunem Zeichenpa-
pier. (19)18. Ca. 39,5 × 38 cm. Signiert und datiert oben links. 
Verso von fremder Hand bezeichnet „Männer auf der Treppe“.
Lorenz WK 7.0.3.
Literatur:
Conzelmann, Otto, Otto Dix. Handzeichnungen, Hannover 
1968, Nr. 48, mit s/w Abb.; Kinkel, Hans, Otto Dix. Protokolle 
der Hölle. Zeichnungen, Frankfurt/Main u.a. 1968, mit s/w 
Abb. 50; Conzelmann, Otto, Der andere Dix. Sein Bild vom 
Menschen und vom Krieg, Stuttgart 1983, mit s/w Abb. 144, 
S. 101; Jürgens-Kirchhoff, Annegret, Schreckensbilder. Krieg 
und Kunst im 20. Jahrhundert, Berlin 1993, Abb. 134; Van Lil, 
Kira, Otto Dix und der Erste Weltkrieg. Die Natur des 
Menschen in der Ausnahmesituation, München 1999, Abb. 287.
Ausstellung:
Otto Dix. Handzeichnungen 1912–1961, Kulturamt der Stadt 
Singen, 1961, Kat.-Nr. 21, mit s/w Abb. („Der Schützengraben“);
Otto Dix. Gemälde, Handzeichnungen. Lithographien, 7. 
Kunstausstellung der Großen Kreisstadt Schwenningen a.N., 
Städtisches Kulturamt, Schwenningen 1964, Kat.-Nr. 20;
Otto Dix. Aquarelle, Zeichnungen, Radierfolge ‚Der Krieg‘, 
Museum Folkwang, Essen 1971, Kat.-Nr. 37, mit s/w Abb.;
Otto Dix. acquerelli, disegni, incisioni, Deutsche Bibliothek 
Rom u.a., Rom 1972, wohl Kat.-Nr. 37 (o. Abb.).

Otto Dix hat – wie kaum ein zweiter Künstler – die von Tod, Angst 
und furchtbarem Elend geprägten Jahre des Ersten Weltkriegs 
künstlerisch dokumentiert. Seine rationale und bedingungslos 
realitätsnahe Sicht geben die Gräuel ungeschönt und ungefiltert 
wieder. Die großformatigen Tuschblätter, die Dix im letzten Jahr 
des Krieges malt, zeigen bewegende Szenarien, die weitgehend 
von jeder Gegenständlichkeit befreit sind. Äußerst expressiv 
stellt er die ungeschönte, schmerzhafte Realität des Krieges in 
fast schon abstrakter Weise dar und stilisiert sie zu einer surre-
alen Weltuntergangsstimmung mit düsterer Endzeitvision.
€ 10.000/15.000

Provenienz:
Galerie Kornfeld, Bern 19.6.1991, Los 362, mit s/w Abb., Tafel 23;
Galerie Welz, Salzburg;
Ahlers Collection/Adolf Ahlers AG, Herford; 
Salzburger Landessammlungen, Rupertinum, Salzburg  
(Leihgabe der Ahlers Collection);
Privatsammlung, Norddeutschland;
Karl & Faber, 12.6.2015, Los 509;
Privatsammlung, München.

Los 552

Los 553

Los 554
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August Macke
1887 Meschede – Perthes-lès-Hurlus 1914

555N | Soldat und Mädchen
Bleistift auf dünnem Zeichenpapier, auf dünnen Karton 
kaschiert. (1911). Ca. 21 × 16 cm (Karton ca. 26,5 × 19,5 cm).
Verso am Oberrand wohl alt bezeichnet. Aufgrund der 
Montierungen nicht mehr lesbar. 
Heiderich 915 (ohne Abb.)
Literatur:
Sabarsky, Serge. Zeichnungen und Aquarelle des deutschen 
Expressionismus, Stuttgart 1990, mit farb. Abb.
Ausstellung:
August Macke – Heinrich Nauen, Gemälde / Graphik, XIV. 
Sonderausstellung der Kestner-Gesellschaft Hannover, 1918, 
Kat.-Nr. 70; August Macke, Kestner-Gesellschaft, Hannover 

Otto Dix
1891 Untermhaus bei Gera – Singen 1969

556N | „Die Hure“ (Liebesakt)
Kreide auf gelblichem Velin. 1918. Ca. 40 × 39 cm. Signiert 
und datiert unten links. Verso betitelt.
Verso kleiner Zollstempel.
Lorenz WK 6.3.18.
Literatur:
Barton, Brigid S., Otto Dix und Die neue Sachlichkeit 
1918–1925, Diss, Ann Arbor/Michigan 1981, I.C.8 und I.C. 40;
Kinkel, Hans, Otto Dix. Protokolle der Hölle, Zeichnungen, 
Frankfurt/Main u.a. 1968, Abb. 52; Drawings by Dix, in: The 
National Gallery of Canada, Journal Nr. 4, Ottawa, Januar 
1975, Nr. 19;
Ausstellung:
Otto Dix. Zeichnungen und Gouachen 1911–1918, Kunst 
Kabinett Klihm, München 1962, Kat.-Nr. 37, mit Abb.;
Otto Dix. Handzeichnungen, Gouachen, Radierungen von 
1911 bis 1928, Württembergischer Kunstverein, Stuttgart 
1963, Kat.-Nr. 37; Frühe Zeichnungen von Otto Dix, Kunstmu-
seum, Düsseldorf 1966, Kat.-Nr. 43; Galerie Dr. Ernst 
Hauswedell, Baden-Baden 1967, Kat.-Nr. 15; Galerie Regio, 

Lörrach, 1968, Kat.-Nr. 2, mit Abb.; Galerie Welz, Salzburg, 
o.J.; Otto Dix. acquarelli, disegni, incisioni, Galleria Giulia, 
Goethe-Institut, Rom 1972, Nr. 46; Otto Dix. Aquarelle, 
Zeichnungen, Radierfolge „Der Krieg“, Museum Folkwang, 
Essen u.a. 1971/72, Kat.-Nr. 46; Otto Dix – Zwischen den 
Kriegen. Zeichnungen, Aquarelle, Kartons und Druckgrafik 
1912–1939, Haus am Waldsee, Berlin/Kunstverein, Hannover 
1977, Kat.-Nr. 31, mit Abb. S. 47; Otto Dix. Drawings and 
Watercolors, Serge Sabarsky Gallery, New York 1978 sowie 
1980, Kat.-Nr. 2; Internationaler Kunstmarkt, Köln, Oktober 
1979; Works by German Expressionists, Serge Sabarsky 
Gallery, New York 1983, Kat.-Nr. 3; An Exhibition of Works by 
Otto Dix, Serge Sabarsky Gallery, New York 1983/84, Kat.-Nr. 
17; Otto Dix, Villa Croce, Genua u.a. 1986/87, Kat.-Nr. 76 bzw. 
87; Otto Dix. Die frühen Jahre, Erholungshaus der Bayer AG, 
Leverkusen u.a. 1989–1999, Kat.-Nr. 20 bzw. 27; Otto Dix zum 
99. „Kinderwelt und Kinderbildnis“, Städtische Galerie 
Villingen-Schwenningen u.a. 1990/91, Kat.-Nr. 133.
Provenienz:
Kunstkabinett/Galerie Klihm, München 1962; Sammlung/
Nachlass Serge Sabarsky, New York, 1980 bei Vorgenannter 
erworben; Sammlung/Stiftung Vally Sabarsky, New York.
€ 15.000/20.000

1935, Kat.-Nr. 110; August Macke. Gesang von der Schönheit 
der Dinge. Aquarelle und Zeichnungen, Kunsthalle Emden 
(Stiftung Henri Nannen) u.a., 1992–93, Kat.-Nr. 78,  
mit s/w Abb., S. 136 u. 282; Neue Galerie, New York 2009–10.
Provenienz:
Nachlass des Künstlers, verso auf dem Karton mit dem 
Stempel (Lugt 1775b); Joan Fisher, bis 1991, Sammlung/
Nachlass Serge Sabarsky, New York, seit 1991, Etikett auf 
Rahmenrückseite; Sammlung/Stiftung Vally Sabarsky,  
New York.
€ 12.000/15.000
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Otto Dix

557N | „Mühlenschlucht“
Bleistift und Kreide auf bräunlichem Velin. (Um 1916).  
Ca. 29 × 28,5 cm. Signiert und betitelt oben links.
Lorenz WK 5.4.30.
Ausstellung:
Neue Galerie Museum, New York 2010/11.
Provenienz:
Sammlung/Nachlass Serge Sabarsky, New York;
Sammlung/Stiftung Vally Sabarsky, New York.
€ 12.000/15.000

Otto Dix

558N | Bautzen IV
Kreide und Bister auf chamoisfarbenem, dünnem Velin. 
(19)15. Ca. 43 × 38 cm. Signiert und datiert unten links.
Verso von fremder Hand betitelt „Bautzen“.
Lorenz WK 5.2.4.
Literatur:
Sabarsky, Serge, Otto Dix, Mailand 1986, Nr. 50,  
mit Abb. S. 91; Sabarsky, Serge, Otto Dix, Stuttgart 1987, S. 
117, mit s/w Abb. Nr. 66.
Ausstellung:
Otto Dix. Retrospektiv-Ausstellung anläßlich des 75. 
Geburtstages, Baukunst Köln, 1966, Kat.-Nr. 11; An Exhibition 
of Works by Otto Dix, Serge Sabarsky Gallery, New York 
1983/84, Kat.-Nr. 27; Expressionists: Paintings, watercolors 
and drawings by 12 German Expressionists, Serge Sabarsky 

Gallery, New York 1984, Kat.-Nr. 7; German Expressionists, 
Serge Sabarsky Gallery, New York 1986, Kat.-Nr. 5;
Otto Dix, Villa Croce, Genoa u.a. 1986/87, Kat.-Nr. 50;
Otto Dix – Die frühen Jahre, Erholungshaus der Bayer A.G., 
Leverkusen u.a. 1989–1993, Kat.-Nr. 10; Zeichnungen und 
Aquarelle des deutschen Expressionismus, Städtische 
Galerie Bietigheim-Bissingen u.a., 1990/91; Otto Dix. Die 
frühen Jahre. Zeichnungen, Aquarelle, Graphik, Museum für 
Neue Kunst, Freiburg 1995, Kat.-Nr. 15.
Provenienz:
Galerie „Im Erker“, St. Gallen, 1961/62; Galerie Brinke & 
Riemenschneider, Hamburg, 1971; Galerie Nierendorf, Berlin, 
1978 bis 1981; Sammlung/Nachlass Serge Sabarsky, New 
York, 1981 bei Vorgenannter erworben; Sammlung/Stiftung 
Vally Sabarsky, New York.
€ 15.000/18.000
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Otto Dix

559N | „Dompteuse“
Radierung mit Kaltnadel auf Kupferdruckpapier. (1922). Ca. 
39,5 × 29,5 cm (Blattgröße ca. 48 × 42,5 cm). Eines von 50 
nummerierten Exemplaren. Signiert unten rechts, betitelt 
unten mittig.
Erschienen als Blatt 10 der 10-teiligen Mappe „Zirkus“, 
herausgegeben von Otto Dix.
Karsch 41 II (von II).
Ausstellung:
Otto Dix. Die frühen Jahre, Erholungshaus der Bayer AG, 
Leverkusen u.a. 1989–1999, Kat.-Nr. 72 bzw. 86;
Visual Weimar. 1919–1933, Middlebury College Museum of 
Art, Middlebury/Vermont 2014.
Provenienz:
Sammlung/Nachlass Serge Sabarsky, New York, 1984 
erworben; Sammlung/Stiftung Vally Sabarsky, New York.
€ 5.000/7.000

560N | Entbindung I – Studie zum Gemälde „Geburt“
Bleistift auf Velin. (1927). Ca. 45 × 38 cm. Signiert unten 
rechts.
Im Jahr der Geburt seines zweiten Kindes, dem Sohn Ursus, 
zeichnet Dix mehrere Studien zu dem Thema Entbindung. 
Das im selben Jahr begonnene Gemälde „Geburt“ bleibt 
jedoch unvollendet (vgl. WVZ Löffler 1927/12).
Lorenz NSk 8.3.4.
Literatur:
Weiland, Gundula, Geburtshilfe im Spiegelbild der Kunst und 
Gesellschaft im Deutschland des 20. Jahrhunderts. Die 
Bilder der Geburt im Werk von Otto Dix, Diss. Ludwig-Maxi-
milians-Universität München, München 1998, mit Abb. 1. 
Ausstellung:
German Realist Drawings of the 1920’s, David Nolan Gallery, 
New York 1988; Naked Truth: The Body in Early 20th-Centu-
ry Germany and Austria, Middlebury College Museum of Art, 
Middlebury/Vermont 2015.
Provenienz:
Nachlass Otto Dix, Hemmenhofen;
Sammlung/Nachlass Serge Sabarsky, New York, 1986 bei 
Vorgenanntem erworben;
Sammlung/Stiftung Vally Sabarsky, New York.
€ 5.000/7.000

Otto Dix

561N | „Technisches Personal“
Radierung mit Kaltnadel auf chamoisfarbenem Velin. (1922). 
Ca. 29,5 × 19,5 cm (Blattgröße ca. 49,5 × 43 cm). Eines von 50 
nummerierten Exemplaren. Signiert unten rechts, betitelt 
unten mittig.
Erschienen als Blatt 8 der 10-teiligen Mappe „Zirkus“, 
herausgegeben von Otto Dix.
Karsch 39 II (von II).
Literatur:
Sabarsky, Serge (Hrsg.), Graphik des deutschen Expressio-
nismus, Stuttgart/München 1991, Kat.-Nr. 32,  
mit s/w Abb. S. 63.

Ausstellung:
Otto Dix. Die frühen Jahre, Erholungshaus der Bayer AG, 
Leverkusen u.a. 1989–1995, Kat.-Nr. 71 bzw. 85;
Graphik des deutschen Expressionismus, Neuer Sächsischer 
Kunstverein, Dresden u.a. 1991–1993, Kat.-Nr. 32, mit s/w 
Abb. S. 63.
Provenienz: 
Lempertz, Köln 14.5.1975, Los 209 (komplette Mappe);
Sammlung/Nachlass Serge Sabarsky, New York;
Sammlung/Stiftung Vally Sabarsky, New York.
€ 7.000/10.000
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George Grosz
1893 – Berlin – 1959

562N | Entwurf: Gottes sichtbarer Segen ist bei mir
Tuschzeichnung auf cremefarbenem, festem Velin. (1922). 
Ca. 56,5 × 46 cm. Bezeichnet „Stille Nacht Heilige Nacht“ und 
„20“ unten rechts.
Verso von fremder Hand bezeichnet und datiert.
Literatur:
Grosz, George, Die Gezeichneten, Berlin 1921, Abb. 42;
Grosz, George. Love Above All And Other Drawings, 
Toronto/London 1971, mit Abb. 77;
Grosz, George, Ein kleines Ja und ein großes Nein. Sein 
Leben von ihm erzählt, Hamburg 1974, S. 36;
Hess, Hans, George Grosz, New Haven/London 1974, S. 113, 
mit s/w Abb. 103;
Whitford, Frank (Hrsg.), The Berlin of George Grosz. 
Drawings, Watercolours and Prints, 1912–1930, London 1997, 
S. 194, mit s/w Abb.

George Grosz

563N | „Gruß aus Sachsen“
Tuschzeichnung auf cremefarbenem festem Velin. (1920). 
Ca. 42 × 41 cm. Verso betitelt.
Verso von fremder Hand bezeichnet und datiert.
Literatur:
Grosz, George, An Autobiography, transl. by Nora Hodges, 
New York 1983, S. 89.
Ausstellung:
George Grosz, Serge Sabarsky Gallery, New York 1980, 
Kat.-Nr. 20; George Grosz: Gli anni di Berlino, Palazzo Reale, 
Mailand u.a. 1985–1995, Kat.-Nr. 55 bzw. 77 bzw. 31; 
Zeichnungen und Aquarelle des deutschen Expressionis-
mus, Städtische Galerie Bietigheim-Bissingen u.a., 1990/91, 
mit s/w Abb.; Shepherd W & K Galleries, New York 2023.

Provenienz:
Nachlass George Grosz, Princeton, verso mit dem kaum 
sichtbaren Stempel (nicht bei Lugt) und der handschriftli-
chen Nummerierung „3–19–6“;
Martin Grosz, Princeton;
Sammlung/Nachlass Serge Sabarsky, New York, 1979 bei 
Vorgenanntem erworben;
Sammlung/Stiftung Vally Sabarsky, New York.

Die Tuschzeichnung diente als Vorlage für den gleichnamigen 
Druck in der Grafikmappe „Ecce Homo“ von 1920. Die gesamte 
Reihe entstand 1916 bis 1923. 1924 wurde die Gesamtpublika-
tion als „grob unzüchtig“ zensiert und die Verbreitung untersagt.
€ 7.000/9.000

Ausstellung:
Drawings and watercolors by George Grosz (1893–1959), 
Serge Sabarsky Gallery, New York 1980, Kat.-Nr. 21;
George Grosz: Gli anni di Berlino, Palazzo Reale, Mailand u.a. 
1985–1995, Kat.-Nr. 107 bzw. 55;
Zeichnungen und Aquarelle des deutschen Expressionis-
mus, Städtische Galerie Bietigheim-Bissingen u.a., 1990/91;
Shepherd W & K Galleries, New York 2023.
Provenienz:
Nachlass George Grosz, Princeton, mit dem Stempel (nicht 
bei Lugt) und handschriftlicher Nummerierung „3–19–8“;
Martin Grosz, Princeton;
Sammlung/Nachlass Serge Sabarsky, New York, 1979 bei 
Vorgenanntem erworben;
Sammlung/Stiftung Vally Sabarsky, New York.

Vorlage zur Lithografie „Gottes sichtbarer Segen ist bei mir“ 
für die Mappe „Die Räuber“.
€ 7.000/9.000
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Otto Dix
1891 Untermhaus bei Gera – Singen 1969

564N | Dame mit Reiher
Lithografie auf Bütten. (19)22. Ca. 38 × 27,5 cm (Blattgröße 
ca. 41 × 30,5 cm). Eines von 120 Exemplaren. Signiert und 
schwer leserlich datiert unten rechts.
Herausgegeben vom Euphorion-Verlag, Berlin, mit dem 
Trockenstempel.
Karsch 62 II c (von II).
Literatur:
Sabarsky, Serge (Hrsg.), Druckgraphik des deutschen 
Expressionismus, Mailand 1984, Kat.-Nr. 10, mit s/w Abb. S. 6; 
Sabarsky, Serge (Hrsg.), Graphik des deutschen Expressionis-
mus, Stuttgart/München 1991, Kat.-Nr. 35, mit s/w Abb. S. 68.

Otto Dix

565N | „Maud Arizona“ (Suleika, das tätowierte Wunder)
Radierung auf Kupferdruckpapier. (19)22. Ca. 30 × 20 cm 
(Blattgröße ca. 47,5 × 37 cm). Ein „Probedruck“-Exemplar 
außerhalb einer Auflage von 50. Signiert und datiert unten 
rechts sowie betitelt unten mittig.
Erschienen als Blatt 5 der 10-teiligen Mappe „Zirkus“, 
herausgegeben von Otto Dix.
Karsch 36 II (von II).
Provenienz:
Sammlung/Nachlass Serge Sabarsky, New York;
Sammlung/Stiftung Vally Sabarsky, New York.
€ 7.000/10.000

Ausstellung:
Otto Dix. Die frühen Jahre, Erholungshaus der Bayer AG, 
Leverkusen u.a. 1989/90.
Provenienz:
Sammlung/Nachlass Serge Sabarsky, New York;
Sammlung/Stiftung Vally Sabarsky, New York.
€ 3.000/4.000
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Erich Heckel
1883 Döbeln/Sachsen – Radolfzell 1970

566N | „Bootshafen Konstanz“
Aquarell, Gouache und Bleistift auf Bütten von J.W. Zanders. 
(19)28. Ca. 53,5 × 66 cm. Signiert, datiert und betitelt unten 
rechts.
Wir danken Renate Ebner, Nachlass Erich Heckel, Hemmen-
hofen, für die freundlichen Hinweise bei der Katalogisierung 
dieses Werkes. Das Aquarell ist im Nachlass-Archiv  
registriert.

Erich Heckel

567N | Zwei Akte am Strand (Sitzende und Liegende  
am Strand)
Aquarell, Gouache und Kohle auf Maschinenbütten. (19)22. 
Ca. 35 × 43 cm. Signiert und datiert unten rechts.
Verso von fremder Hand bezeichnet.
Wir danken Renate Ebner, Nachlass Erich Heckel, Hemmen-
hofen, für die freundlichen Hinweise bei der Katalogisierung 
dieses Werkes. Das Aquarell ist im Nachlass-Archiv registriert.
Ausstellung:
Expressionists, Serge Sabarsky Gallery, New York 1980, 
Kat.-Nr. 15; Expressionist Drawings and Watercolors, Serge 
Sabarsky Gallery, New York 1980, Kat.-Nr. 16; An Exhibition of 
Works by Erich Heckel, Serge Sabarsky Gallery, New York 
1981, Kat.-Nr. 4; Expressionisten: Zeichnungen, Aquarelle, 
Druckgraphik, Galerie Ilse Schweinsteiger, München 1981, 
Kat.-Nr. 47; German Expressionists, Serge Sabarsky Gallery, 

New York 1984, Kat.-Nr. 6; Expressionists: Paintings, water-
colors and drawings by 12 German Expressionists, Serge 
Sabarsky Gallery, New York 1984, Kat.-Nr. 41, mit farb. Abb. 
S. 86; German Expressionists, Serge Sabarsky Gallery, New 
York 1986, Kat.-Nr. 11; Zeichnungen und Aquarelle des 
deutschen Expressionismus, Städtische Galerie Bietigheim-
Bissingen u.a., 1990/91, mit farb. Abb.; Erich Heckel – Die 
frühen Jahre – Zeichnungen, Aquarelle, Graphik, Städtische 
Galerie Bietigheim-Bissingen/Stadt Rosenheim, 1995/96, 
S. 46; The Expressionist Nude, Neue Galerie Museum, New 
York 2016.
Provenienz:
Ketterer, München 1.5.1968, Los 367; Hauswedell & Nolte, 
Juni 1975, Los 604; Galerie Nierendorf, Berlin; Sammlung/
Nachlass Serge Sabarsky, New York, 1980 bei Vorgenannter 
erworben; Sammlung/Stiftung Vally Sabarsky, New York.
€ 15.000/20.000

Ausstellung:
New Acquisitions. The Collection of Mrs. John D. Rockefeller, 
Jr., The Museum of Modern Art, New York 1936.
Provenienz:
I.B. Neumann, New York, in Kommission vom Künstler;
Abby Aldrich Rockefeller, New York;
The Museum of Modern Art, New York;
Sammlung/Nachlass Serge Sabarsky, New York, 1982 von 
Vorgenanntem erworben;
Sammlung/Stiftung Vally Sabarsky, New York.
€ 10.000/15.000
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Otto Mueller
1874 Liebau/Schlesien – Breslau 1930

568N | Bildnis Eugen
Lithografie auf chamoisfarbenem, glattem Velin. (1919).  
Ca. 40 × 31,5 cm (Blattgröße ca. 47,5 × 38 cm). Das bei Karsch 
genannte Exemplar von insgesamt nur 3 bekannten 
Abzügen (gesamt ca. 8 Exemplare). Signiert unten rechts.
Karsch 120 II (von II).
Literatur:
Sabarsky, Serge (Hrsg.), Druckgraphik des deutschen 
Expressionismus, Mailand 1984, Kat.-Nr. 4,  
mit s/w Abb. S. 150.

Hermann Max Pechstein
1881 Zwickau – Berlin 1955

569N | Das Vater Unser V: Unser täglich Brot
Handkolorierter Holzschnitt auf chamoisfarbenem Kupfer-
druckpapier. (1921). Ca. 40 × 29,5 cm (Blattgröße ca.  
59,5 × 41 cm). Eines von 50 Exemplaren der unter Aufsicht 
des Künstlers handkolorierten Ausgabe A.  
Signiert unten rechts.
Blatt V der 12-teiligen Mappe „Das Vater Unser“, erschienen 
im Propyläen-Verlag, Berlin. Ein Exemplar dieses Blattes 
wurde 1937 auf der nationalsozialistischen Feme-Ausstellung 
„Entarte Kunst“ in München gezeigt.
Krüger H 261 A.

Literatur:
Sabarsky, Serge (Hrsg.), Druckgraphik des deutschen 
Expressionismus, Mailand 1984, Kat.-Nr. 11, mit farb. Abb.  
S. 195; Sabarsky, Serge (Hrsg.), Graphik des deutschen 
Expressionismus, Stuttgart/München 1991, Kat.-Nr. 154,  
mit farb. Abb. S. 206.
Ausstellung:
Max Pechstein, Serge Sabarsky Gallery, New York 1970;
Graphik des deutschen Expressionismus, Künstlerhaus, Wien 
u.a. 1984–1993, Kat.-Nr. 11 bzw. 154.
Provenienz:
Sammlung/Nachlass Serge Sabarsky, New York, wohl 1970 
als Leihgabe, um 1984 erworben;
Sammlung/Stiftung Vally Sabarsky, New York.
€ 3.000/4.000

Ausstellung:
Zeichnungen, Aquarelle, Druckgrafik, Galerie  
Ilse Schweinsteiger, München 1984;
Graphik des deutschen Expressionismus, Künstlerhaus,  
Wien u.a. 1984–1993, Kat.-Nr. 4 bzw. 114;
Graphik der Brücke, Martinskirche, Müllheim 1995;
Neue Galerie, Museum for German and Austrian Art, New 
York 2009/2010.
Provenienz:
Kunstarchiv Wilhelm Friedrich Arntz, Haag/Oberbayern; 
Sammlung/Nachlass Serge Sabarsky, New York, 1984 bei 
Vorgenanntem erworben; Sammlung/Stiftung Vall Sabarsky, 
New York.
€ 6.000/8.000
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Max Beckmann
1884 Leipzig – New York 1950

570N | Die Enttäuschten II
Lithografie auf cremefarbenem Velin. (1922). Ca. 47,5 × 38 cm 
(Blattgröße ca. 68 × 53 cm). Eines von 100 nummerierten 
Exemplaren. Signiert unten mittig.
Blatt 6 der insgesamt 10 Blatt umfassenden Mappe „Berliner 
Reise“, herausgegeben von I.B. Neumann, Berlin.
Hofmaier 218 B (von B).
Literatur:
Glaser, Curt, Meier Graefe, Julius, Fraenger, Wilhelm, 
Hausenstein, Wilhelm, Max Beckmann, München 1924, 
Kat.-Nr. 193; Gallwitz, Klaus, Max Beckmann. Die Druckgra-
phik. Radierungen, Lithographien, Holzschnitte, Karlsruhe 
1962, Kat.-Nr. 187; Belting, Hans, Max Beckmann. Die Malerei 

Max Beckmann

571N | Die Seiltänzer
Radierung mit Kaltnadel auf Velin. (1921). Ca. 25 × 24,5 cm 
(Blattgröße ca. 53 × 38 cm). Eines von 125 Exemplaren auf 
diesem Papier. Signiert unten rechts.
Blatt 8 aus der Mappe „Der Jahrmarkt“, herausgegeben 1922 
vom Verlag der Marées-Gesellschaft, R. Piper & Co., Mün-
chen, mit dem Trockenstempel.
Hofmaier 198 B b (von B b).
Literatur:
Glaser, Curt, Meier Graefe, Julius, Fraenger, Wilhelm, 
Hausenstein, Wilhelm, Max Beckmann, München 1924, 
Kat.-Nr. 173; Gallwitz, Klaus, Max Beckmann. Die Druckgra-
phik. Radierungen, Lithographien, Holzschnitte, Karlsruhe 
1962, Kat.-Nr. 170; Sabarsky, Serge (Hrsg.), „Max Beckmann“, 
in: Druckgraphik des deutschen Expressionismus, Mailand 
u.a., 1984/85, Kat.-Nr. 8, S. 229, mit s/w Abb. S. 36.

als Konfession, in: Sabarsky, Serge (Hrsg.), Malerei des 
deutschen Expressionismus, Stuttgart u.a. 1987–1990, mit 
s/w Abb. S. 66 bzw. 144 bzw. 58.
Ausstellung:
Graphik des deutschen Expressionismus, Künstlerhaus, Wien 
u.a. 1984–1993, Kat.-Nr. 15 bzw. 16;
Max Beckmann. Das graphische Werk 1911–1946, Kunstver-
ein Freiburg im Marienbad u.a., 1998/99, Kat.-Nr. 67;
Neue Galerie Museum, New York 2009–2011.

Provenienz:
Dr. Wilhelm F. Arntz, Haag / Oberbayern; Sammlung/
Nachlass Serge Sabarsky, New York, 1984 bei Vorgenanntem 
erworben; Sammlung/Stiftung Vally Sabarsky, New York.
€ 8.000/12.000

Ausstellung:
Max Beckmann. Das graphische Werk 1911–1946, Kunstver-
ein Freiburg im Marienbad u.a., 1998/99, Kat.-Nr. 53.
Provenienz:
Associated American Artists, New York; Sammlung/Nachlass 
Serge Sabarsky, New York, 1982 bei Vorgenannter erworben;
Sammlung/Stiftung Vally Sabarsky, New York.
€ 3.000/4.000
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Christian Rohlfs
1849 Niendorf – Hagen 1938

572 | Beratung
Kolorierter Holzschnitt auf Bütten mit Wz. (1913).  
Ca. 36 × 26,5 cm (Blattgröße ca. 58 × 48 cm). Einziges bisher 
bekanntes handkoloriertes Exemplar (Auflagenhöhe 
unbekannt). Monogrammiert unten rechts in der Darstellung. 
Unikatcharakter.
Vogt 74; Utermann 98. 
Provenienz: 
Nachlass des Künstlers, verso mit dem Stempel (Lugt 2143a) 
und der handschriftlichen Bestätigung der Witwe Helene 
Rohlfs („Frau Christian Rohlfs“); Privatsammlung, Nordrhein-
Westfalen; Hauswedell & Nolte, Hamburg 8.12.2001, Los 
1002; Privatsammlung, Hessen.

Für dieses einzigartige Exemplar des Holzschnittes wählt Rohlfs 
eine dunkelgrüne Druckfarbe aus und überarbeitet das Blatt 
anschließend fast vollständig mit Aquarellfarbe. Die Gesichter 
und Hände sind in Ocker, die Schuhe schwarz und die Gewän-
der der einzelnen Figuren in verschiedenen Blautönen, in Braun-
rot und in einem etwas dunkleren Ocker koloriert.
€ 3.500/4.500

Max Beckmann
1884 Leipzig – New York 1950

573 | Selbstbildnis
Holzschnitt auf chamoisfarbenem Maschinenbütten. (1922). 
Ca. 22 × 15,5 cm (Blattgröße ca. 53 × 38 cm). Eines von 65 
Exemplaren einer Auflage von insgesamt 125.  
Signiert unten rechts.
Hofmaier 226 III B e (von III B f).
Provenienz:
Privatsammlung, Bayern.
€ 3.000/4.000

Max Beckmann

574N | Die Bettler
Lithografie auf chamoisfarbenem Kupferdruckpapier. (1922). 
Ca. 46,5 × 33,5 cm (Blattgröße ca. 68 × 53 cm). Eines von 100 
nummerierten Exemplaren. Signiert unten rechts.
Blatt 7 der insgesamt 10 Blatt umfassenden Mappe „Berliner 
Reise“, herausgegeben von I.B. Neumann, Berlin.
Hofmaier 219 II B (von B).
Literatur:
Sabarsky, Serge (Hrsg.), Druckgraphik des deutschen 
Expressionismus, Mailand 1984, Kat.-Nr. 14, mit s/w Abb.  
S. 42; Sabarsky, Serge (Hrsg.), Graphik des deutschen 
Expressionismus, Stuttgart/München 1991, Kat.-Nr. 17,  
mit s/w Abb. S. 45.
Ausstellung:
Graphik des deutschen Expressionismus, Künstlerhaus, Wien 
u.a. 1984–1993, Kat.-Nr. 14 bzw. 17; Max Beckmann. Das 
graphische Werk 1911–1946, Kunstverein Freiburg im 
Marienbad, Freiburg u.a. 1998, Kat.-Nr. 68.
Provenienz:
Kunstarchiv Wilhelm Friedrich Arntz, Haag/Oberbayern;
Sammlung/Nachlass Serge Sabarsky, New York, 1984 bei 
Vorgenanntem erworben; Sammlung/Stiftung Vally Sabarsky, 
New York.
€ 3.000/4.000

Karl Hubbuch
1891 – Karlsruhe – 1979

575 | Frau mit Katze
Tuschfeder in Braun mit Farbstift auf dünnem Zeichenblock-
papier. (Wohl 1920er Jahre). Ca. 32,5 × 42 cm. Monogram-
miert seitlich unten links.
Verso wohl von fremder Hand nummeriert „83“ im Kreis.
Provenienz:
Nachlass des Künstlers; Privatsammlung, Nordrhein-Westfalen.

Bei der Dargestellten handelt es sich wohl um Hilde Hubbuch 
(1905–1971), der ersten Frau des Künstlers, die nach ihrer Aus-
bildung am Baushaus sehr erfolgreich als Fotografin arbeitete.
€ 3.000/4.000
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Karl Schmidt-Rottluff
1884 Rottluff bei Chemnitz – Berlin 1976

576 | Heuschober auf dem Haff
Aquarell und Tuschpinsel auf Velin von CM Fabriano. (19)37. 
Ca. 50 × 69,5 cm. Signiert unten links, mit der datierenden 
Werknummer „3741“ unten rechts.
Mit einer Echtheitsbestätigung von Prof. Dr. Gunther Thiem, 
Stuttgart, vom 9.8.2001 (in Kopie).
Wir danken Christiane Remm, Karl und Emy Schmidt-Rottluff 
Stiftung, Berlin, für die freundlichen Hinweise bei der 
Katalogisierung dieses Werkes. Die Arbeit ist im Archiv der 
Stiftung dokumentiert.
Provenienz:
Privatbesitz, Süddeutschland.
€ 18.000/22.000

Ernst Ludwig Kirchner
1880 Aschaffenburg – Frauenkirch/Davos 1938

577 | Berglandschaft mit Skiläufern
Farbiger Holzschnitt auf Japan. (1936). Ca. 50 × 37 cm 
(Blattgröße ca. 56,5 × 38,5 cm). Ein weiteres von bislang nur 
einem bekannten Exemplar des II. Zustandes. 
Am Unterrand von fremder Hand bezeichnet „Nr 26“ sowie 
mit der alten Preisangabe „240,-“.
Dube H 660; Gercken 1768 II (von II), dieses Exemplar dort 
nicht erwähnt.
Wir danken Professor Dr. Günther Gercken, Lütjensee, für die 
freundlichen Hinweise bei der Katalogisierung dieses 
Werkes.
Provenienz:
Privatbesitz, Norddeutschland.

Zweites bekanntes Exemplar des II. Zustandes von 2 Stöcken 
und erstes Exemplar auf dem Kunstmarkt. Unikatcharakter.
€ 15.000/20.000
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Ernst Barlach
1870 Wedel – Rostock 1938

578 | Weinende Frau
Bronze mit dunkelbrauner Patina. (1923). Höhe ca. 43 cm 
(Standfläche ca. 11 × 11 cm). Eines von zwölf nummerierten 
Exemplaren der ab 1961 gegossenen Bronzeausführung. Mit 
der eingeritzten Signatur und dem Gießerstempel „H.NOACK 
BERLIN“ an der hinteren unteren Seitenkante.
Laur 363.
Provenienz:
Galerie Nierendorf, Berlin;
Privatbesitz, Baden-Württemberg, 1981 bei Vorgenannter 
erworben, durch Erbfolge an den jetzigen Besitzer.

Barlach schafft 1923 einen ersten Entwurf in Gips sowie eine 
Holzfigur. Von dem Gips werden weitere Stuccogüsse abge-
nommen. Doch erst nach seinem Tod, 1961, beginnt die Gieße-
rei Noack mit der Fertigung der Bronzeauflage.
€ 15.000/20.000

Reinhold Ewald
1890 – Hanau – 1974

579 | Kubistisches Picknick
Öl auf Holz. (19)20. Ca. 140 × 150 cm. Signiert und datiert 
unten rechts.
Fest im Rahmen montiert. Zur Katalogsierung nicht ausgerahmt. 
Gemalt auf vier aneinander montierten Holzplatten.
Verso handschriftlich bezeichnet ,,36“.
Provenienz: 
Ehemals Privatsammlung, Schleswig-Holstein.

Seltenes großformatiges Gemälde Ewalds, dass zu seinem vor-
wiegend expressionistisch-kubistisch geprägten Hauptwerk der 
1920er Jahre zu zählen ist. Bedeutende Werke des Künstlers 
befinden sich im Historischen Museum Hanau. Mit einer großen 
Retrospektive ehrten 2015/16 die Stadt Frankfurt und Hanau 
ihren Ehrenbürger, der u.a. als Lehrer an der Hanauer Zeichen-
akademie tätig war. Er hinterlässt ein vielschichtiges Werk von 
Malerei über Schmuck bis hin zu Glas- und Emaillearbeiten.
€ 15.000/20.000
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Emil Nolde
1867 Nolde – Seebüll 1956

580 | Marschlandschaft
Aquarell und Tusche auf Japanbütten. (Um 1920/22).  
Ca. 35 × 47 cm. Signiert unten rechts. 

Mit einer Echtheitsbestätigung von Professor Dr. Manfred 
Reuther, Nolde Stiftung, Seebüll, vom 14.4.2014.

Provenienz: 
Privatsammlung Nordrhein-Westfalen.

•  Zu sehen ist die Landschaft um Utenwarf, nicht weit entfernt 
von Noldes heimatlichem Tondern an der Westküste Schles-
wigs

•  Nolde greift die in seinen Aquarellen die Tradition der ro-
mantischen Landschaftsmalerei auf

•  Der Künstler gibt die Marschlandschaft in leuchtenden, 
dramatischen Farben wieder

In seinen weiten Landschaften des nordschleswigschen Flach-
lands konfrontiert Nolde den Betrachter mit der unendlichen 
Weite von Himmel und Erde und greift somit eine Tradition der 
romantischen Landschaftsmalerei auf. Er wählt bevorzugt ent-
weder niedrige Horizontlinien, in denen sich der Himmel endlos 
über die Felder beugt, oder, wie in diesem Aquarell, hohe Ho-
rizonte, unter denen sich das Wasser und die Marsch weit aus-
dehnen. Der Schritt in ein abstraktes Farbgefüge wird hier nur 
durch die wenigen Gebäudeformen, die in der Ferne auftauchen, 
verhindert. Menschen finden sich in diesen Landschaften grund-
sätzlich nicht. Hier knüpft der Künstler an die romantische Idee 
der unbändigen Natur und der Nichtigkeit der Menschen an. 
Der Künstler selbst spricht in seiner Autobiografie von seinem 
„romantisch phantastischen freien Schaffen“. Nolde zieht 1916 
in ein kleines Bauernhaus, genannt Utenwarf, bei Tondern am 
Fluss Wiedau an der Westküste Schleswigs. Das vorliegende 
Aquarell zeigt den Blick von Utenwarf auf Aventoft, eine von 
Wasserflächen umgebene Gemeinde. Nolde gibt die Landschaft 
in dramatischen Farben wieder: Der Abendhimmel glüht bläulich-
violett, die grüne Marsch wird vom Gelb und Blau der Bäche 
durchtrennt. Doch ist Nolde nicht nur an den Farben dieser 
Landschaft interessiert. Eine Radierung mit dem Titel „Über-
schwemmung“ aus dem gleichen Jahr zeigt das Motiv in 
Schwarz-Weiß (siehe Schiefler/Mosel 223). Nolde ist also eben-
so von dem Spiel der Kurven und Linien des Wassers und der 
Wolken fasziniert. 1926 gibt Nolde den Bauernhof auf, da die 
für ihn so inspirierende Marschlandschaft durch die fortschrei-
tende Entwässerung und Erschließung des Landes um Utenwarf 
langsam zerstört wurde.
€ 50.000/60.000
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Karl Schmidt-Rottluff
1884 Rottluff bei Chemnitz – Berlin 1976

581R | „Koralle und Schneckenhäuser“
Aquarell und Tuschpinsel auf festem Velin. (19)61.  
Ca. 50,5 × 70 cm. Signiert unten rechts, mit der datierenden 
Werknummer „6163“ unten links sowie verso betitelt.
Verso mit der Vorgangsnummer „65/5“.
Wir danken Christiane Remm, Karl und Emy Schmidt-Rottluff 
Stiftung, Berlin, für die freundlichen Hinweise bei der 
Katalogisierung dieses Werkes. Die Arbeit ist im Archiv der 
Stiftung dokumentiert.
Provenienz:
Ehemals Nachlass des Künstlers, verso mit dem Nachlass-
stempel und der Nummer „B 670“.
€ 12.000/15.000

Erich Heckel

583N | „Landschaft in Angeln“
Aquarell, Gouache und Kreide auf Bütten von J.W. Zanders. 
(19)28. Ca. 53 × 66 cm. Signiert, datiert und betitelt  
unten links.
Wir danken Renate Ebner, Nachlass Erich Heckel, Hemmen-
hofen, für die freundlichen Hinweise bei der Katalogisierung 
dieses Werkes. Das Aquarell ist im Nachlass-Archiv registriert.
Ausstellung:
Erich Heckel. Gemälde, Aquarelle, Zeichnungen, Galerie 
Wolfgang Ketterer, München u.a. 1966, Kat.-Nr. 162;
An Exhibition of Works by Erich Heckel, Serge Sabarsky 

Erich Heckel
1883 Döbeln/Sachsen – Radolfzell 1970

582N | „Harzlandschaft“
Aquarell und Gouache auf Bütten. (19)37. Ca. 57 × 69 cm. 
Signiert, datiert und betitelt unten rechts.
Wir danken Renate Ebner, Nachlass Erich Heckel, Hemmen-
hofen, für die freundlichen Hinweise bei der Katalogisierung 
dieses Werkes. Das Aquarell ist im Nachlass-Archiv registriert.
Ausstellung:
Heckel. Aquarelle, Zeichnungen, Lithographien, Kunstmuse-
um, Goslar 1979; Galerie Ilse Schweinsteiger, München 1988, 
Kat.-Nr. 57; Grace Borgenicht Gallery, New York 1992.
Provenienz:
Nachlass des Künstlers; Sammlung/Nachlass Serge Sa-
barsky, New York, 1982 bei Vorgenanntem erworben;
Sammlung/Stiftung Vally Sabarsky, New York.
€ 7.000/10.000

Gallery, New York 1981, Kat.-Nr. 9;
Expressionisten 2: Aquarelle, Zeichnungen, Ölbilder, Galerie 
Ilse Schweinsteiger, München 1982, Kat.-Nr. 46;
Galerie Ilse Schweinsteiger, München 1988, Kat.-Nr. 52.
Provenienz:
Galerie Wolfgang Ketterer, München, 1966; 
Sammlung R. Riegelman;
Sammlung/Nachlass Serge Sabarsky, New York,  
1980 bei Vorgenannter erworben;
Sammlung/Stiftung Vally Sabarsky, New York.
€ 10.000/15.000
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Max Oppenheimer (gen. Mopp)
1885 Wien – New York 1954

584N | Das tägliche Leben: Rettiche
Öl auf Leinwand. (1935). Ca. 31 × 35 cm. Signiert „MOPP“ 
mittig rechts.

Puttkamer 247.

Ausstellung:
Kollektivausstellung MOPP. CXXXIX. Ausstellung der 
Vereinigung bildender Künstler, Wiener Secession, Wien 
1935/36, Kat.-Nr. 9.

Provenienz:
Österreich, wohl Privatbesitz (Ausfuhr des Gemäldes aus 
Österreich vor April 1938, siehe Stempel verso auf dem 
Keilrahmen: „Zentralstelle für Denkmalschutz im  
Bundesmin. f. Unterricht“);
Kerry Burt, Los Angeles, bis 1988;
Sammlung/Nachlass Serge Sabarsky, New York,  
1988 bei Vorgenanntem erworben;
Sammlung/Stiftung Vally Sabarsky, New York.

•  Aus der Werkgruppe „Das tägliche Leben“ mit kleinforma-
tigen Stilleben aus dem häuslichen Milieu

•  1935/36 in letzter großen Einzelausstellung Oppenheimers 
in Wien gezeigt

•  Das Genre Stillleben spielt eine große Rolle in Oppenheimers 
Schaffen

Der 1885 in Wien geborene Max Oppenheimer gilt als großer 
Musikkenner und einer der ersten Expressionisten in Öster-
reich. Früh stellt er in seiner Heimat und im deutschsprachigen 
Raum aus und feiert erste Erfolge. Neben Oskar Kokoschka 
und Egon Schiele zählt er zu den bedeutenden Vertretern der 
österreichischen Moderne.

Im März 1932 kehrt Max Oppenheimer von Berlin nach Wien 
zurück, da die Folgen der Weltwirtschaftskrise und die insta-
bile politische Lage, die 1933 in die Machtergreifung Adolf 
Hitlers münden sollte, in Deutschland für ihn als Maler ein 
Einkommen unmöglich machten.

Anlässlich seines 50. Geburtstages ehrt ihn die Wiener 
Secession im Winter 1935/36 mit einer insgesamt 56 Num-
mern, davon 36 Gemälden, umfassenden Ausstellung. Es 

sollte seine letzte große Einzelausstellung überhaupt werden, 
nur noch gefolgt von einer kleineren im amerikanischen Exil 
in New York und Chicago.

Einen Schwerpunkt der Ausstellung bildet eine Werkgrup-
pe aus den Jahren 1934/35, die hier zum ersten Mal gezeigt 
wird, mit dem Titel „Das tägliche Leben“ – kleinformatige Still-
leben mit Themen aus dem häuslichen Milieu. Zu dieser Werk-
gruppe gehört auch das vorliegende Gemälde „Rettiche“ von 
1935, das unter der Nr. 9 gezeigt wird.

Oppenheimer vertieft hier seine Beschäftigung mit dem 
Genre Stillleben, das bereits in den 1920er Jahren eine größe-
re Rolle in seinem Schaffen spielte. Stilistisch hat er sich jedoch 
seit 1929 einer spätimpressionistischen Malweise zugewandt.
€ 20.000/30.000
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Richard Scheibe
1879 Chemnitz – Berlin 1964

585 | Laufendes Pferd mit gesenktem Kopf
Gips, unter Schellack. (1910/11). Ca. 25 × 34 × 9 cm.
Es existieren wohl insgesamt 2 Gipsmodelle. Ein Lebzeitguss 
aus Bronze wurde vermutlich im Krieg zerstört.  
Laut mündlicher Aussage der Famile des Künstlers gibt es 
zwei Nachgüsse aus den 1960/70er Jahren.
George 42 (unveröffentlichte Dissertation).
Provenienz: 
Karl Scheibe, Dortmund (Bruders des Künstlers ), seit etwa 
den 1950er Jahren;  
Privatbesitz, Bayern, durch Erbfolge an den jetzigen Besitzer.
€ 3.500/4.500

Grete Schick
1906 Frankfurt/Main – Mühlheim 1981

586R | Zwei Kugelspieler
Nussbaum, geleimt. (Wohl 1930er Jahre). Ca. 21,5 × 35 × 25 cm.

Grete Schick gehört zu den Künstlern der sogenannten 
„Verschollenen Generation“, die nach dem Zweiten Weltkrieg 
in Vergessenheit geraten und erst ab den 1980er Jahren 
wiederentdeckt werden. Die Frankfurterin Schick studiert an 
der Essener Kunstgewerbeschule und reist anschließend 
dank eines Stipendiums nach Italien und Paris. 1935 kehrte 
sie nach Deutschland zurück, doch gelingt es ihr aufgrund 
der nationalsozialistischen Kunst- und Kulturpolitik nicht, als 
Bildhauerin richtig Fuß zu fassen und stellt daraufhin in den 
1940er Jahren ihre künstlerische Tätigkeit ein. Erst nach 
ihrem Tod wird Schicks Œuvre wiederentdeckt. Ihr Nachlass 
umfasste lediglich etwa 20 Werke, darunter neben Terrakot-
ta-Figuren vor allem Holzskulpturen.

Die stilistische Nähe zu Ernst Barlach ist unverkennbar, doch 
findet Grete Schick ihre ganz eigene kraftvoll-expressive Bild-
sprache. Dies zeigt auch die Holzskulptur der „Zwei Kugelspieler“. 
Die beiden, scheinbar miteinander verschmolzenen und blockhaft 
erfassten Figuren mit kindlich großen Köpfen sind in dynamisch 
gebeugter Haltung beim Kegelspiel dargestellt. Die lebendige 
und weitgehend ungeglättete Holzoberfläche lässt deutlich die 
Arbeitsspuren des Schnitzwerkzeuges erkennen. Schicks Ge-
staltung ist unpathetisch und doch äußerst ausdrucksstark.
€ 3.000/3.500

George Grosz
1893 – Berlin – 1959

587N | Stehender Frauenakt
Öl und Gouache auf glattem Velin. (Um 1940). Ca. 67 × 46 cm. 
Signiert unten rechts. Verso feine Frauenakt-Zeichnung.
Ausstellung:
Galerie Salis, Salzburg 1986;
Phyllis Krause Gallery, Pontiac/Michigan 1986.

Provenienz:
Nachlass des Künstlers, Princeton/New Jersey, verso mit 
dem Stempel und der Nummer „1/A 22/8“;
Sammlung/Nachlass Serge Sabarsky, New York, seit 1990;
Sammlung/Stiftung Vally Sabarsky, New York.
€ 7.000/10.000
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Ella Bergmann-Michel
1895 Paderborn – Neustadt/Schwarzwald 1971

588 | „Fischlein rot, Fischlein rot, stech dich tot“
Tusche, rote Tinte, Gouache, Aquarell, Goldfarbe, Bleistift 
und Collage verschiedener Papiere auf braunem Packpapier. 
(19)18. Ca. 50 × 41 cm. Signiert und datiert unten links 
(vertikal) sowie monogrammiert und datiert unten rechts.

Ausstellung:
Ella Bergmann-Michel. Collagen, Malerei, Aquarelle, Zeich-
nungen, Druckgraphik, Fotos, Reklame, Entwürfe, Sprengel 
Museum, Hannover 1990, Kat.-Nr. 58, mit farb. Abb. S. 41.

Provenienz:
Sammlung Abraham L. und Margit Chanin, New York;
Karl & Faber, 4.12.2001, Los 411;
Barry Friedman Collection, New York;
Christie’s, „Barry Friedman: The eclectic Eye“, New York 
26.5.2014, Los 109;
Privatsammlung, München.

Ella Bergmann-Michel, von Freunden nur kurz EBM genannt, 
zählt neben ihrem Ehemann Robert Michel, Kurt Schwitters, 
Willi Baumeister und László Moholy-Nagy zu den wichtigen 
Protagonisten der Avantgarde und als Pionierin der Bildcollage. 
1917 lernt sich das Künstlerpaar Bergmann/Michel beim Studi-
um an der Hochschule für bildende Künste in Weimar kennen 
und wird von nun an zeitlebens eng zusammenarbeiten. Für 
kurze Zeit sind sie am neugegründeten Bauhaus tätig, lassen 
sich aber schon bald in der „Schmelz“ im Taunus, einer alten 
Farbenmühle in Michels Geburtsort, nieder, die sie später „Hei-
matmuseum of Modern Art“ nennen. Sie sind eng befreundet 
mit Johannes Mohlzahn und Kurt Schwitters sowie den Foto-
grafinnen Martha Hoepffner und Ilse Bing. Neben ihrer überaus 
vielfältigen künstlerischen Arbeit ist Ella Bergmann-Michel als 
Werbegrafikerin, Fotografin und Dokumentarfilmerin tätig und 
fertigt verschiedene Innenarchitekturentwürfe. Mitte der 1920er 
Jahre ist sie an der gesellschaftlichen Reformbewegung „das 
neue frankfurt“ beteiligt, wo sie ab 1930 gemeinsam mit Paul 
Seligmann die „Arbeitsgemeinschaft für neuen Film/Liga für 
unabhängigen Film“ leitet. Bedingt durch die politischen Ent-
wicklungen der 1930er Jahre zieht sich das Künstlerpaar weit-
gehend aus dem öffentlichen Kunstbetrieb zurück. Um den 
Lebensunterhalt ihrer Familie zu sichern, betreibt Robert Michel 
auf der Schmelzmühle eine Fischzucht, Ella Bergmann-Michel 
beschäftigt sich mit Landwirtschaft und der Aufzucht von Klein-
vieh. Erst nach Ende des Zweiten Weltkrieges nimmt das Paar 
ihre künstlerische Tätigkeit wieder auf. Dank der 1963 in Lever-
kusen gezeigten Ausstellung „Pioniere der Collage“ wird das 
Lebenswerk des Künstlerpaares Bergmann/Michel neu entdeckt 
und bekannt gemacht.

Nach ihrer Akademiezeit, in der zahlreiche expressionistisch 
beeinflusste Holzschnitte entstehen, fertigt Ella Bergmann-Michel 
bereits ab 1917/18 erste dada-futuristische Arbeiten, aus Fund-
stücken zusammengeklebte Materialbilder, sogenannte Assem-
blagen, und Papier-Collagen. Diese Arbeiten werden zumeist 
dominiert von Kreisformen, die eindeutig an Rädermechanik 
erinnern. Damit ist EBM sicherlich die (bis heute zumeist ver-
kannte) Wegbereiterin sowohl der Billd-Collage-Technik als auch 
der Räder-Motivik, die erst kurze Zeit später in Arbeiten ihres 
Mannes Robert Michel und Kurt Schwitters wiederzufinden sind.

Das auf dieser frühen Collage „Fischlein rot, Fischlein rot, 
stech dich tot“ von 1918 dominierende Fischmotiv ist ein wich-
tiges und oftmals wiederkehrendes Sujet in EBMs Œuvre. Es 
findet sich beispielsweise auch auf der im gleichen Jahr ent-
standenen Collage „Meine Fische“ und einem Linolschnitt von 
1920 (vgl. Ausst.-Kat. Hannover 1990, Kat.-Nr. 53 und 57). Jah-
re später dreht Bergmann-Michel gemeinsam mit ihrem Mann 
Robert Michel sogar einen Dokumentarfilm über „Fischfang in 
der Rhön“. Auf der Collage „Fischlein rot“ kombiniert EBM sowohl 
ausgeschnittene Fischillustrationen als auch handgezeichnete 
Fische und ergänzt darüber hinaus auch ihre Signatur mit einem 
kleinen Fischchen. Die auf der Collage hinzugefügten, titelge-
bende Textzeile „Fischlein rot, Fischlein rot, stech dich tot“ 
beziehen sich auf das 1908 erschienene Künstlerbuch „Die 
träumenden Knaben“ von Oskar Kokoschka. Fritz Waerndorfer, 
Leiter der Wiener Werkstätte, hatte Kokoschka den Auftrag zur 
Illustration eines Kinderbuches erteilt. Das fertige Buch markiert 
mit seinen acht ornamentalen Farblithografien in leuchtender 
Farbigkeit den Übergang vom Jugendstil zum Expressionismus. 
1917 gibt der Kurt Wolff Verlag aus Leipzig eine zweite Auflage 
heraus (unter Verwendung von Restbeständen der ersten Auf-
lage der Wiener Werkstätte). Möglicherweise besaß Ella Berg-
mann-Michel ein Exemplar der „Träumenden Knaben“, das sie 
zu eigenen Arbeiten inspiriert.
€ 10.000/15.000
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William Wauer
1866 Oberwiesenthal – Berlin 1962

589 | „Albert Bassermann“
Bronze mit goldbrauner Patina. (1918). Höhe ca. 51 cm 
(Standfläche ca. 20 × 20 cm). Einer von 7 arabisch numme-
rierten, nach 1945 ausgeführten Güssen. Signiert und betitelt 
an der unteren Kante rechts bzw. vorne. Mit dem Gießer-
stempel „W. FÜSSEL 1 BERLIN“ an der hinteren unteren Kante.
Vgl. Laszlo S. 51.

Ausstellung:
From Expressionism to Resistance: Art in Germany  
1909–1936. The Marvin and Janet Fishman Collection, 
Milwaukee Art Museum, Milwaukee u.a. 1990–92,  
Kat.-Nr. 174, mit s/w Abb. S. 146.

Provenienz:
Nachlass des Künstlers;
Galerie Brockstedt, Hamburg;
Sammlung Marvin & Janet Fishmann, USA;
Karl & Faber, 28.10.2010, Los 179;
Privatsammlung, Europa;
Privatsammlung, München.

William Wauer ist ein wahrer kultureller Tausendsassa, der sich 
zeit seines Lebens immer wieder neuen Ideen in allen Bereichen 
der bildenden und darstellenden Kunst widmet und neue He-
rausforderungen sucht. Als Pastorensohn im Erzgebirge gebo-
ren, studiert er zunächst an den Kunstakademien in Dresden, 
Berlin und München, geht anschließend nach New York und 
San Francisco, studiert nach seiner Rückkehr noch einmal, dies-
mal Kunstgeschichte und Philosophie in Leipzig, und arbeitet 
als Feuilletonredakteur. Zwei Jahre lebt Wauer in Rom, zurück 
in Berlin ist er Herausgeber und Illustrator bei verschiedenen 
Zeitungen und Zeitschriften, arbeitet als künstlerischer Sach-
verständiger in den Reklameabteilungen bekannter Unterneh-
men wie Kupferberg, Kathreiner, Stollwerck und Odol. Zwischen-
zeitlich lebt er in Dresden, gründet eine kulturelle Wochenzeit-
schrift und schreibt Theaterkritiken. 1905, wieder in Berlin, wird 
er Regisseur am Deutschen Theater bei Max Reinhardt sowie 
an weiteren Theatern. 1911 folgt dann der Schritt vom Theater 
zum Film und Wauer ist als Regisseur – gemeinsam mit dem 
berühmten Schauspieler Albert Bassermann – maßgeblich an 
der Entwicklung des noch jungen Mediums beteiligt. In diesen 

stark vom Theater gerpägten Jahren porträtiert William Wauer 
den Schauspieler Albert Bassermann in einer stark bewegten 
Bronze dar. Die einzelnen Gesichtspartien sind in Flächen zer-
legt, die in fast schon gratigen Kanten aufeinandertreffen. Wau-
ers kubistisch-expressionistische Porträtbüsten von Herwarth 
Walden, seiner Frau Nell Walden und Albert Bassermann zählen 
heute zu den Ikonen der expressionistischen Skulptur.

Der Schauspieler Albert Bassermann gilt als eines der größ-
ten Talente seiner Zeit. Ab 1909 ist er unter der Regie von Max 
Reinhardt am Deutschen Theater in Berlin tätig und wird schon 
bald als einer der bedeutendsten Charakterdarsteller des frühen 
20. Jahrhunderts gefeiert. Bassermann gehört zu den ersten 
deutschen Schauspielern, die sich für den Film engagierten. 
1933 verlässt der Schauspieler mit seiner jüdischen Frau 
Deutschland und emigriert 1939 in die USA, wo er sich in Hol-
lywood niederlässt. Mit über 40 Jahren lernt er schnell Englisch 
und ist trotz seines starken Akzents in zahlreichen Filmrollen 
zu sehen. Für seine Nebenrolle in Alfred Hitchcocks „Foreign 
Correspondent“ wird Bassermann 1940 für den Oscar nominiert.
€ 10.000/15.000
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Pablo Picasso
1881 Málaga – Mougins bei Cannes 1973

590 | Sculpteur au repos avec Marie-Thérèse et sa 
représentation en Vénus pudique
Radierung auf Bütten von Montval. (1933). Ca. 26,5 × 19,5 cm 
(Blattgröße ca. 50 × 38,5 cm). Eines von 50 Exemplaren auf 
großem Papierbogen. Signiert unten rechts.
Blatt 51 der Suite Vollard, 1939 herausgegeben von Ambroise 
Vollard, Paris.
Bloch 160; Baer 313 B c (von d).
Provenienz:
Privatsammlung, Bayern.
€ 7.000/9.000

591 | Vieux Sculpteur au Travail II
Radierung auf Bütten von Montval. (1933). Ca. 19,5 × 27 cm 
(Blattgröße ca. 50,5 × 38,5 cm). Eines von 50 Exemplaren auf 
großem Papierbogen. Signiert unten rechts.
Blatt 49 der Suite Vollard, 1939 herausgegeben von Ambroi-
se Vollard, Paris.
Bloch 157; Baer 311 B c (von d).
Provenienz:
Privatsammlung, Bayern.
€ 7.000/9.000

Pablo Picasso

592N | Le Repos de Sculpteur I
Radierung auf festem Bütten von Montval mit Wz. „Picasso“. 
(1933). Ca. 19 × 26,5 cm (Blattgröße ca. 34 × 44,5 cm). Eines 
von 260 nummerierten Exemplaren. Signiert unten rechts.
Blatt 62 der „Suite Vollard“, 1939 herausgegeben von 
Ambroise Vollard, Paris.
Bloch 171; Baer 324 B d (von B d).
Provenienz:
Sammlung/Nachlass Serge Sabarsky, New York;
Sammlung/Stiftung Vally Sabarsky, New York.
€ 8.000/12.000
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Pablo Picasso

593 | Nature morte au Compotier
Lithografie auf chamoisfarbenem Velin. (1945). Ca. 25,5 × 36 cm 
(Blattgröße ca. 33 × 44,5 cm). Eines von 50 nummerierten 
Exemplaren. Signiert unten rechts.
Bloch 379; Mourlot 6 III (von III).
Provenienz:
Privatbesitz, Bayern.
€ 5.000/7.000

594 | Cavalier et cheval (Henkelvase)
Keramikkrug. Weißer Scherben mit farbiger Engobemalerei 
und Ritzdekor, teils unter klarer Glasur. (1952).  
Ca. 21 × 14 × 18,5 cm. Eines von 300 nummerierten Exempla-
ren. Auf der Standfläche handschriftlich bezeichnet „Edition 
PIcasso Madoura“ sowie mit den Prägestempeln „Edition 
Picasso“ und „Madoura Plein Feu“.
Ramié 137.
Provenienz:
Privatbesitz, Nordrhein-Westfalen.
€ 7.000/9.000

Pablo Picasso

595 | Tête de femme
Lithografie auf chamoisfarbenem Velin von Arches. (1945). 
Ca. 31 × 24 cm (Blattgröße ca. 44 × 33 cm). Eines von 50 
nummerierten Exemplaren. Signiert unten links.
Bloch 384; Mourlot 4 II (von II).
Provenienz:
Privatbesitz, Süddeutschland.
€ 15.000/20.000
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Pablo Picasso

596R | Hibou
Violetter Buntstift auf chamoisfarbenem Velin. (1945 – 1950). 
Ca. 29,5 × 19 cm. Signiert unten links.

Mit einer Expertise von Claude Ruiz Picasso vom 11.10.2022.

•  Die Eule ist ein häufiges Motiv in Picassos Menagerie
•  In reduziertem Strich fängt der Künstler das Tier ein
•  Arbeit aus der Zeit direkt nach dem Zweiten Weltkrieg, wo 

sich Picasso neu orientiert

Die Eule ist ein häufiges Tier in der Menagerie Picassos. Wäh-
rend in seinen Arbeiten immer wieder die Taube als Symbol des 
Friedens und der Minotaur – wenngleich mythisch – für männ-
liche Potenz steht, nutzt Picasso die Eule als Zeichen der Weis-
heit. Damit greift Picasso die Symbolsprache seit der Antike 
auf, bereits die griechische Göttin Athene zeigte die ihr eigene 
Weisheit mit einer Eule an. In der hier angebotenen Arbeit re-
duziert Pablo Picasso das Tier auf sechs Striche: Körper und 
Schnabel schafft er in einem einzigen Schwung, Flügel und 
Augen führt er ebenfalls zügig aber bestimmt aus. Die Meister-
schaft des Künstlers erlaubt nichtsdestoweniger die Identifika-
tion des dargestellten Tieres, welches in altmeisterlicher Manier 
auf einer Sockelkante hockt und aus dem Bild herausschaut.

Die Zeichnung entsteht zwischen 1945 und 1950. Picasso 
lebt in Südfrankreich und produziert schiere Mengen an Werken: 
Er formt und bemalt Keramiken, er druckt in nahezu allen ver-
fügbaren Medien, er dekliniert und zitiert seine eigene Bilderwelt 
und die der westlichen Kunstgeschichte. Dieser gewaltige Schaf-
fensdrang geht einher mit einer Rastlosigkeit, in der er nach 
allem greift, was ihm zur Verfügung steht. Auch die Eule zeugt 
davon: Picasso fertigt sie auf einem Deckblatt eines Buches, 
ihm gewidmet von Paul Eluard, welches sich im Besitz von Cé-
cile Eluard findet. Wann dieses Blatt aus dem Buch entfernt 
wurde, bleibt unklar, doch der Goldschnitt an der oberen Blatt-
kante zeugt von den Umständen des Entstehens und verwebt 
die Eule nicht nur mit der profunden kulturhistorischen Kennt-
nis Picassos sondern als Zeitzeugnis auch mit den persönlichen 
Umständen seines Lebensumfelds.
€ 40.000/50.000

Vergleichsabb.: Pablo Picasso, „Eule“ runder Teller, Keramik, 1947–48,  
Picasso Museum, Barcelona, Quelle: agefotostock / Alamy Stock Foto
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Pablo Picasso

597R | Fleurs et mains (Paz. Estocolmo)
Farboffsetlithografie auf festem Velin, nach einer Farbstift-
zeichnung. (1958). Ca. 56 × 38 cm (Blattgröße ca. 65 × 50 cm). 
Exemplar außerhalb der Auflage von 100.  
Signiert unten rechts.
Plakat ohne die Schrift unter Verwendung einer Farbstift-
zeichnung (vgl. Zervos Bd. XVIII 55). Entstanden für den 
Friedenskongress 1958 in Stockholm.
Vgl. Czwiklitzer 130.
€ 6.000/8.000

598 | Nature morte aux poires et au pichet
Farbige Radierung mit Aquatinta auf Velin von Arches.  
(Um 1960). Ca. 32 × 43,5 cm (Blattgröße ca. 50 × 66 cm). 
Eines von 300 nummerierten Exemplaren.  
Signiert unten rechts.
Herausgegeben vom Atelier Crommelynck, Paris,  
mit dem Trockenstempel.
Provenienz:
Privatbesitz, Süddeutschland.

Die Arbeit entsteht nach einem Gemälde von 1936. Die Zusam-
menarbeit mit dem Drucker Crommelynck inspiriert Picasso zu 
einer jahrelangen intensiven eigenen Auseinandersetzung mit 
dem Thema Radierung, er war ein ständiger Gast in dessen 
Atelier. So kam auch kein anderer Drucker in Frage, um einige 
bedeutende Gemälde Picassos in die Radiertechnik umzusetzen. 
Es ist davon auszugehen, dass der Künstler bei der Entstehung 
dieser Blätter lebhaften Anteil nahm.
€ 10.000/15.000

Pablo Picasso

599 | Le Vieux Roi
Farbiger Linolschnitt auf chamoisfarbenem Velin von Arches. 
(1963). Ca. 64 × 53 cm (Blattgröße ca. 75 × 62 cm). Eines von 
160 nummerierten Exemplaren. Signiert unten rechts.
Herausgegeben von La Patriote, Nizza.
Bloch 1152; Baer 1338.
Provenienz:
Privatbesitz, Bayern.
€ 12.000/15.000

Los 598

Los 597
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Richard Oelze
1900 Magdeburg – Gut Posteholz/Hameln 1980

600N | Zeichnung
Bleistift auf dünnem Velinkarton von Schoeller Turm. (1954). 
Ca. 63 × 45 cm.
Schmied Z 98.
Ausstellung:
Richard Oelze 1900–1980. Gemälde und Zeichnungen, 
Akademie der Künste, Berlin u.a. 1987/88, Kat.-Nr. Z 98.
Provenienz:
Nachlass des Künstlers, durch Erbfolge an die jetzigen  
Besitzer; Privatsammlung, USA.

Richard Oelze gilt als einer der wichtigsten und zugleich in 
seiner Heimat unbekanntesten Surrealisten, von einigen seiner 
Kollegen wurde er gar als der einzige richtige Surrealist ver-
standen. Seine Arbeiten zeigen (alb-)traumhafte Gebilde: Mal 
ist hier ein Gesicht zu sehen, dort ein Element zu erhaschen, 
doch verschlingt das Ornamentale, Wogende, Extatische jed-
wede dauerhafte Identifikation.
€ 8.000/10.000

601N | Studie zu ‚Sodom‘
Bleistift auf Velin. (1954). Ca. 29,5 × 42 cm.
Schmied S 27.
Provenienz:
Nachlass des Künstlers, durch Erbfolge an die jetzigen  
Besitzer; Privatsammlung, USA.
€ 10.000/15.000

Alberto Giacometti
1901 Borgonovo – Chur 1966

602N | Au Café
Lithografie auf chamoisfarbenem Kupferdruckpapier. 1951. 
Ca. 36 × 49 cm (Blattgröße ca. 49 × 64 cm). Eines von 30 
nummerierten Exemplaren. Signiert unten rechts.
Herausgegeben von Maeght Editeur, Paris, 1954.

Kornfeld 108 C a (von D).
€ 18.000/22.000

Los 600

Los 601
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Richard Oelze
1900 Magdeburg – Gut Posteholz/Hameln 1980

603N | Vogelschwinge
Farbstift und Tinte auf Maschinenbütten von Hahnemühle. 
(1962). Ca. 14 × 11,5 cm. Signiert unten rechts  
(schwer leserlich). 
Schmied S 49.
Provenienz:
Nachlass des Künstlers, durch Erbfolge an die jetzigen  
Besitzer; Privatsammlung, USA.

Eine im Werkverzeichnis nicht erwähnte Farbskizze auf der 
Rückseite des Blattes zeigt in für Oelze ungewohnt bunten 
Farben eine (wohl abstrakte) Komposition.
€ 8.000/10.000

Richard Oelze

604N | Zeichnung
Ölkreide auf dünnem Velinkarton von Schoeller Durex.  
(Um 1968). Ca. 45 × 62,5 cm.
Schmied Z 152.
Provenienz:
Nachlass des Künstlers, durch Erbfolge an die jetzigen  
Besitzer; Privatsammlung, USA.
€ 10.000/15.000

Recto

Verso Ausschnitt Farbskizze
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Georgios Bouzianis (Jorgo(s) Busianis)
1885 – Athen – 1959

605 | Recto: Bild eines Mädchens –  
Verso: Weiblicher Akt
Aquarell über Bleistift auf chamoisfarbenem Velin.  
(1945–1949). Ca. 52 × 43 cm. Signiert beidseitig unten rechts.
Nachlass-Archiv-Nummer A 41.
Mit einer Bestätigung von Gerhard Busianis, dem Enkel des 
Künstlers, vom 5.10.23.
Literatur:
Deliyannis, Dimitris, Bouzianis 1885–1959 (in Griechisch), 
Athen 1996, Kat.-Nr. 400.
Provenienz:
Privatsammlung, Süddeutschland (Nachlass des Künstlers).

Georgios Bouzianis gehört am Ende seines Lebens zu den 
höchstbezahlten griechischen Malern. Seit 1950 war der Künst-
ler mehrmals im griechischen Pavillon auf der Biennale in Ve-
nedig vertreten, wo er 1956 den Preis der Guggenheim-Fonda-
tion erhält.
€ 5.000/7.000

Georgios Bouzianis (Jorgo(s) Busianis)

606 | Mädchenakt mit rotem Hintergrund
Öl auf Leinwand. (Um 1945–1950). Ca. 43 × 33 cm.  
Signiert oben rechts.
Nachlass-Archiv-Nummer Ö 33.
Mit einer Bestätigung von Gerhard Busianis, dem Enkel des 
Künstlers, vom 5.10.2023.
Literatur:
Deliyannis, Dimitris, Bouzianis 1885–1959 (in Griechisch), 
Athen 1996, Kat.-Nr. 124.
Ausstellung:
Jorgo Busianis 1885–1959. Zeichnungen – Aquarelle – Male-
rei, Bayerische Versicherungskammer, München 1985.
Provenienz:
Privatsammlung, Süddeutschland (Nachlass des Künstlers).
€ 7.000/9.000

Karl Friedrich Brust
1897 Frankfurt/Main – München 1960

607 | Paar (Mädchen mit Blumenhut und Mann mit 
Geige)
Öl auf Leinwand. 1950. Ca. 141 × 110 cm. Siginert und datiert 
unten links.
Das Werk ist in der von der Witwe Wiltrud Brust angefertig-
ten Nachlass-Kartei unter der Nr. „Ö 30“ verzeichnet (verso 
auf dem Keilrahmen handschriftlich nummeriert).
Provenienz:
Privatsammlung, Hessen, direkt aus der Familie des Künstlers.
€ 6.000/8.000

Recto

Verso
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Conrad Felixmüller
1897 Dresden – Berlin 1977

608 | Park Sahlis (Melancholie, Frühlingsabend)
Öl auf Holz. 1946. Ca. 50 × 76 cm. Signiert und datiert unten 
mittig. Verso vom Künstler mit maltechnischen Angaben 
sowie auf kleinem Etikett bezeichnet.
Spielmann 1065.
Provenienz:
Nachlass des Künstlers;
Sammlung Titus Felixmüller, Sohn des Künstlers; 
Privatbesitz Bayern, bei Vorgenanntem erworben, durch 
Erbfolge an den jetzigen Besitzer.

Laut der Notizen des Künstler entsteht das Gemälde zwischen 
dem 24. und 29. März 1946 und zeigt den Park Sahlis, rechts 
mit Blick auf Turm und Garagen, im Hintergrund der Steiger-
garten. Vorne links steht Maria von Haugk, die spätere Ehefrau 
von Friedel Crusius mit dem Hund „Etsch“. Die aus einer polni-
schen Adelsfamilie stammende Maria von Haugk ist eine le-
benslange Freundin Conrad Felixmüllers und dessen Frau Lon-
da, die sie seit ihrer Kindheit kennt. Sie gilt damals als eine der 
schönsten Frauen Leipzigs und wird von Felixmüller zwischen 

1932 und 1937 elf Mal porträtiert. Nach dem Ende des Zweiten 
Weltkrieges heiratet sie Dr. Friedel Crusius und zieht zu ihm nach 
Kohren-Sahlis, einem Gutshaus mit kleinem Barockschloss.

Auf die Vermittlung von Maria von Haugk geht zudem 
der Kontakt Conrad Felixmüllers mit Hanns Conon von der 
Gabelentz zurück. Ab 1932 ist dieser sein wichtigster Samm-
ler und Förderer, vor allem in den schwierigen Jahren des 
Nationalsozialismus.
€ 5.000/7.000

Max Peiffer Watenphul
1896 Weferlingen – Rom 1976

609 | Blumenstillleben mit Mohnstrauß
Öl auf Pappe. (19)47. Ca. 50,5 × 81 cm. Monogrammiert und 
datiert unten links.
Pasqualucci G 345.
Ausstellung:
Max Peiffer Watenphul, Galleria del Cavallino, Venedig 1948.
Provenienz:
Privatsammlung, Hessen;
Privatsammlung, München.

Seit Anfang der 1930er Jahre lebt Peiffer Watenphul in Italien, 
kehrt jedoch 1941 aus finanziellen Gründen nach Deutschland 
zurück und nimmt, als Nachfolger von Johannes Itten und auf 
Vermittlung von Georg Muche, eine Stelle an der Fachschule 
für textile Flächenkunst in Krefeld an. Von hier aus besucht 
Peiffer Watenphul mehrfach Oskar Schlemmer in Wuppertal. 
Nach der kriegsbedingten Zerstörung seines Ateliers verbringt 
er den Sommer 1943 in Wien, unterrichtet dann an der Kunst-
gewerbeschule in Salzburg. 1946 erhält er als Deutscher kei-
ne Aufenthaltsgenehmigung in Salzburg mehr und zieht wie-
der nach Italien, wo er die nächsten zwölf Jahre bei seiner 
Schwester in Venedig lebt.

Während dieser Zeit entwickelt Peiffer Watenphul eine eigene 
lyrisch-arkadische Bilderwelt, dessen Hauptthemen er in seiner 
Umgebung findet: Er malt vor allen Dingen südliche Landschaf-
ten, Stadtansichten von Venedig und immer wieder sommerliche 
Blumensträuße. Gerade in letzteren zeigt sich die besondere 
Ästhetik des Künstlers. Vor einem neutralen, hellen Hintergrund 
türmen sich im vorliegenden Werk die Blumen, sprengen im 
oberen Bereich förmlich den Rahmen des Bildformats. Der dich-
ten Staffelung von verschiedenen bunten Blüten auf der linken 
Seite setzt Peiffer Watenphul rechts einen kompakten Strauß 
orangeroter Mohnblumen gegenüber. Es herrscht eine üppige, 
aber aufmerksam inszenierte Pracht. Es sind diese Kompositi-
onen, die Peiffer Watenphul in Italien den Ruf eines „klassischen 
Romantikers“ einbringen. Dabei versucht er nicht, die Blumen 
botanisch exakt wiederzugeben, sondern ihre emotionale Reich-
weite einzufangen. So zeigt sich seine Kunst, wie Gustav René 
Hocke schreibt, als „Einheit von sicherem Geschmack, sensib-
ler Tiefe und souveränem handwerklichem Können“.
€ 8.000/10.000
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Fortunato Depero
1892 Fondo/Trient – Rovereto 1960

610 | Interno
Tusche und Aquarell auf bräunlichem Velin. (Ca. 1940).  
Ca. 34 × 34 cm. Signiert unten rechts.
Literatur:
Il disegno italiano. Acquarelli, disegni, gouaches, pastelli e 
tempere, Galleria La Scaletta, San Polo d’Enza 1984, S. 39.
Ausstellung:
Disegno Italiano del novecento, Villa Malpensata, Mailand 
1992, Kat.-Nr. 47, mit s/w Abb. S. 59.
Provenienz:
Giorgio Chierici, San Polo di Reggio Emilia;
Privatsammlung, Italien.
€ 4.000/5.000

Gerhard Marcks
1889 Berlin – Burgbrohl/Eifel 1981

611 | Norne
Bronze mit brauner Patina. (1973/1983). Höhe  
ca. 26,5 cm (Standfläche ca. 12,5 × 9,5 cm). Eines von 10 
vorgesehenen nummerierten Exemplaren. Mit dem eingeritz-
ten Künstlersignet sowie mit dem eingeschlagenen Gießer-
stempel „GUSS BARTH RINTELN“ hinten links.
Rudloff 1021.
Wir danken Dr. Arie Hartog, Gerhard-Marcks-Haus Bremen, 
für die freundlichen Hinweise bei der Katalogisierung dieses 
Werkes.
Provenienz:
Galerie Nierendorf, Berlin; Privatbesitz, Baden-Württemberg, 
1983 bei Vorgenannter erworben, durch Erbfolge an den 
jetzigen Besitzer.
€ 3.500/4.500

Gerhard Marcks

612 | Pelikan
Bronze mit goldbrauner Patina. (1954/1983). Höhe  
ca. 27,5 cm. Römisch nummeriertes Exemplar außerhalb der 
bei Rudloff genannten Auflage. Mit dem eingeritzten 
Künstlersignet hinter dem rechten Fuß und dem eingeschla-
genen Gießerstempel „GUSS BARTH RINTELN“ an der 
rechten Seitenkante.
Rudloff 615.
Wir danken Dr. Arie Hartog, Gerhard-Marcks-Haus Bremen, 
für die freundlichen Hinweise bei der Katalogisierung dieses 
Werkes.
Provenienz:
Galerie Nierendorf, Berlin; Privatbesitz, Baden-Württemberg, 
1983 bei Vorgenannter erworben, durch Erbfolge an den 
jetzigen Besitzer.
€ 6.000/8.000
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Arnold Balwé wird am 29. März 1898 in Dresden als Sohn 
eines holländischen Konsuls geboren und verbringt seine 
frühe Jugend in Südafrika. 1917 schließt er in Würzburg seine 
schulische Ausbildung mit dem Abitur ab. 1918/19 arbeitet er 
als Praktikant in der niederbayerischen Landwirtschaft und 
in einem Architekturbüro.

Schon 1918 macht er die Bekanntschaft mit der Malerin 
Elisabeth Staimmer, die er 1927 heiratet und die mit ihm die 
Leidenschaft für die Malerei ihr Leben lang teilt.

1920 wird er bei den Professoren Gogo und Opsomer an 
der Antwerpener Akademie als Student aufgenommen und 
verbringt 1921 in Rom und reist durch Italien. Schon damals 
fasziniert ihn das Licht des Südens, das ihn zu zahlreichen 
Werken inspirieren wird. In den Jahren 1922 bis 1927 studiert 
er in München bei Professor Karl Caspar und er erhält mehre-
re Auszeichnungen u.a. den Alexander-von-Humboldt Preis. 
Balwé ist einer der bedeutendsten Caspar-Schüler und entwi-
ckelt auch unter dem persönlichen Kontakt mit seinem Lehrer 
seinen unverkennbaren eigenen Stil.

In diesen Jahren wird er in München und Feldwies am 
Chiemsee ansässig und unternimmt immer wieder längere 
Studienreisen durch Europa. Der Garten seines Bauerhauses 
in Feldwies inspiriert ihn zu zahlreichen sommerlichen Studi-
en der üppigen Pflanzenwelt, die er zudem in Werke des täg-
lichen Lebens einbaut.

Ab 1928 nimmt er u.a. an Ausstellungen der Neuen Sezession 
im Glaspalast und später jährlich im Haus der Kunst teil. Er 
beteiligt sich u.a. bei Ausstellungen der Vereinigungen der 
Rheinischen Sezession Düsseldorf, Augsburg, Regensburg, 
Hannover und Basel. 

Während der NS-Diktatur ist auch Balwé von der Beschlag-
nahmung einzelner Werke betroffen. Kurz nach dem Zweiten 
Weltkrieg findet 1945/46 die erste Ausstellung in Prien am Chiem-
see statt. 1949 wird Balwé schließlich in einer Kollektivausstellung 
in der Städtischen Galerie im Lenbachhaus München geehrt.

In den Jahren 1950 bis 1967 stellt Balwé regelmäßig in 
deutschen Städten aus wie u.a. im Kunstverein München und 
bis 1983 jährlich auch mit der Neuen Gruppe im Haus der Kunst. 

Balwé stirbt am 20. Januar 1983 in Prien am Chiemsee. 
1982 hatte er noch den Oberbayerischen Kulturpreis erhalten. 
Nach seinem Tod wird er 1988 mit einer Gedächtnisausstellung 
in Prien geehrt.

Balwés Werke sind zeitlebens von einer kräftigen pastosen 
Farbgebung geprägt, die er ganz aus der Farbe aufbaut. Aus 
seinen Arbeiten spricht Balwés Liebe für seine Heimat im Chiem-
gau, seine Reiselust durch Europa und die Liebe zu seiner Fa-
milie, die teils ganz private Einblicke gewährt. Die Breite Facet-
te Balwés Œuvre zeigen die nächsten Seiten.
Die Werke wurden Karl & Faber aus dem Nachlass anvertraut.

Arnold Balwé
1898 Dresden – Feldwies am Chiemsee 1983

613 | Strauß mit rosa Hintergrund
Öl auf Leinwand. (Um 1935). Ca. 87,5 × 60,5 cm.
Verso auf Keilrahmen und Rahmen von fremder Hand 
bezeichnet.
Ausstellung:
Arnold Balwé 1898–1983. Elisabeth Balwé-Staimmer 
1896–1973. Gedächtnisausstellung, Galerie im Alten Rathaus, 
Prien a. Chiemsee 1988, Kat.-Nr. 22, mit ganzs. s/w Abb.
Provenienz:
Aus dem Nachlass des Künstlers.
€ 6.500/8.500

Aus dem Nachlass Arnold Balwé

NACHLASS ARNOLD BALWÉ NACHLASS ARNOLD BALWÉ

Atelieransicht Arnold Balwé, Foto entstanden bei privatem Besuch
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Arnold Balwé

614 | „Frühlingssturm am Chiemsee“
Öl auf Leinwand. (Um 1940). Ca. 66 × 110,5 cm. Signiert unten 
links. Verso auf der Leinwand nochmals signiert, datiert, mit 
den Maßangaben sowie mit der vom Keilrahmen abgedeck-
ten Nummerierung „119“ im Kreis.
Verso auf Keilrahmen und Rahmen von fremder Hand 
bezeichnet und mit dem zweifachem Stempel der Malmittel-
handlung „Die Palette“.
Provenienz:
Aus dem Nachlass des Künstlers.

Balwé hält hier den Blick auf den Ort Gstadt am Chiemsee mit 
der Kirche St. Peter und Paul fest. Hinter dem Ort erheben sich 
die Chiemgauer Berge mit der Kampenwand.
€ 6.000/8.000

Arnold Balwé

616 | Sonnenblumen vorm Haus
Öl auf Leinwand. 1935. Ca. 100 × 60 cm. Signiert unten 
rechts. Verso auf der Leinwand nochmals schwach  
leserlich signiert und datiert. 
Verso auf dem Keilrahmen und Rahmen von fremder Hand 
bezeichnet.
Provenienz:
Aus dem Nachlass des Künstlers.
€ 7.000/9.000

615 | Roter Abendhimmel
Öl auf Leinwand. (Um 1940). Ca. 49,5 × 85 cm.  
Signiert unten rechts.
Verso auf dem Keilrahmen von fremder Hand bezeichnet 
bzw. nummeriert.
Provenienz:
Aus dem Nachlass des Künstlers.
€ 4.500/5.500

NACHLASS ARNOLD BALWÉ NACHLASS ARNOLD BALWÉ
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Arnold Balwé

617 | Weihnachten im Atelier mit Sohn Thomas
Öl auf Leinwand. (1939). Ca. 85,5 × 111 cm.
Provenienz:
Aus dem Nachlass des Künstlers.

Die Weihnachtsszene zeigt das Atelier des Künstlers. Rechts 
hinten vor dem großen Fenster steht die Staffelei des Malers, 
die noch heute in Familienbesitz ist. Der im Juni 1936 gebore-
ne Sohn des Künstlerpaares wird in den 1930er Jahren häufig 
dargestellt.
€ 3.000/4.000

618 | Weihnachtsengel in der Stube
Öl auf Leinwand. (Ca. 1970). Ca. 116 × 81 cm.
Verso auf dem Keilrahmen von fremder Hand bezeichnet.
Provenienz:
Aus dem Nachlass des Künstlers.

Der Weihnachtsengel ist ein beliebtes Motiv im Werk Balwés.
€ 3.000/4.000

Arnold Balwé

619 | Schneeschmelze im Moor
Öl auf Leinwand. (Um 1942). Ca. 76 × 85 cm. Signiert unten 
links. Verso auf der Leinwand mit der Nummerierung „118“  
im Kreis.
Verso auf dem Keilrahmen von fremder Hand bezeichnet 
und mit zwei Stempeln eines Künstlerbedarfs.
Provenienz:
Aus dem Nachlass des Künstlers.
€ 3.500/4.500

620 | „Matheis bricht’s Eis (Chiemsee 1964)“
Öl auf Leinwand. 1964. Ca. 70 × 100 cm. Signiert unten links. 
Verso auf der Leinwand nochmals signiert, datiert und 
betitelt sowie mit den Maßangaben.
Verso auf dem Keilrahmen mit dem Stempel der Malmittel-
handlung „Farben Schöberl“.
Ausstellung:
Große Kunstausstellung, Haus der Kunst, München 1964, 
Kat.-Nr. 568 c, verso auf dem Keilrahmen mit zwei Etiketten.
Provenienz:
Aus dem Nachlass des Künstlers.

Der Werktitel Balwés bezieht sich auf ein Lustspiel gleichen 
Titels Georg Queri aus dem Jahr 1918.
€ 4.500/5.500

Los 620

Los 619

NACHLASS ARNOLD BALWÉ NACHLASS ARNOLD BALWÉ
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Arnold Balwé

621 | „Abend in Veere (Holland)“
Öl auf Leinwand. (1948). Ca. 76 × 100,5 cm. Signiert unten 
rechts. Verso auf der Leinwand nochmals signiert sowie beti-
telt und mit den Maßangaben. Auf dem Keilrahmen mit der 
Nummerierung „81“ im Kreis und auf der Rahmenrückseite 
mit weiteren Bezeichnungen sowie Maßangaben.
Verso auf dem Rahmen von fremder Hand bezeichnet.
Literatur:
Die Balwés. Pannonina-Reihe, Freilassing 1978,  
S. 16/17, mit ganzs. farb. Abb.
Ausstellung:
Große Kunstausstellung, Haus der Kunst, München 1980, 
Kat.-Nr. 7, verso auf dem Keilrahmen mit dem Etikett.
Provenienz:
Aus dem Nachlass des Künstlers.

Der Ort Veere liegt in der niederländischen Provinz Zeeland auf 
der ehemaligen Insel Walcheren. Balwé fand den Ort in den 
1940er Jahren noch vor dem in den von 1958–61 erbauten 
Veersegatdamm vor, der durch seinen Bau die Verbindung des 
Ortes zum Meer unterbrach. Noch heute ein beliebtes Erho-
lungsgebiet.
€ 5.000/7.000

Arnold Balwé

622 | „Sonnenuntergang am See (mit Nebel)“
Öl auf Leinwand. (Um 1954). Ca. 60,5 × 100,5 cm. Signiert 
unten links. Verso auf der Leinwand nochmals signiert sowie 
betitelt und mit den Maßangaben. Verso auf dem Keilrahmen 
abermals betitelt.
Provenienz:
Aus dem Nachlass des Künstlers.

Dargestellt ist hier der Dampfersteg in Übersee am Chiemsee.
€ 8.000/10.000

NACHLASS ARNOLD BALWÉ NACHLASS ARNOLD BALWÉ
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Arnold Balwé

623 | Gladiolenstrauß in braunem Krug
Öl auf Leinwand. (1930). Ca. 85,5 × 60 cm. Verso auf der 
Leinwand unleserlich bezeichnet und mit den Maßangaben.
Verso auf dem Keilrahmen von fremder Hand bezeichnet. 
Provenienz:
Aus dem Nachlass des Künstlers.

Eines der beliebten farbfrischen Blumenarrangements  
des Künstlers.
€ 4.500/5.500

624 | Mohn und Iris in Wiese
Öl auf grober Leinwand. (Um 1932). Ca. 76 × 85 cm.  
Signiert unten rechts.
Verso auf dem Keilrahmen und Rahmen von fremder Hand 
bezeichnet.
Provenienz:
Aus dem Nachlass des Künstlers.

Balwé fokussiert sich hier ganz auf die Blumenwiese. Der Be-
trachter hat das Gefühl mitten in dieser Wiese zu sitzen oder 
sie zu durchwandern. Nur am schmalen Horizont ist das Dorf 
mit Bergkette dahinter zu erkennen.
€ 3.500/4.500

Arnold Balwé

625 | Die ersten Frühlingsblumen (auf bäuerlichem 
Stuhl)
Öl auf Leinwand. (Um 1935). Ca. 100,5 × 60,5 cm. Verso auf 
der Leinwand nummeriert „80“ im Kreis sowie mit den 
Maßangaben.
Verso auf dem Keilrahmen von fremder Hand bezeichnet.
Provenienz:
Aus dem Nachlass des Künstlers.
€ 8.000/10.000

NACHLASS ARNOLD BALWÉ NACHLASS ARNOLD BALWÉ
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Arnold Balwé

626 | Hochgern
Öl auf Leinwand. (1950). Ca. 85,5 × 109,5 cm. 
Provenienz:
Aus dem Nachlass des Künstlers.

Der Hochgern ist ein etwa 1750 m hoher Berg in den Chiem-
gauer Alpen im Landkreis Traunstein. Vom Gipfel aus genießt 
man einen wunderschönen Blick ins Achental.
€ 7.000/9.000

Arnold Balwé

627 | „Ernte in Niederbayern“
Öl auf Leinwand. (1962). Ca. 76 × 100 cm. Signiert unten links. 
Verso auf der Leinwand nochmals signiert sowie betitelt und 
mit den Maßangaben. Verso auf dem Keilrahmen  
abermals betitelt.
Verso auf dem Keilrahmen mit dem Stempel der Malmittel-
handlung „Farben Schöberl“.
Literatur:
Sailer, Anton, Arnold Balwé, Mannheim o.J, S. 33, mit ganzs. 
farb. Abb, dort mit dem Titel „Kornernte“.
Provenienz:
Aus dem Nachlass des Künstlers.

Balwé macht in seiner Jugend ein Praktikum in der niederbay-
erischen Landwirtschaft. So ist es nicht verwunderlich, dass er 
Ernteszenen häufig wiedergibt. In dem vorliegenden Gemälde 
sind die gelbglühenden Heuhocken mit einem arbeitenden Paar 
Hauptakteure dieser sommerlichen Stimmung.
€ 8.000/10.000

NACHLASS ARNOLD BALWÉ NACHLASS ARNOLD BALWÉ
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Arnold Balwé

628 | Auf Korsika
Öl auf Leinwand. (1950). Ca. 66 × 85 cm. Signiert unten 
rechts. Verso auf der Leinwand mit der Nummerierung  
„111“ im Kreis.
Verso auf dem Keilrahmen und Rahmen von fremder Hand 
bezeichnet und dem dreifachen Stempel der Malmittelhand-
lung „Farben Schöberl“. 
Ausstellung:
Arnold Balwé 1898–1983. Elisabeth Balwé-Staimmer 

630 | „Strauss am Balkon (überm Meer)“
Öl auf Leinwand. (1952). Ca. 76,5 × 100,5 cm. Signiert unten 
rechts. Verso auf der Leinwand mit den Maßangaben.
Verso auf dem Keilrahmen von fremder Hand bezeichnet 
und dem dreifachen Stempel der Malmittelhandlung „Farben 
Schöberl“.
Provenienz:
Aus dem Nachlass des Künstlers.

Das Bildzentrum wird von dem üppigen Blumenstrauß in schlich-
ter Vase beherrscht. Dahinter öffnet sich dem Betrachter über 
einem Art Balkon das blaue Meer in südlichem Flair. Eindrucks-
volles Beispiel für die Reisesehnsucht des Künstlers und seiner 
Frau.
€ 5.000/7.000

Arnold Balwé

629 | „Weiße Stadt im Karst (Lindos)“
Öl auf Leinwand. (Um 1955). Ca. 73 × 100,5 cm. Signiert unten 
links. Verso auf der Leinwand nochmals signiert sowie betitelt.
Verso auf dem Keilrahmen mit diversen Bezeichnungen, teils 
auch von fremder Hand. 
Ausstellung: 
Große Kunstausstellung, Haus der Kunst, München 1968, 
Kat.-Nr. 113, verso auf dem Keilrahmen mit dem Etikett.
Provenienz:
Aus dem Nachlass des Künstlers.

Neben Italien ist es vor allem Griechenland, das Balwé mit sei-
ner Frau bereist. Lindos ist eine Stadt auf der griechischen 
Insel Rhodos.
€ 4.500/5.500

NACHLASS ARNOLD BALWÉ NACHLASS ARNOLD BALWÉ

1896–1973. Gedächtnisausstellung, Galerie im Alten Rathaus, 
Prien a. Chiemsee 1988, mit ganz. s/w Abb., ohne Kat.-Nr.
Provenienz:
Aus dem Nachlass des Künstlers.

Stimmungsvolles Werk, dass die Reisefreude des Künstlers 
farbintensiv einfängt.
€ 4.000/6.000
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Gabriele Münter
1877 Berlin – Murnau 1962

631 | Blumenstillleben
Gouache und Tusche auf chamoisfarbenem Velin. (1955). Ca. 
43 × 59 cm. Monogrammiert unten links im Motiv. Bezeichnet 
mit der Werknummer „BB 49/55“ und „Motiv 33d“ am 
unteren Blattrand.

Die Arbeit wurde bei der Gabriele Münter- und Johannes 
Eichner-Stiftung angefragt. Die Bestätigung lag bei Druckle-
gung des Kataloges noch nicht vor.

Provenienz:
Neumeister, München 23.5.2012, Los 49;
Privatsammlung, München.

•  Ausgewogen harmonische Komposition mit leuchtender 
Farbpalette und ornamentaler Reduktion

•  Reife und künstlerische Verdichtung des über Jahrzehnte 
wiederholten und stetig weiterentwickelten Blumenmotivs 

•  Münter konzentriert sich im Alter von fast 80 Jahren auf 
Motive aus der nächsten Umgebung, insbesondere auf 
Blumen aus dem eigenen Murnauer Garten

 
Blumenstillleben spielen über mehrere Jahrzehnte hinweg 
eine zentrale Rolle im Werk von Gabriele Münter. In den 1950er 
Jahren gelangt die inzwischen über siebzig Jahre alte Künst-
lerin noch einmal zu einer letzten Reife. Sowohl formal als auch 
farblich findet sie zu einer gemäßigteren Auffassung, die sich 
mehr und mehr von der frühen Expressivität entfernt. Ihre 
eigene großzügige Bildsprache und die leuchtende Farbpa-
lette behält sie jedoch bei und verleiht so dem auf den ersten 
Blick bescheidenen Motiv des Blumenstilllebens zugleich Vi-
talität und Ruhe. „In allen Medien, in Bleistift, Tusche, Kugel-
schreiber, Öl auf Papier und größeren Ölgemälden entsteht 
eine Fülle von Blumenbildern (…), in denen sie häufig nur die 
Umrisse der Blütenköpfe auf das weiße Blatt setzt. Johannes 
Eichner schreibt dazu: ‚Sonst werden die Werke leichter und 
lockerer. Da Gabriele Münter nunmehr weniger in die Welt 
hinauskommt, schrumpfen ihre Motive… Es bleiben Blumen, 
die vom Garten ins Haus kommen, unerschöpflicher Reichtum 

an Farben. Ist nicht gleich eine Leinwand bereits, so greift die 
Malerin, wie schon in früheren Jahren, zu Papier (…). Meist 
bleibt der Hintergrund weiß. Da hat sich eine duftige Malerei 
herausgebildet, in Andeutungen, die viel weißes Papier inner-
halb der Umrisse stehen läßt und die Farben als kräftige Fle-
cken draufsetzt.‘ Auch diese bei Sammlern nun zunehmend 
geschätzten Blumenmotive (…) wiederholt Münter oft in meh-
reren Varianten. In den Gemälden verwendet sie dieselbe 
kompakte, gerundete Darstellungsweise für die Blumen, doch 
sind sie hier häufig von eher kantigen, schweren Konturen 
umgeben, die sie deutlich von dem meist mattfarbigen Hin-
tergrund abheben. (…) Insgesamt zeichnen sich die Blumen-
bilder Münters trotz aller Wiederholungen bis ins hohe Alter 
durch eine unverwüstliche Lebendigkeit aus.“ (aus: Ausst.-Kat. 
Gabriele Münter, Städtische Galerie im Lenbachhaus, München 
u.a. 1992, o.S., vor Kat.-Nr. 231).
€ 20.000/30.000
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Gabriele Münter

632R | 2 blaue Balken
Öl auf festem, chamoisfarbenem Velin. (19)56.  
Ca. 14,5 × 10,5 cm. Monogrammiert unten links, datiert  
und bezeichnet „B. 7“ unten rechts, betitelt oben links.
Verso von fremder Hand bezeichnet.
Mit einer schriftlichen Bestätigung der Gabriele Münter- und 
Johannes Eichner-Stiftung vom 28.9.2023, dass das Werk im 
Arbeitsheft der Künstlerin von 1956 unter der Nummer B 7 
verzeichnet ist.

Gabriele Münter

633 | Blumenstillleben
Aquarell auf bräunlichem Zeichenpapier. (Wohl 1940/50er 
Jahre). Ca. 43,5 × 33,5 cm. Monogrammiert unten rechts  
fast mittig.
Die Arbeit wurde bei der Gabriele Münter- und Johannes 
Eichner-Stiftung angefragt. Die Bestätigung lag bei Druckle-
gung des Kataloges noch nicht vor.
Provenienz:
Privatsammlung, Hessen.

Nach Jahren des Wanderlebens kehrt Gabriele Münter 1931 
dauerhaft nach Murnau zurück. Das folgende Jahrzehnt steht 
im Zeichen der Rückbesinnung auf ihre künstlerischen Anfän-
ge; es entwickelt sich zu einer Periode großer Produktivität. 
Neben den Landschaften, die in großer Zahl entstehen, widmet 
sie sich konzentriert dem Blumenstillleben, in dem sich ihre 
ganze stilistische Vielseitigkeit zeigt.
€ 18.000/24.000

Provenienz:
Sammlung Gertrude Bernoudy, St. Louis;
Christie’s, New York 10.11.1994, Los 422;
Galerie Huber, Offenbach.

Im Œuvre Münters sind abstrakte Kompositionen äußerst selten.
(Siehe auch Los 407)
€ 7.000/9.000
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Peder Mørk Mønsted
1859 Grenaa – Fredensborg 1941

635 | Bauernhaus
Öl auf Leinwand. (Um 1900). Ca. 38 × 49 cm.  
Signiert unten rechts.
Verso auf dem Keilrahmen unleserlich bezeichnet.
Provenienz:
Privatsammlung, Nordrhein, Westfalen.
€ 5.000/6.000

Werner Scholz
1898 Berlin – Alpbach 1982

636R | „Sommerstrauss“
Öl auf Hartfaserplatte. (Wohl nach 1945). Ca. 74 × 58 cm. 
Monogrammiert unten links. Verso auf der Platte auf einem 
Etikett betitelt und schwer leserlich bezeichnet, dort und 
nochmals auf der Platte mit der Nummerierung „2157“. 
Nicht bei Grasse.
Provenienz:
Ehemals Sammlung Dr. Christian Eggers (1938 – 2020), 
Essen; Van Ham, Köln 10.6.2020, Los 68.
€ 8.000/10.000

Karoline Wittmann
1913 – München – 1978

634 | Blumenstillleben Lampionblume (Physalis)
Öl auf Leinwand. (1964). Ca. 47 × 65 cm. Monogrammiert 
unten rechts.
Verso auf Keilrahmen-Etikett handschriftlich betitelt 
„Lampionblume (Physalis)“.
Das Werk ist im Online-Werkverzeichnis der Künstlerin unter 
der Nummer 1964/6 aufgeführt (https://www.karoline-witt-
mann.de/).

Georg Muche
1895 Querfurt – Lindau 1987

637 | Stillleben mit Früchten
Öl auf Leinwand. (1932). Ca. 73,5 × 63,5 cm. Signiert unten 
links (eigenhändig?), verso auf der Leinwand nochmals 
signiert. In Künstlerleisten. 
Verso auf dem Keilrahmen von fremder Hand bezeichnet, 
teils ausgebessert. 
Literatur:
Georg Muche, Bilder, Fresken, Zeichnungen, Tübingen 1950, 
Abb. Nr. 40. 
Provenienz: 
Sammlung Hans Fretz, Berlin 1937; Privatsammlung, Hessen; 
Karl & Faber, 8.6.1993, Los 1134, mit farb. Abb.; Privatsamm-
lung, Hessen.

Von 1931 bis 1933 arbeitet Muche als Professor an der Kunst-
akademie in Breslau. Die in dieser Zeit entstandenen Werke 
werden fast ausnahmslos im Zweiten Weltkrieg zerstört: dieses 
Stillleben bietet also einen seltenen Einblick in diese Schaffen-
sphase des Künstlers, in der er sich ganz der gegenständlichen 
Malerei zuwendet. Hier schafft er in heiteren Farben ein monu-
mentales Stillleben, in dem die Früchte durch ihre riesigen Pro-
portionen fast bedrohlich wirken.
€ 3.000/4.000

Provenienz:
Nachlass der Künstlerin, verso auf Leinwand und  
Keilrahmen mit dem Stempel und der handschriftlichen 
Werkverzeichnisnummer.

Die Münchnerin Karoline Wittmann zählt zu den Vertreterinnen 
des Expressiven Realismus und hinterlässt ein umfangreiches 
Œuvre von mehr als 300 Ölgemälden, vielen Zeichnungen und 
einzelnen Grafiken. Ihre Werke sind u.a. in der Kunsthalle Schwein-
furt, in der Gemäldegalerie Dachau, in der Sammlung Hierling 
im Buchheim Museum in Bernried am Starnberger See und in 
der Städtischen Galerie im Lenbachhaus München präsent.
€ 3.000/4.000
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Otto Modersohn
1865 Soest – Rotenburg 1943

638 | Unsere Felder
Öl auf Holz. (1916). Ca. 23,5 × 32 cm.
Verso monogrammiert von Louise Modersohn (LM) sowie 
mit einer handschriftlichen Bestätigung von Antje Moder-
sohn, der Nichte des Künstlers, vom 7.11.2018.
Mit einer Expertise von Rainer Noeres, Otto-Modersohn-
Museum, Fischerhude, vom 5.6.2019 (als Scan).
Das Werk ist im Atelierbuch Otto Modersohn Worpswede 
von 1916 verzeichnet mit dem Titel „Unsere Felder L.T.U. 
(Louise, Tille, Ulrich)“.
Provenienz:
Nachlass Otto Modersohn;
Louise Modersohn-Breling;
Christian Modersohn;
Galerie Neher, Essen 2019, verso mit der  
Bildeingangsnummer;
Privatsammlung, Nordrhein-Westfalen.
€ 8.000/10.000

Anton Kerschbaumer
1885 Rosenheim – Berlin 1931

639 | „Strassenecke IV.“ (Ostende)
Öl auf Leinwand. (1917/18). Ca. 60 × 73,5 cm. Verso auf dem 
Keilrahmen auf einem Etikett signiert, betitelt, bezeichnet 
sowie mit den Maßangaben.
Verso auf dem Keilrahmen mit einem Etikett der Künstlerbe-
darfshandlung Lefranc et Cie, Paris.
Wetzel-Kerschbaumer G 1917/8, dort mit abweichenden 
Maßangaben von 81 × 100 cm.
Mit einer Fotoexpertise von Konstanze Wetzel-Kerschbau-
mer, der Tochter des Künstlers, München, vom 19.7.2016.
Literatur:
Westheim, Paul, Anton Kerschbaumer, in: Das
Kunstblatt – Monatsschrift für künstlerische Entwicklung in 
Malerei, Skulptur, Architektur und Kunsthandwerk, III Jg., 
Heft 9, 1919, S. 269, mit Abb., dort fälschlich betitelt „Stras-
senecke III“ und mit abweichenden Maßangaben „100 : 80“.

Ausstellung:
Anton Kerschbaumer, Galerie Paul Cassirer, Berlin 1919/1929, 
Kat.-Nr. 27;
Anton Kerschbaumer, Kestner-Gesellschaft, Hannover 1920, 
Kat.-Nr. 8;
Anton Kerschbaumer, Gedächtnisausstellung, Galerie 
Nierendorf, Berlin 1933, Kat.-Nr. 5 , dort mit dem Titel 
„Straßenecke im Januar, Ostende 1918“
Provenienz:
Privatbesitz, Rheinland:
Lempertz, Köln 2.12.2016, Los 306;
Privatsammlung, Hessen;

Kerschbaumer, der während des Ersten Welkriegs als Sanitäter 
bei Ostende stationiert ist, hält von der Straßenecke vier Fas-
sungen fest. Leider gelten zwei als verschollen.

Trotz seiner kurzen Schaffensphase befinden sich seine 
Werke u.a. in bedeutenden Sammlungen wie dem Buchheim 
Museum in Bernried, im Brücke-Museum in Berlin und im Mu-
seum Abteiberg in Mönchengladbach.
€ 8.000/10.000
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Otto Modersohn
1865 Soest – Rotenburg 1943

640 | Recto: Blick vom Weyerberg auf spielende Kinder 
und Schimmelgespann – Verso: Herbstlaubstrauß im 
Milchkrug mit Apfel
Öl auf Leinwand. (19)32. Ca. 64,5 × 46 cm. Verso signiert und 
datiert unten rechts.

Das Werk ist im Otto-Modersohn-Museum, Fischerhude, 
registriert. Wir danken Herrn Rainer Noeres, Otto Modersohn 
Museum Fischerhude/Ottersberg, für die Hilfe bei der 
Katalogisierung.

Provenienz:
Privatbesitz Süddeutschland;
Bolland & Marotz, Bremen 19./20.4.1985, Los 565;
Auktionshaus Weser, Bremen 12.10.2020, Los 3000;
Van Ham, Köln, 2.12.2020, Los 24;
Privatsammlung, Nordrhein-Westfalen.

•  Modersohn ist einer der bekanntesten deutschen Land-
schaftsmaler und Mitbegründer der Künstlerkolonie Worps-
wede

•  Der Worpsweder Weyerberg ist ein wichtiges Motiv in Mo-
dersohns Werk

•  Seit den 1930er Jahren sind Blumenstillleben und hier be-
sonders herbstliche Sträuße ein beliebtes Sujet des Künstlers

1908 zieht Otto Modersohn von Worpswede in das circa 20 
Kilometer entfernte Dorf Fischerhude und findet hier bis zu 
seinem Tod 1943 eine neue Heimat. Neben den zahlreichen 
Studienreisen bleibt das Teufelsmoor und seine charakteristi-
sche Landschaft mit dem Worpsweder Weyerberg ein wichtiges 
Motiv seiner Werke.

Neben Landschaften begleiten Blumenstillleben Moder-
sohns Œuvre seit den 1930er Jahren: Frühlings- und Wiesen-
blumen, vielfach Herbststräuße, bisweilen sogar bei nächtlichem 
Dämmerlicht, arrangiert in Vasen, Gläsern und Krügen vor ru-
higem Hintergrund. „Sie werden immer reicher, phantastischer, 
geheimnisvoller“, notiert der Künstler begeistert im November 
1933, „so ein Strauß ist eine Wunderwelt, phantastischer als die 
Natur da draußen, eine Märchenwelt, ein Feenreich. Gerne male 
ich auch bei elektrischem Licht (…) Dabei schlichte Farben, 
gebrochen, indifferent, milde, gedämpft, zart, nuancenreich, 
nicht bunt, einheitlich, eine Dominante, eine Harmonie – ohne 
Effekte (…)“.
€ 20.000/25.000

Recto

Verso
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Adolf Hölzel
1853 Olmütz/Mähren – Stuttgart 1934

641 | Segelboot im Hafen von Knokke
Öl über Kohle auf Karton, teilweise gefirnisst. (1913).  
Ca. 47,5 × 49 cm. Signiert unten rechts.
Wir danken Dr. Alexander Klee für die freundlichen Hinweise 
bei der Katalogisierung dieses Werkes.
Provenienz:
Privatbesitz, Nordrhein-Westfalen, direkt vom Künstler 
erhalten, durch Erbfolge an den jetzigen Besitzer.

Alle Werke (Los 641 – 644) stammen aus dem Besitz einer Fa-
milie, die in Dachau engen Kontakt mit der Familie Hölzel pfleg-
te. Emmy Hölzel, die Frau des Künstlers, war die Patentante 
eines der Kinder.
€ 6.000/8.0003

Adolf Hölzel

643 | Figurengruppe (Hl. Familie)
Pastell auf bräunlichem Papier. (1920er Jahre).  
Ca. 29,5 × 24 cm. 
Wir danken Dr. Alexander Klee für die freundlichen Hinweise 
bei der Katalogisierung dieses Werkes.
Provenienz:
Privatbesitz, Nordrhein-Westfalen, direkt vom Künstler 
erhalten, durch Erbfolge an den jetzigen Besitzer.
€ 5.000/7.000

642 | Häuser
Pastell auf bräunlichem Velin. (Anfang 1930er Jahre).  
Ca. 25 × 25 cm.
Wir danken Dr. Alexander Klee für die freundlichen Hinweise 
bei der Katalogisierung dieses Werkes.
Provenienz:
Privatbesitz, Nordrhein-Westfalen, direkt vom Künstler 
erhalten, durch Erbfolge an den jetzigen Besitzer.
€ 8.000/12.000

644 | Figur
Pastell auf bräunlichem Velourpapier. (2. Hälfte 1920er 
Jahre). Ca. 43 × 35,5 cm.
Wir danken Dr. Alexander Klee für die freundlichen Hinweise 
bei der Katalogisierung dieses Werkes.
Provenienz:
Privatbesitz, Nordrhein-Westfalen, direkt vom Künstler 
erhalten, durch Erbfolge an den jetzigen Besitzer.
€ 8.000/12.000
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Joan Miró
1893 Montroig bei Barcelona – Palma de Mallorca 1983

645N | Personnage au gros pied
Kreide auf chamoisfarbenem Ingres-Bütten. 1930.  
Ca. 63 × 46,5 cm. Verso signiert und datiert „22 • 10 • 930“.

Dupin/Lelong-Mainaud I 334.
Mit einem Echtheitszertifikat von Jacques Dupin, Paris,  
vom 2.3.1976.

Ausstellung:
Joan Miró, Galeria Theo, Madrid 1978;
Joan Miró, Kunsthaus, Zürich/Kunsthalle, Düsseldorf 
1986/87, Kat.-Nr. 64, mit Abb.;
miró – obras de 1916 a 1976, Galeria Theo, Madrid 1990, 
Kat.-Nr. 7, mit Abb.;
Joan Miró. La Naissance du monde 1917–1934, Centre 
Georges Pompidou, Paris 2004, Kat.-Nr. 182, Abb. S. 257.

Provenienz:
Galería Theo, Madrid;
Europäische Privatsammlung.

•  Große, pure Zeichnung mit der für Joan Miró so typischen 
Formensprache

•  Das Motiv entsteht als kleinformatige Skizze während des 
Sommers in seiner katalanischen Heimat in Montroig

•  Mit der Rückbesinnung auf das reine Zeichnen überwindet 
Miró um 1930 eine künstlerische Krise

Die wunderbar großformatige Zeichnung „Personnage au gros 
pied“ ist von Miró auf den 22. Oktober 1930 datiert. Sie geht auf 
eine kleine Skizze (22 × 15 cm) zurück, die vermutlich während 
der vorangegangenen Sommermonate entstanden ist, die der 
Künstler regelmäßig in seiner katalanischen Heimat in Montroig 
verbringt. In seinem Skizzenbuch aus diesem Jahr findet sich 
die exakt gleiche Figur, jedoch ist hier noch der Formfindungs-
prozess mit leichten Korrekturen erkennbar (vgl. Picon, Gaetan 
(Hrsg.), Joan Miró: Carnets Catalans, Genf 1976, Bd. II, s/w Abb. 
S. 89). Dagegen ist bei der großen Zeichnung dem Strich Mirós 
kein Zögern, kein Suchen mehr anzumerken – in einem einzigen, 
sicher ausgeführten Schwung entsteht das sonderbare, kindliche 
Wesen. Der biomorphe Körper und insbesondere der einäugige 
Kopf verweisen auf Mirós Figuren des Jahres 1926, die sich bei-
spielsweise auf den Gemälden „Person throwing a stone at a 
bird“ (Museum of Modern Art, New York) und „Dog barking at 
the moon“ (Philadelphia Museum of Art) wiederfinden. 

Nach Mirós surrealistischer Phase Mitte der 1920er Jahre, in 
der seine berühmten Werke der Bild-Gedichte und Traumbilder 
entstehen, gelangt er 1929 in eine künstlerische Krise. Er hat 
das Bedürfnis sich von der Leichtigkeit seiner lyrischen Sprache 
zu lösen, die sich zu wiederholen und steril zu werden drohte. 
Dupin drückt es so aus: „Miró war nun am absoluten Tiefpunkt 
angelangt. Was ihn ins Leben zurückbrachte, war das Zeichnen. 
Um aus der Sackgasse herauszukommen, in der er sich befand, 
musste er seinen Frieden mit seiner eigenen gewundenen Linie 
machen, die so frei und so erfahren in jeder Art von Magie war. 
Im Sommer 1930 schuf er in Montroig eine Reihe von wunder-
baren Zeichnungen, nach denen er in ihrem Geiste und mit dem 
Schwung, den sie ihm gaben, eine letzte große Leinwand mit 
weißem Grund malte, die sich in jeder Hinsicht von den voran-
gegangenen unterschied.“ (frei übersetzt nach: Jacques Dupin, 
Joan Miró. Life and Work, London 1962, S. 238).
€ 40.000/60.000
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Adolf Fleischmann
1892 Esslingen – Stuttgart 1968

646 | Hommage à Delaunay und Gleizes
Gouache und Aquarell auf festem, leicht strukturiertem 
Papier. (Um 1936). Ca. 36,5 × 24 cm. Signiert unten rechts. 
Verso Bleistiftskizze.
Verso von fremder Hand bezeichnet „38/51“ und datiert „um 
1936“.
Wedewer A2 (S. 171, Abb. um 180° gedreht); Fischer B36/25.
Wir danken Dr. Alfred M. Fischer für die freundlichen 
Hinweise bei der Katalogisierung dieses Werkes.
Ausstellung:
Wohl Adolf Fleischmann, Square Gallery, Mailand 1970, außer 
Katalog;
Wohl Galerie Zlotowski, Paris (o.J.), verso auf der Rahmen-
rückpappe mit dem Etikett.
Adolf Fleischmann 1892–1968. Gedächtnisausstellung zum 
100. Geburtstag, Galerie Schlichtenmaier, Grafenau 1992, 
Kat.-Nr. 30, mit farb. Abb. S. 47.
Provenienz:
Grisebach, Berlin 2.12.2006, Los 349;
Französische Sammlung, Paris.
€ 5.000/7.000

Fritz Winter
1905 Altenbögge – Herrsching 1976

647 | Ohne Titel (Abstrakte Komposition)
Öl auf Velin. (19)59. Ca. 17,5 × 24 cm. Signiert und datiert 
unten rechts.
Nicht bei Lohberg.
Ausstellung:
Grün. Von farblichen Akzenten zur Monochromie IV, Galerie 
Koch, Hannover 2021, S. 36f.
Provenienz:
Privatbesitz, Süddeutschland;
Neumeister, München 23.5.2012, Los 316;
Privatbesitz, Berlin;
Bassenge, Berlin 6.6.2020, Los 8503.
€ 3.000/4.000

André Masson
1896 Balagny-sur-Thérain – Paris 1987

648 | „Maelström“
Gouache und Öl auf leinwandkaschiertem Karton. (Ca. 1957). 
Ca. 54,5 × 45,5 cm. Signiert unten links, verso betitelt.
Mit einer Fotoexpertise von Diego Masson, Comité André 
Masson, Paris, vom 23.9.2005 (C.A.M. No. 1502).

Provenienz:
Sammlung Diego Masson, Paris, verso mit handschriftlichem 
Etikett;
Galerie Gerald Piltzer, Paris, verso auf der Rahmenrückpappe 
mit dem Etikett;
Die Galerie, Gesellschaft für Kunsthandel, Frankfurt/Main, 
verso auf der Rahmenrückpappe mit Etikett und Stempel;
Hampel, München 29.4.2017, Los 163;
Privatsammlung, Italien.
€ 15.000/20.000
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Kurt Schwitters
1887 Hannover – Ambleside 1948

649 | Ohne Titel (Express)
Collage auf Karton, auf Unterlagekarton montiert. (19)47.  
Ca. 17 × 11 cm (Unterlagekarton ca. 32 × 27,5 cm). Monogram-
miert und datiert unten links.
Verso auf dem Unterlagekarton handschriftlich bezeichnet 
„Prelim. Oeuvre-Nr.: 1947, 1486 U“ und mit weiteren Angaben 
sowie grünem Klebeetikett mit der handschriftlichen 
Nummer „528“.
Orchard/Schulz 3599.

Ausstellung:
Kurt Schwitters. 1887–1948, Minami Gallery, Tokio 1960, 
Kat.-Nr. 55;
Kurt Schwitters, Ulmer Museum, Ulm 1961, Liste Nr. 25  
(o. Katalog);
The George Economou Collection, Municipal Gallery of 
Athens, Athen 2011, mit farb. Kat.-Abb. S. 225.

Provenienz:
Nachlass des Künstlers;
Ernst Schwitters, Lysaker/Norwegen, 1948–1972;
Galerie Beyeler, Basel 1972;
Privatsammlung, Schweiz;
Villa Grisebach, Berlin 1.12.2007, Los 234;
Privatsammlung, Europa.

•  Kurt Schwitters „Merzbilder“-Collagen sind voller Harmo-
nie und Ordnung, trotz der verschiedensten verwendeten 
Materialien

•   Das typografische Etikett „EXPRESS/EXPRÈS“ unterstreicht 
die Dringlichkeit der künstlerischen Aussage des schwer-
kranken Künstlers

•  Eine der letzten Collagen Kurt Schwitters, entstanden im 
Exil in England

Upcycling, also die Wiederverwertung von Abfall zu neuwertigen 
Produkten, gilt als aktueller Trend in unserer Gesellschaft. Da-
bei betrieb Schwitters schon vor über hundert Jahren upcycling: 
Abfallprodukte, Reklame und Zeitungsausschnitte klebte er seit 
1919 zu neuen Kunstwerken zusammen. Diese Collagen nann-
te er Merzbilder; sie standen für Wiederaufbau und Neuanfang 
nach dem Trauma des Ersten Weltkrieges. Dabei kam es ihm 
weniger auf die Wahl der recycelten Stoffe an: „Wesentlich ist 
das Formen. Weil das Material unwesentlich ist, nehme ich jedes 
beliebige Material, wenn es das Bild verlangt.“

In dieser Merzzeichnung, einer seiner letzten, geht es neben 
der Form auch um ein Spiel mit Worten: ‚Express – exprès‘ steht 
hier sicherlich für eilig, also die rasche Zustellung einer Nach-
richt. Gleichzeitig bedeutet ‚express‘ aber auch absichtlich, 
extra, aus Trotz. Schwitters spielte schon früh mit Sprache; 
seine dadaistischen Gedichte bilden einen wichtigen Teil seines 
Werks. Einzelne Worte oder Wortfetzen auf den Collagen eröff-

nen dem Betrachter eine Welt von Assoziationen. Die vorlie-
gende Collage entstand 1947. Im Februar und März dieses 
Jahres erlebte der Künstler einen körperlichen Zusammenbruch 
aufgrund einer Blutstauung, verbunden mit einer viertägigen 
Erblindung. Die Konfrontation mit der eigenen Verletzbarkeit 
und Vergänglichkeit könnte für Schwitters die Dringlichkeit 
seiner künstlerischen Aussage – eine Express-Vermittlung – 
verstärkt haben. Gleichzeitig konnte er auch der Blindheit und 
dem Tod trotzen. Zu dieser Zeit lebte Schwitters in England. So 
könnte er ebenfalls an die englische Bedeutung des Wortes, im 
Sinne von sich oder etwas ausdrücken gedacht haben. Diese 
Vielschichtigkeit der Bedeutung eines einzelnen Wortes spiegelt 
sich in den vielen Lagen der übereinander geklebten Papp- und 
Papierstreifen wider. So verbindet sich in diesem Spätwerk 
Schwitters literarische und künstlerische Aussage noch einmal 
zu einer Ikone der dadaistischen Kunst.
€ 30.000/35.000
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Max Ernst
1891 Brühl bei Köln – Paris 1976

650 | Ohne Titel
Gouache und Tusche auf dünnem, bräunlichem Velin. (1964). 
Ca. 40 × 16,5 cm. Signiert unten rechts.
Spies/Metken 3965.
Provenienz:
Edouard Loeb, Paris;
Sotheby’s, London 8.7.1971, Los 107;
The Elkon Gallery, New York 1990;
Privatbesitz, Spanien;
Privatsammlung, München.
€ 4.000/6.000

Francis Bott
1904 Frankfurt/Main – Paris 1998

651 | Komposition
Öl auf Hartfaserplatte. (19)65. Ca. 80 × 60 cm.  
Signiert und datiert unten links. 
Nicht bei Henze.
Provenienz:
Karl & Faber, 5.12.2008, Los 1559; Privatbesitz, Süddeutschland.

In der für Francis Bott typischen Spachteltechnik ausgeführt, 
bei der die Farbe in kleinen Rechtecken aufgetragen wird, deren 
Richtung sich kontinuierlich verschiebt. Flache Partien, bei de-
nen die Struktur der Hartfaserplatte durchscheint, wechseln 
mit pastosen Stegen, die beim An- oder Absetzen der Spachtel 
stehen geblieben sind.
€ 3.000/5.000

Rolf Cavael
1898 Königsberg – München 1979

652 | „No.67/Ja5“
Öl auf Leinwand. (19)67. Ca. 43,5 × 31,5 cm. Monogrammiert 
unten rechts. Verso auf der Rahmenrückwand mit der 
datierenden Werknummer betitelt.
In Atelierleisten sowie vom Künstler fest auf Platte montiert. 
Fest im Rahmen montiert. Zur Katalogisierung nicht 
ausgerahmt.
Keller 1967/3.
Provenienz:
Privatsammlung, Nordrhein-Westfalen.
€ 3.000/3.500
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Rolf Cavael

653 | „No 75/Ok1“
Öl auf Leinwand. (19)75. Ca. 80,5 × 70 cm. Monogrammiert 
unten rechts. Verso auf der Leinwand signiert und mit der 
datierenden Werknummer betitelt.
Keller 1975/53.
Provenienz:
Galerie Herbert Leidel, München, verso auf dem Rahmen mit 
dem Etikett; 
Privatsammlung, Bayern.
€ 5.000/6.000

Theodor Werner
1886 Jettenburg – München 1969

654 | „Verschollenes“
Tempera, gefirnisst, auf Leinwand. (1951). Ca. 100 × 81 cm. 
Verso auf dem Keilrahmen betitelt und bezeichnet „B 43“.
Verso auf Keilrahmen und Leinwand mit diversen Bezeich-
nungen, Nummerierungen und einem Zollstempel. 
Nicht bei Lohkamp.
Literatur:
Stein, Werner, Kulturfahrplan von 1951.
Ausstellung:
XXVI. Internationale Biennale, Venedig 1952, Kat.-Nr. 154, 
verso auf dem Keilrahmen mit zwei Etiketten;
Galerie Ferdinand Möller, Köln 1952, Kat.-Nr. 12, verso auf 
dem Keilrahmen mit Etikett;
Kestner-Gesellschaft, Hannover 1953, Nr. 24, verso auf dem 
Keilrahmen mit Etikett;
Kölnischer Kunstverein, Köln 1957, verso auf dem  
Keilrahmen mit Etikett;

The New Decade, Museum of Modern Art, New York 1955, 
verso auf dem Keilrahmen mit zwei Etiketten;
Minneapolis Art Institute, Minneapolis o.J., verso auf dem 
Keilrahmen mit Etikett;
Staatliche Kunsthalle Berlin, 1980, verso auf dem Rahmen 
mit zwei Etiketten.
Provenienz:
Galerie Michael Haas, Berlin, verso auf dem Keilrahmen mit 
Galeriestempel;
Privatsammlung, Baden-Württemberg, bei Vorgenannter 
erworben, durch Erbfolge an die jetzigen Besitzer.

Fest im Schattenfugenrahmen montiert. Zur Katalogisierung 
nicht ausgerahmt.
€ 10.000/15.000
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Hans Arp
1886 Straßburg – Basel 1966

655 | Fruits-jumeaux
Relief. Öl auf Karton und Holz. (1960). Ca. 44 × 44 × 1 cm.  
Verso auf einem Etikett signiert sowie datiert und mit 
Schreibmaschine bezeichnet.
Rau 656.

Ausstellung: 
Jean Arp, Sophie Taeuber-Arp, Galerie Denise René,  
Paris 1962;
Jean Arp – reliefs, Musée d’art et d’industrie, Saint-Etienne 
1978, Kat.-Nr. 35.

Provenienz: 
Nachlass des Künstlers, verso mit dem zweifachem Nach-
lassstempel;
Erker Galerie, St. Gallen;
Privatsammlung, Süddeutschland.

•  Typisches Relief Arps aus Holz und Karton in organisch-
abstrakter Formensprache 

•  Der Künstler hat über 800 Reliefs geschaffen, sie bilden 
einen wichtigen Schwerpunkt in seinem Œuvre

•  Arps Holzreliefs hatten Einfluss auf die Arbeiten von Hen-
ry Moore und Joan Miró

Als Hans Arp als junger Dichter einen bildnerischen Ausdruck 
seiner Gedichte sucht, kommt er über Malerei und Zeichnung 
unter dem Einfluss des Kubismus auf die Collage. Zuerst ver-
wendet er für diese verschiedene Papiere, findet aber rasch zu 
anderen Materialen und setzt beispielsweise Textil und Holz 
ein. Dieser bedeutende Schritt in die Dreidimensionalität bringt 
Arp zu den Reliefs und dann zu den Holzkonstruktionen, bis er 
allmählich die Rundplastik entdeckte. Dem Relief bleibt er aber 
sein Leben lang treu: Von 1915 bis zu seinem Tod entstehen 
über 800 solcher Arbeiten. 

Ende der 1950er Jahre, Arp ist schon über siebzig Jahre alt, 
wendet sich der Künstler noch einmal verstärkt dem Relief zu. 
Dabei bedient er sich weiterhin einer organisch-abstrakten 
Formensprache, die sich am Wandel und Wachstum der Natur 

orientiert. Doch will der Künstler nie die Natur nachahmen, son-
dern nimmt sie als Ausgangspunkt für naturnahe Formen. So 
schreibt er über seine konkrete Kunst: „Wir wollen nicht abbilden, 
wir wollen bilden, wie die Pflanze ihre Frucht bildet.“ Es entste-
hen wachsende Formen, die sich im Dialog mit ihrem Grund 
oder mit dem sie umgebenden Raum befinden. Durch einen 
klaren Kontrast der Farben – im vorliegenden Werk sind es nur 
zwei: Weiß auf hellblauem Grund – entsteht eine Wechselwir-
kung, ein Dialog der Gegensätze: weiß und farbig, voll und leer, 
positiv und negativ. Diese Formen in Verbindung mit dem Grund 
beschreiben somit „die Sehnsucht nach Harmonie und einem 
Zustand der Wonne: dem Geborgensein in der Einheit der Mut-
ter Natur“ (Gabriele Mahn in: Die Reliefs von Hans Arp, S. 53).
€ 20.000/30.000

Etikett Verso
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Adolf Fleischmann
1892 Esslingen – Stuttgart 1968

656 | Ohne Titel
Gouache über Bleistift auf Velin. (19)54. Ca. 46,5 × 32 cm. 
Signiert und datiert unten mittig. Verso Kohlezeichnung mit 
drei weiblichen Akten sowie große, um 180° gedrehte Tu-
schebezeichnung „Adolf Richard Fleischmann 1954 / No. 22“.
Nicht bei Wedewer.
Wir danken Dr. Alfred M. Fischer für die freundlichen  
Hinweise bei der Katalogisierung dieses Werkes.

Adolf Fleischmann

657 | Ohne Titel
Gouache auf chamoisfarbenem Bütten. (19)63. Ca. 62 × 48 cm. 
Signiert und datiert unten rechts.
Verso handschriftlich bezeichnet „Serie Metamorphose“ und 
„o.Nr. XXI“ sowie mit Maßangaben.
Nicht bei Wedewer.
Wir danken Dr. Alfred M. Fischer für die freundlichen 
Hinweise bei der Katalogisierung dieses Werkes.

Ausstellung:
Adolf Fleischmann. An American Abstract Artist? Themen, 
Kontext und Rezeption des US-amerikanischen Spätwerks 
1952 bis 1967, Daimler Art Collection, Berlin 2016, farb.  
Abb. S. 48.
Provenienz:
Lempertz, Köln 29.5.2003, Los 620;
Privatsammlung, Paris.
€ 7.000/10.000

Provenienz: 
Galerie Schlichtenmaier, Grafenau, verso auf der Rahmen-
rückpappe mit dem Etikett;
Lempertz, Köln 29.5.2008, Los 506;
Privatsammlung, Paris.
€ 8.000/12.000
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Walter Dexel
1890 München – Braunschweig 1973

658 | „Weißer Doppelhaken“
Öl auf Leinwand. (19)65. Ca. 65,5 × 65,5 cm. Signiert und 
datiert unten rechts. Verso auf dem Keilrahmen nochmals 
signiert und datiert sowie betitelt.
Nach Vorlage dieser Komposition entsteht 1971 ein gleichna-
miger, farbiger Siebdruck auf Polystyrol (vgl. Walter Vitt, 
Werkverzeichnis der Druckgraphik von 1915–1971,  
Köln 1971, Nr. 72).
Wöbkemeier 464.
Mit einem Gutachen von Dr. Ruth Wöbkemeier, Bremen,  
vom 9.9.2013.

Literatur:
Hofmann, Werner, Der Maler Walter Dexel, Starnberg 1972, 
farb. Abb. Nr. 71;
Vitt, Walter, Das Spätwerk Walter Dexels, in: Wöbkemeier, 
Ruth (Hrsg.), Walter Dexel (1890–1973). Werkverzeichnis, 
Heidelberg 1995, S. 85, s/w Abb. 55.

Ausstellung: 
Walter Dexel, Kunstverein, Braunschweig 1970, Kat.-Nr. 38;
Walter Dexel, Galerie Charles Lienhard, Basel 1970, Kat.-Nr. 
26, mit Abb.;
Walter Dexel, Galerie Circulus, Bonn 1973, Kat.-Nr. 83, mit 
farb. Abb. (Titelblatt);
Walter Dexel, Kestner-Gesellschaft, Hannover 1974, Kat.-Nr. 
153, o. Abb;
Walter Dexel. Bilder, Aquarelle, Collagen, Leuchtreklame, 
Typografie, Landesmuseum für Kunst und Kulturgeschichte, 
Münster 1979, Kat.-Nr. 91, o. Abb.;
Walter Dexel. Bilder, Aquarelle, Collagen, Fritz-Winter-Haus, 
Ahlen 1980, Kat.-Nr. 34, verso auf dem Rahmen mit dem 
Etikett;
Walter Dexel zum 10. Todestag, Kunstamt Wedding, Berlin/
Pfalzgalerie, Kaiserslautern 1983/84, Kat.-Nr. 79, o. Abb.

Provenienz: 
Nachlass des Künstlers;
Ketterer, München 5.12.2007, Los 227;
Privatsammlung, Paris.

•  Wichtiges Ölgemälde aus dem Spätwerk des Künstlers 
•  Zu dieser Zeit selten verwendetes Motiv der Diagonalen, 

das auf Dexels Werk der 1920er Jahre referiert 
•  Dynamisch aufgeladene Komposition mit perfekter Aus-

balancierung der verschiedenen Formen und einer kont-
rastreichen Farbwahl

„Formal und inhaltlich nimmt das Ölbild im Spätwerk eine ex-
zeptionelle Stelle ein, da es wie wenige andere Bilder der Jah-
re das Motiv der Diagonale thematisiert. Insofern steht der 
‚Weiße Doppelhaken‘ in einer Reihe mit den dynamisch aufge-
ladenen Kompositionen der zweiten Hälfte der zwanziger Jah-
re. Hinzu kommt eine im Wortsinne auf ‚die Spitze getriebene‘ 
Ausbalancierung zwischen Schwere und Leichtigkeit im unte-
ren Bildbereich, wo eine kleine Dreieckform auf die große For-
mation des ‚Weißen Doppelhakens‘ trifft. Dieses fortdauernd 
balancierte Spannungsverhältnis zeigt sich auch bei der Farb-
wahl, dem Zusammenspiel zwischen einem intensiven Schwarz/
Weiß-Kontrast und knapp gesetzten farbigen Streifenelemen-
ten. Die besondere Stellung des Werks ist auch dadurch doku-
mentiert, dass eine Abbildung des ‚Weißen Doppelhakens‘ als 
Titelblatt für einen kurz vor dem Tod Dexels 1973 erschienenen 
Katalog zur Ausstellung in Bonn gewählt wurde: Vorher und 
nachher wurde das Bild auf diversen Einzelausstellungen, u.a. 
in Braunschweig, Basel, Hannover, Müncher und Berlin gezeigt. 
Werner Hofmann stellte es für seine Dexel-Monografie 1972 
ebenfalls als Farbabbildung vor. (…)“ (vgl. W. Vitt, Werkverzeich-
nis der Druckgrafik, Köln 1998, Nr. 72).“ (Aus dem Gutachten 
von Dr. Ruth Wöbkemeier).
€ 20.000/30.000
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KARL FRIEDRICH BRUST
€ 2.000/3.000

ERNST LUDWIG KIRCHNER
€ 2.500/3.000

CHARLES PALMIÉ
€ 2.500/3.000

SERGE POLIAKOFF
€ 1.600/2.000

OTTO PIPPEL
€ 1.600/2.400

WILLIAM WAUER
€ 800/1.000

CONRAD WESTPFAHL 
€ 2.500/3.000

WALTER DEXEL
€ 2.500/3.000

HEINRICH CAMPENDONK
€ 800/1.000

ADOLF HÖLZEL
€ 2.000/2.500

FERNAND LÉGER
€ 1.500/2.000

ONLINE-ONLY-AUKTIONEN

„Große Namen, kleines Geld“ – entdecken Sie in unseren Online-Only-Auktionen  
qualitätsvolle Werke namhafter Künstler.

Zum Katalog und allen weiteren  
Infos zu Online Only 

Ab Mittwoch, 15. November 2023, 10 Uhr bis
Mittwoch, 29. November 2023, 18 Uhr auf karlundfaber.de

From Wednesday, 15 November 2023, 10 am (CET) to 
Wednesday, 29 November 2023, 6 pm (CET) at karlandfaber.com

Beachten Sie, dass für die Online-Only-Lose keine  
zusätzlichen Zustandsberichte erstellt werden.

Please note that we do not provide additional condition 
reports for the online only lots.
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[234365] 550, 808 [234373] 641 - 644 [234382] 426 - 432 [234384] 814, 842 [234387] 850 [234396] 731 [234397] 800 [234401] 821 [234404] 632 [234407] 651, 801 
[234415] 722, 841 [234417] 738 [234431] 578, 611, 612 [234433] 514 [234436] 412 [234451] 867 [234457] 631, 851, 866 [234461] 849, 865 [234463] 552, 573, 590, 591 
[234464] 736 [234476] 613 - 630 [234491] 530 [234496] 638, 652, 874, 875 [234497] 416 [234498] 853, 854 [234502] 856 [234507] 580, 594 [234509] 520 [234511] 725, 
726 [234512] 806, 819, 845, 868 [234519] 837, 838 [234521] 723 [234523] 813, 862 [234525] 449, 512, 646, 656 - 658, 843 [234527] 448 [234528] 719 [234532] 402 [234533] 
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[234550] 417, 531 [234553] 437, 451, 645, 718 [234555] 450 [234562] 519 [234563] 705 [234564] 579 [234566] 433 [234567] 734 [234568] 703, 828, 869 [234570] 847 
[234574] 706 - 708 [234575] 605, 606, 825 [234579] 655 [234580] 600 - 604 [234581] 720, 724, 878, 879 [234582] 562, 563 [234582] 406, 408 - 411, 422 - 425, 440, 500 
- 506, 513, 515, 516, 518, 526, 529, 537, 538 - 542, 544 - 548, 555 - 561, 564 - 571, 574, 582 - 584, 587, 592 [234583] 880 [234587] 816, 844, 846 [234589] 809, 810, 861 [234590] 
610, 648, 715 [234592] 442, 446, 447, 511, 534 [234593] 507, 588, 589, 609, 650, 650, 830 [234596] 404, 441 [234597] 415, 438, 524, 525, 649 [234598] 829 [234600] 532, 
533 [234602] 508, 509, 577 [234603] 647 [234606] 711, 713, 714, 730 [234607] 881 [234609] 586 [234610] 418 [234613] 832, 833 [234617] 863, 876, 877 [234621] 737, 822, 
857 - 860 [234623] 407 [234624] 403 [234625] 852, 864 [234626] 575, 716, 823, 824, 826 [234639] 445, 635, 640 [234641] 608 [234642] 413 [234643] 803, 831 [234650] 
400, 434 [234651] 585 [234653] 420 [234654] 729 [234656] 870 - 873 [234657] 634 [234659] 654 [234660] 807 [234661] 817, 818 [234662] 576, 653 [234663] 543, 549, 
551, 581, 596, 597, 636, 712, 735, 739, 820, 882 [234664] 405, 436 [234665] 717 [234666] 728 [234667] 435 [234668] 732 [234669] 721 [234670] 804, 805 [234671] 727 
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Auktion 321 Moderne Kunst
Evening Sale Los 400 – 451

Day Sale Los 500 – 658

Auktion 322 Zeitgenössische Kunst
Evening Sale Los 700 – 740

Day Sale Los 800 –  882

Künstler/Artist Los/Lot No.

Amiet, C. 524 
Aricò, R. 715
Arp, H. 655
Aubertin, B. 825, 826
Bach, E. 841
Balwé, A. 613 - 630
Barlach, E. 578
Baselitz, G. 705
Becher, B. und H. 855
Beckmann, M. 411, 570, 571, 
 573, 574
Berges, W. 879
Bergman, A. 700, 811, 812
Bergmann-Michel, E. 588
Berner, B. 844
Bonalumi, A. 711
Bott, F. 651
Bouzianis, G. 605, 606
Brüning, P. 819
Brust, K. F. 607
Buchet, G. 438
Butz, H. 851
Cavael, R. 652, 653
Corinth, L. 416, 430
Cragg, T. 723, 724
Croissant, M. 835, 836
Dadamaino 713
Denis, M. 525
Depero, F. 610
Dexel, W. 658
Dix, O. 418, 554, 556 - 561,
 564, 565
Domergue, J.-G. 523
Dreher, P. 853, 854

Dufy, J. 511
Eder, M. 869
Ernst, M. 650
Ewald, R. 579
Feininger, L. 527, 528, 436
Felixmüller, C. 552, 553, 608
Fleischmann, A. 449, 646, 
 656, 657
Förg, G. 719, 733
Francis, S. 701, 702, 718
Fries, P. 868
Gauguin, P. 509
Geiger, R. 717
Giacometti, A. 602
Girieud, P. 402
Girke, R. 731
Goepfert, H. 824
Gonschior, K. 815
Götz, K. 801
Griffa, G. 721
Grosse, K. 862
Grosz, G. 562, 563, 587
Guston, P. 706 - 708
Hafif, M. 847
Heckel, E. 406, 502, 542, 544, 
 545, 566, 567, 582, 583
Hirst, D. 740, 881
Hochreiter, S. 880
Hodler, F. 415
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§ 1 ALLGEMEINES

1.  Diese Versteigerungsbedingungen werden im Auktionssaal ausgehängt; sie sind 
im Versteigerungskatalog abgedruckt, ggf. auch im Internet veröffentlicht. Mit Er-
teilung eines Auftrages oder Abgabe eines Gebotes erkennt der Käufer die Ver-
steigerungsbedingungen und ihre Geltung für die Auktion ausdrücklich an.

2.  Die Versteigerung, die öffentlich i. S. v. §§ 383 III, 474 I 2 BGB ist, wird vorbereitet, 
durchgeführt und abgewickelt von der KARL & FABER Kunstauktionen GmbH (im 
Folgenden „KARL & FABER«). KARL & FABER versteigert die Kunstwerke grund-
sätzlich als Kommissionär im eigenen Namen für Rechnung des unbenannt blei-
benden Einlieferers. Ein von KARL & FABER bestimmter Auktionator leitet die 
Versteigerung im Namen und für Rechnung von KARL & FABER; Ansprüche an-
lässlich der Versteigerung richten sich ausschließlich gegen KARL & FABER und 
nicht gegen den Auktionator. Im Eigentum von KARL & FABER befindliche Gegen-
stände (sog. Eigenware) sind mit „‡“ besonders gekennzeichnet. 

§ 2  BIETEN UND AUKTION

1.   Alle Bieter haben ihren Namen und ihre Anschrift rechtzeitig vor der Auktion mit-
zuteilen. KARL & FABER hat gem. gesetzlicher Verpflichtung das Recht, die Vorla-
ge eines gültigen Personalausweises, Reisepasses, ähnlichen Personal-
dokumentes und ggf. weitergehende Informationen zur Feststellung des 
wirtschaftlich Berechtigten zu verlangen, davon Kopien für ihre Unterlagen zu er-
stellen und 30 Jahre lang aufzubewahren. Gegebenenfalls werden Bieternum-
mern vergeben. Will ein Bieter Gebote im Namen eines Dritten abgeben, hat er 
dies vor Versteigerungsbeginn unter Angaben von Namen und Anschrift des Ver-
tretenen und unter Vorlage einer schriftlichen Vollmacht mitzuteilen. Andernfalls 
kommt der Kaufvertrag bei Zuschlag mit dem Bieter zustande.

2.  Die im Katalog von KARL & FABER angegebenen Schätzpreise (ggf. unterer und 
oberer Schätzpreis) sind in Euro beziffert. Sie dienen als Anhaltspunkte für den 
Verkehrswert des Versteigerungsgutes. Der Aufrufpreis wird vom Auktionator 
festgelegt; gesteigert wird nach seinem Ermessen, im Regelfall um jeweils 10 % 
des vorangegangenen Gebotes in Euro. KARL & FABER behält sich vor, Katalog-
nummern zu verbinden, zu trennen und, wenn ein besonderer Grund vorliegt, in 
einer anderen als der im Katalog vorgesehenen Reihenfolge aufzurufen oder 
zurück zuziehen. 

3.  Gebote können auch schriftlich (per Brief, Fax, Scan oder über die Website von 
KARL & FABER) oder telefonisch erfolgen. Die diesbezügliche Anmeldung hat 
grundsätzlich mittels der von KARL & FABER zur Verfügung gestellten Formulare 
zu erfolgen. Bieten über Internet (sog. Live-Bidding) ist nur zulässig, wenn dies 
über von KARL & FABER zur Verfügung gestellte bzw. genehmigte Online-Dienste 
und -Plattformen erfolgt. Für das Live -Bieten über externe Online -Plattformen 
fallen Gebühren in Höhe von 3 % des Zuschlagspreises zzgl. gesetzlicher Umsatz-
steuer an, die zum Aufgeld gemäß der Versteige rungsbedingungen hinzugerech-
net werden. Die Kosten hierfür trägt der Bieter. Schriftliche oder telefonische Ge-
bote werden nur zugelassen, wenn der Bieter mindestens 24 Stunden vor Beginn 
der Versteigerung bei KARL & FABER ihre Zulassung beantragt hat. Der Antrag 
muss das Kunstwerk unter Aufführung von Katalognummer und Katalogbezeich-
nung benennen und ist zu unterschreiben. Unklarheiten gehen zu Lasten des 
Bieters. Telefonische Gebote werden in der Regel erst ab einem Schätzpreis von 
€ 1.500 entgegengenommen. Mit dem Antrag zum telefonischen Bieten erklärt 
sich der Bieter mit der Aufzeichnung von Telefongesprächen einverstanden. Für 
die Bearbeitung von schriftlichen, telefonischen oder internet basierten Geboten 
übernimmt KARL & FABER keinerlei  Gewähr. Insbesondere  haftet KARL & FABER 
nicht für Übermittlungsfehler oder das Zustandekommen und die Aufrechterhal-
tung von Telefon- oder Internetverbindungen. Dies gilt nicht,  soweit KARL & FA-
BER  einen Fehler wegen Vorsatzes oder grober Fahrlässigkeit zu vertreten hat. 
Beim Einsatz eines Währungs(um)rechners (beispielsweise bei der Live-Auktion) 
wird keine Haftung für die Richtigkeit der Währungsumrechnung übernommen.

4.  Der Zuschlag wird erteilt, wenn nach dreimaligem Aufruf eines Gebots kein 
 höheres Gebot (Übergebot) abgegeben wird. Wenn mehrere Personen dasselbe 
Gebot abgeben und nach dreimaligem Aufruf kein höheres Gebot erfolgt, ent-
scheidet das zeitlich zuerst erhobene bzw. eingegangene Gebot. Ein Zuschlag 
kann in Einzelfällen unter Vorbehalt erteilt werden, auf den der Auktionator aus-
drücklich hinweist. Ein solcher Zuschlag wird nur wirksam, wenn KARL & FABER 
das Gebot innerhalb von 8 Wochen nach dem Tage der Versteigerung schriftlich 
durch entsprechende Rechnungslegung bestätigt; der Bieter bleibt solange an 

§ 1  GENERAL

1.  These Conditions of Sale are displayed in the auction room; they are published in 
each auction catalogue, and also on the Internet, if appropriate. By placing an or-
der or making a bid, the buyer expressly acknowledges these Conditions of Sale 
and the validity thereof for the auction.

2.  The auction, which is public as contemplated in §§ 383 III, 474 I 2 BGB, is prepared, 
held and handled by KARL & FABER Kunstauktionen GmbH (referred to hereinaf-
ter as “KARL & FABER“). As a matter of principle, KARL & FABER auctions the 
works of art as a commission agent, acting in its own name and for the account of 
the unnamed party supplying the object. An Auctioneer appointed by KARL & FA-
BER holds the auction in the name and for the account of KARL & FABER. Claims 
pertaining to the auction shall be directed to KARL & FABER, and not to the Auc-
tioneer. Objects which are the property of KARL & FABER (so-called Own Goods) 
are specially marked with “‡”.

§ 2  BIDDING AND AUCTION

1.  All bidders shall communicate their name and address in a timely manner before 
the auction. Pursuant to statutory obligations, KARL & FABER reserves the right to 
request economic beneficiaries to present a valid identity card, passport, or similar 
identifying documentation and, if necessary, any additional information in order to 
ascertain their identity and to make copies thereof for their records and to keep 
them for 30 years. Bidder num bers shall be issued, if appropriate. If a bidder wants 
to make bids in the name of a third party, then he must give notice to this effect 
before the auction begins, stating the name and ad dress of the party he is repre-
senting and submitting a written proxy. The sales contract shall otherwise, upon 
the fall of the hammer, be brought about with the bidder.

2.  The estimate prices specified in the catalogue of KARL & FABER (where appro-
priate, the upper and lower estimated value) are stated in Euros. They serve as a 
guide for the market value of the object being auctioned. The starting price is 
fixed by the Auc tioneer; bids shall be placed at the Auctioneer’s discretion, each 
price shall, as a rule, be 10  % above the preceding bid. KARL & FABER reserves 
the right to combine or to split catalogue numbers, or – if there is special reason 
for doing so – to call them in an order other than that given in the catalogue or to 
withdraw them.

3.  Bids may also be made in writing (by letter, fax, scan or via the website of 
KARL & FABER) or by telephone. For these purposes bidders must, in all cases, 
first register, using the forms provided by KARL & FABER. Bidding over the Inter-
net (so-called ‘live bidding’) is only permissible if done via the online services 
and platforms provided by or approved by KARL & FABER. An additional fee of 3 
% of the hammer price plus VAT if applicable will be charged for Live-Bidding 
via external online platforms. In accordance with the Conditions of Sale, this fee 
is added to the buyers premium. The bidder must bear the costs thereof. Bids 
made in writing or by telephone shall be only admitted if the bidder has submit-
ted an application for the admission of such bids to KARL & FABER at least 24 
hours before commencement of the auction. The request must stipulate the 
work of art, stating the catalogue number and the catalogue name, and must be 
signed. If there is any doubt, the catalogue number shall be decisive; any uncer-
tainties shall be for the detriment of the bidder. As a rule, telephone bids shall 
be accepted only as of an estimated price of € 1,500. With the requesting of 
permission to make bids by telephone, the bidder agrees to telephone calls be-
ing recorded. KARL & FABER shall not assume any guarantee for the handling of 
written or internet based bids or bids made by telephone. KARL & FABER shall, 
in particular, not be liable for errors in transmission or for the establishment and 
for maintaining telephone or internet connections. This shall not apply if 
KARL & FABER is responsible for a mistake due to intent or gross negligence. 
When using a currency converter (e.g. during a live auction), no liability is as-
sumed for the accuracy of the currency conversion.

4.  The hammer shall fall, after a bid has been called three times, if no higher bid is 
made. If several persons make the same bid and no higher bid is made after it has 
been called three times, the decision will be made in favour of the first bid made 
or received. A bid may be accepted subject to reservation in individual cases, 
which the Auctioneer shall point out in each case. Any such acceptance of a bid 
shall only take effect if KARL & FABER confirms the bid in writing by presenting a 
statement of account within 8 weeks of the date of the auction; the bidder shall be 
bound by his bid for the duration of this period of time. KARL & FABER may with-

draw its acceptance of a bid during an auction and call for new bids for the work 
of art at the same auction, if a higher bid made in good time has been overlooked 
by mistake and the relevant bidder has objected to such immediately, or if there is 
doubt of any other nature regarding the acceptance of a bid. If KARL & FABER 
exercises this right, then the acceptance of the original bid shall cease to be effec-
tive. KARL & FABER shall have the right to bid for the consignor up to the limit of 
a work of art. KARL & FABER shall be entitled to refuse the acceptance of a bid or 
to reject a bid if there is special reason on hand for doing so. A special reason shall 
be on hand in particular, if a bidder is unknown to KARL & FABER and has not 
provided security at the latest, by the time the auction begins. If a bid is rejected, 
then the preceding bid shall remain in effect. The ac cep tance of a bid shall oblige 
the bidder to acceptance and payment.

5.  Written bids shall be deemed bids already made at the auction. If KARL & FABER 
receives several written bids to the same amount for one and the same work of art, 
then the bid received first shall be accepted, if no higher bid has been submitted 
or is made. KARL & FABER shall only avail itself of each written bid up to the 
amount which is necessary in order to outbid an other bid which has been made. 
A written bid, which is to be submitted using the form sheet provided for such 
purpose, must be signed by the bidder and stipulate the hammer price (without 
premium, droit de suite fee, and value-added tax due) offered for the work of art.

6.  Pursuant to sec. 312 (g) (2) (10) of the German Civil Code, the bidder has no right 
of cancellation under sec. 355 German Civil Code after the bid is awarded.

§ 3  PAYMENT, OBLIGATIONS OF THE BUYER TO COOPERATE IN ADHERENCE 
TO THE MONEY LAUNDERING REGULATIONS

1.  The purchase price consists of the hammer price plus premium. In addition for 
works of art by living artists or artists who died no more than seventy years ago a 
fee of 1.5 % of the sum of the hammer price and the net premium, plus statutory 
turnover tax thereon, shall be charged to compensate for droit de suite pursuant 
to Copyright Act § 26.

2.  As regards VAT, sales are made subject to the gross margin scheme or subject to 
regular taxation, depending on the consignor’s specifications to be provided in a 
timely fashion before the invoice is issued.

  a) Artworks subject to regular taxation are marked „R“ after the catalogue number. 
In these cases, the buyer shall be charged a premium for each individual object as 
follows: 27 % on a hammer price up to and including € 500,000; 21 % on the 
amount exceeding a hammer price of over € 500,000 and up to and including 
€ 1,500,000; and 16 % on the amount exceeding € 1,500,000. Statutory turnover 
tax shall be added to the hammer price, the premium and any further costs which 
may be charged, and shall be separately shown on the invoice.

  b) When applying § 25 a Value Added Tax Act (differential taxation), the premium 
as well as any further costs are subject to the value added tax not shown sepa-
rately. The premium, taking into account the scale stipulated in the provisions of 
§ 3 Item 2 a), shall then amount to 32 %, 27 % und 22 %. An “N” behind the cata-
logue number indicates differential taxation on works of art which originate from a 
country outside of the EU. For such objects, the advanced import tax will be 
charged in the amount of the invoice total. 

3.  The turnover tax and the objects on which it is incurred, comply with the current 
state of legislation and the current practice applied for financial accounting at 
the time of the auction. Changes may therefore arise in this respect, which will 
then be passed on to the buyer. If buyers resident outside the EU take the work 
of art they have bought by auction with them to countries outside the EU by 
themselves, they must provide security amounting to the statutory value-added 
tax. This will be refunded if the buyer submits the export- and purchase certifi-
cate issued by the German customs authorities to KARL & FABER within one 
month of receiving the work of art. (Import) sales tax and customs due abroad 
are in any event payable by the buyer. Invoices issued during or immediately after 
an auction are issued subject to review.

4.   KARL & FABER shall, in as far as the buyer is committed by these Conditions of 
Sale or by legal prescription to reimburse costs and/or interest, be entitled to liq-
uidate such in addition to the am ounts as stipulated in Item § 3, Item 1, 2 a, b, 3. The 
purchase price shall fall due for payment upon the fall of the hammer. Default of 
payment shall commence two weeks after a bid has been accepted, also in the 
case of absent buyers, at the earliest, however, one week after the date of in voice. 
The purchase price shall, upon the occurrence of default of payment and notwith-
standing any further claims for damages, bear monthly interest at a rate of 1 % per 
commenced month. Four weeks after the occurrence of default of payment, 
KARL & FABER shall be entitled to disclose the name and the address of the buy-
er to the Consignor.

5.  The buyer may only offset such claims with respect to KARL & FABER, which are 
undisputed or have been finally determined by a court of law.

6.  Non-cash payments shall be accepted as conditional payment. If payments are 

sein Gebot gebunden. KARL & FABER kann innerhalb einer Auktion einen Zu-
schlag zurücknehmen und das Kunstwerk erneut ausbieten, wenn ein rechtzeitig 
abgegebenes höheres Gebot irrtümlich übersehen und dies vom Bieter unverzüg-
lich beanstandet worden ist oder wenn sonst Zweifel über den Zuschlag bestehen. 
Übt KARL & FABER dieses Recht aus, wird der ursprüngliche  Zuschlag unwirksam. 
KARL & FABER hat das Recht, bis zum Limit eines Kunstwerks für den Einlieferer 
mitzubieten. KARL & FABER hat das Recht, den Zuschlag zu verweigern oder ein 
Gebot abzulehnen, wenn ein besonderer Grund vorliegt. Ein besonderer Grund 
liegt insbesondere vor, wenn ein Bieter KARL & FABER unbekannt ist und nicht 
spätestens bis zum Beginn der Versteigerung Sicherheit geleistet hat. Wird ein 
Gebot abgelehnt, bleibt das vorangegangene Gebot wirksam. Der Zuschlag ver-
pflichtet den Bieter zur Abnahme und Zahlung.

5.  Schriftliche Gebote gelten als in der Versteigerung bereits abgegebene Gebote. 
Gehen mehrere gleich hohe schriftliche Gebote für ein und dasselbe Kunstwerk 
ein, erhält das zuerst eingetroffene Gebot den Zuschlag, wenn kein höheres Gebot 
vorliegt oder abgegeben wird. Bei gleichem Eingangstag entscheidet das Los. Je-
des schriftliche Gebot wird von KARL & FABER nur mit dem Betrag in Anspruch 
genommen, der erforderlich ist, um ein anderes abgegebenes Gebot zu überbie-
ten. Ein schriftliches Gebot, das auf dem dafür vorgesehenen Formblatt abzuge-
ben ist, muss vom Bieter unterzeichnet sein und den für das Kunstwerk gebote-
nen Preis (ohne Aufgeld, Folgerechtsumlage und Umsatzsteuer) nennen.

6.  Gemäß § 312g Abs. 2 Nr. 10 BGB besteht für den Bieter nach erfolgtem Zuschlag 
kein Widerrufsrecht nach § 355 BGB.

§ 3  BEZAHLUNG; MITWIRKUNGSPFLICHTEN DES KÄUFERS BEI DER ERFÜL-
LUNG GELDWÄSCHERECHTLICHER VORSCHRIFTEN

1.  Der Kaufpreis besteht aus dem Hammerpreis zuzüglich Aufgeld. Zusätzlich wird 
bei Werken lebender oder von vor weniger als 70 Jahren verstorbener Künstler 
zur Abgeltung des dann gemäß § 26 UrhG zu entrichtenden Folgerechts eine 
Umlage von 1,5 % der Summe von Hammerpreis und Nettoaufgeld zzgl. gesetzli-
cher Umsatzsteuer erhoben.

2.  Es wird, was die Umsatzsteuer betrifft, je nach rechtzeitig vor der Rechnungsstel-
lung zu machender Vorgabe des Einlieferers differenzbesteuert oder regelbesteu-
ert verkauft.

  a) Regelbesteuerte Kunstwerke werden mit „R“ hinter der Katalognummer ge-
kennzeichnet. Als Aufgeld wird in diesen Fällen pro Einzelobjekt beim Käufer er-
hoben: auf einen Zuschlagspreis bis einschließlich € 500.000 27 %, auf einen 
Zuschlagspreis über € 500.000 bis einschließlich € 1.500.000 für den über-
schreitenden Betrag 21 %, auf einen Zuschlagspreis über € 1.500.000 für den 
diesen überschreitenden Betrag 16 %. Auf den Zuschlagspreis, das Aufgeld sowie 
eventuelle weitere Kosten wird die gesetzliche Umsatzsteuer erhoben und sepa-
rat ausgewiesen.

  b) Bei Anwendung des § 25 a Umsatzsteuergesetz (Differenzbesteuerung) bein-
haltet das Aufgeld sowie eventuelle weitere Kosten die nicht separat ausgewiese-
ne Umsatzsteuer. Das Aufgeld beträgt dann unter Berücksichtigung der unter § 3 
Ziff. 2 a) aufgeführten Staffelung 32 %, 27 % und 22 %. Differenzbesteuerte Kunst-
objekte, die mit „N“ hinter der Katalognummer gekennzeichnet sind, haben ihren 
Ursprung in einem Land außerhalb der EU. Für solche Kunstobjekte wird zusätz-
lich zum Aufgeld die verauslagte Einfuhrumsatzsteuer in Höhe der Rechnungs-
summe berechnet.

3.  Die Umsatzsteuer sowie die Gegenstände, auf die sie anfällt, entsprechen der Ge-
setzgebung und der aktuellen Praxis der Finanzverwaltung zum Zeitpunkt der 
Auktion. Es können sich insoweit Änderungen ergeben, die an den Käufer weiter-
gegeben werden müssen. Nehmen Käufer mit Wohnsitz außerhalb der EU das 
ersteigerte Kunstwerk selbst in Staaten außerhalb der EU mit, haben sie Sicher-
heit in Höhe der gesetzlichen Umsatzsteuer zu leisten. Diese wird erstattet, wenn 
der Käufer KARL & FABER innerhalb eines Monats nach Erhalt des Kunstwerks 
den deutschen zollamtlichen Ausfuhr- und Abnehmernachweis vorlegt. Im Aus-
land anfallende (Einfuhr-)Umsatzsteuer und Zölle trägt in jedem Fall der Käufer. 
Während oder unmittelbar nach der Auktion ausgestellte Rechnungen ergehen 
vorbehaltlich der Nachprüfung.

4.  Soweit der Käufer nach diesen Versteigerungsbedingungen oder dem Gesetz Er-
stattung von Kosten und/oder Zinsen schuldet, kann KARL & FABER diese zusätz-
lich zu den in § 3, Ziff. 1, 2 a, b, 3 genannten Beträgen liquidieren. Der Kaufpreis ist 
mit dem Zuschlag fällig. Zahlungsverzug tritt, auch bei abwesendem Käufer, zwei 
Wochen nach Zuschlag, frühestens jedoch eine Woche nach Rechnungsdatum 
ein. Ab Eintritt des Zahlungsverzugs des Käufers verzinst sich der Kaufpreis unbe-
schadet etwaiger weiterer Schadensersatzansprüche mit monatlich 1 % pro ange-
fangenem Monat. Vier Wochen nach Eintritt des Zahlungsverzugs ist KARL & FA-
BER berechtigt, dem Einlieferer Namen und Adresse des Käufers zu nennen.

5.  Der Käufer kann gegenüber KARL & FABER nur mit unbestrittenen oder rechts-
kräftig festgestellten Forderungen aufrechnen. 
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6.  Unbare Zahlungen werden erfüllungshalber angenommen. Bei Zahlung in aus-
ländischer Währung geht ein etwaiger Kursverlust zu Lasten des Käufers. Alle 
Steuern, Kosten und Gebühren der unbaren Zahlung (inklusive der KARL & FA-
BER belasteten Bankspesen) gehen zu Lasten des Käufers, soweit dies gesetz-
lich zulässig ist und das Verbot des § 270a BGB keine Anwendung findet. 
KARL & FABER ist nicht verpflichtet, das ersteigerte Kunstwerk vor vollständiger 
Bezahlung aller vom Käufer geschuldeten Beträge herauszugeben. 

7.  Rechnungsänderungswünsche (u.a. Adresse, Besteuerung) können nach der 
Auktion nicht mehr angenommen werden.

8  KARL & FABER hat gem. gesetzlicher Verpflichtung das Recht, den Käufer um 
die Vorlage eines gültigen Personalausweises, Reisepasses, ähnlichen Personal-
dokumentes und ggf. weitergehende Informationen zur Feststellung des wirt-
schaftlich Berechtigten zu bitten sowie davon Kopien für ihre Unterlagen zu er-
stellen. Wirtschaftlich Berechtigter i.S.d. Geldwäscheschutzgesetztes (GwG) 
sind natürliche Personen, unter deren Kontrolle oder Einfluss das Unternehmen 
steht. Dazu zählen u.a. alle Personen, die unmittelbar oder mittelbar mehr als 25 
% Kapitalanteile oder Stimmrechte an einem Unternehmen halten oder auf ver-
gleichbare Art Kontrolle ausüben. Handelt es sich bei dem Bieter um eine sog. 
politisch exponierte Person, so muss der Bieter dies angeben. Politisch exponier-
te Personen i.S.d. GwG sind Personen, die ein hochrangiges öffentliches Amt auf 
internationaler, europäischer oder nationaler Ebene ausüben oder in den letzten 
12 Monaten ausgeübt haben, sowie deren nahe Angehörige. Der Bieter verpflich-
tet sich zur Mitwirkung bei der Erfüllung dieser gesetzlichen Verpflichtung. 

§ 4  ABHOLUNG UND TRANSPORT; GEFAHRÜBERGANG;
 AUSFUHRGENEHMIGUNG

1.  Der Käufer hat seine Erwerbung unverzüglich, spätestens jedoch zwei Wochen 
nach vollständiger Bezahlung seiner Verbindlichkeiten abzuholen, danach gerät 
er auch ohne Mahnung in Verzug. Ab diesem Zeitpunkt, spätestens aber ab Über-
gabe des Kunstwerkes an den Käufer, geht die Gefahr eines zufälligen Untergangs 
oder zufälliger Verschlechterung des Kunstwerkes auf den Käufer über.

2.  Unbeschadet der Regelungen in § 4 Ziff. 1 lagert und versichert KARL & FABER 
das Kunstwerk (in Höhe des Kaufpreises) während eines Zeit raumes von 1 Monat 
ab dem Tag der Auktion. Danach hat KARL & FABER das Recht, aber nicht die 
Pflicht, das Kunstwerk im Namen und auf Rechnung des Käufers bei einer Kunst-
spedition einzulagern und auf dessen Kosten versichern zu lassen. Wünscht der 
Käufer die Durchführung des Transportes des Kunstwerkes, hat er dies 
KARL & FABER schriftlich mitzuteilen. KARL & FABER organisiert den Transport 
zum Käufer sowie eine entsprechende Versicherung auf dessen Kosten und, so-
weit der Käufer als Unternehmer handelt, auf dessen Gefahr. KARL & FABER kann 
hierfür einen angemessenen Vorschuss verlangen. 

3.  Grundsätzlich ist der Käufer zur Einholung einer gem. der gesetzlichen Bestim-
mungen ggf. erforderlichen Ausfuhrgenehmigung verpflichtet. Der Käufer kann 
KARL & FABER beauftragen, das zur Erteilung einer Ausfuhrgenehmigung erfor-
derliche Verfahren zu übernehmen. Hierzu hat der Käufer KARL & FABER eine 
entsprechende Vollmacht zur Vorlage bei den Behörden zu erteilen. Dieser Ser-
vice ist für den Käufer kostenpflichtig und wird ihm, ggf. zzgl. verauslagter Fremd-
kosten, separat in Rechnung gestellt. Wird eine Ausfuhrgenehmigung nicht erteilt, 
ist der Käufer nicht berechtigt, deshalb vom Vertrag zurückzutreten. 

§ 5  EIGENTUMSÜBERGANG, 
 FOLGEN DES RÜCKTRITTS BEI ZAHLUNGSVERZUG;
 RÜCKTRITTSRECHT BEI GELDWÄSCHEVERDACHT

1.  Das Eigentum an dem zugeschlagenen Kunstwerk geht erst nach vollständiger 
Zahlung aller KARL & FABER geschuldeter Beträge auf den Käufer über. 

2.  Ist der Käufer in Zahlungsverzug, kann KARL & FABER nach Setzen einer Nach-
frist vom Vertrag zurücktreten; wird dieses Recht ausgeübt, erlöschen alle Rechte 
des Käufers am ersteigerten Kunstwerk. In einem solchen Fall ist KARL & FABER 
berechtigt, vom Käufer Schadensersatz in Höhe des entgangenen Entgelts (Ab-
geld und Aufgeld) sowie angefallener Kosten für Katalogabbildungen zu verlan-
gen. Darüber hinaus haftet der Käufer für Transport-, Lager- und Versicherungs-
kosten bis zur Rückgabe oder, nach Wahl von KARL & FABER, bis zur erneuten 
Versteigerung des Kunstwerkes. Wird das Kunstwerk in der nächsten oder über-
nächsten Auktion versteigert, haftet der Käufer außerdem für jeglichen Minderer-
lös. Auf einen Mehrerlös hat er keinen Anspruch. KARL & FABER hat das Recht, 
den Käufer von weiteren Geboten in der Versteigerung auszuschließen. 

3.  Stellt sich beim Käufer im Rahmen der üblichen Prüfung ein Geldwäscheverdacht 
heraus, ist KARL & FABER zum Rücktritt berechtigt. Ein Recht des Käufers auf 
Durchführung des Kaufvertrages besteht dann nicht.

effected in foreign currencies, then any ex chan ge rate losses shall be borne by 
the buyer. All taxes, costs and fees for non-cash payments   (including the bank 
charges char ged to KARL & FABER) shall be borne by the buyer, insofar as this is 
legally permissible and the prohibition of Section 270a Civil Code (BGB) does not 
apply. KARL & FABER is under no obligation to hand over the work of art which 
has been bought at an auction until all the amounts owed by the buyer have 
been paid in full.

7.  Billing change requests (address, taxation) cannot be accepted after the auction.
8.  KARL & FABER has the right, in accordance with legal obligations, to ask the pur-

chaser to present a valid identity card, passport, similar identity document and, if 
necessary, further information to establish the identity of the beneficial owner, to 
make copies of these for its records and to keep them for 30 years. Beneficial 
owners within the meaning of the German Anti-Money Laundering Act (AMLA) 
are natural persons under whose control or influence the company is. This in-
cludes, among others, all persons who directly or indirectly hold more than 25 % of 
the capital or voting rights in a company or exercise control in a comparable man-
ner. If the bidder is a so-called politically exposed person they must disclose this. 
Politically exposed persons within the meaning of the AMLA are persons who hold 
a high-ranking public office at international, European or national level or have 
held such office in the last 12 months, as well as their close relatives. The bidder 
undertakes to cooperate in the fulfillment of this legal obligation. 

§ 4 COLLECTION AND TRANSPORTATION; PASSING OF RISK; EXPORT LICENCE

1.  The buyer shall collect his acquisition without delay, or at the latest, two weeks 
after having paid his liabilities in full amount; he shall, after such time, be in default 
even if no reminder is con veyed. As of this date, or in any event as of the time 
when the work of art is handed over to the buyer, the risk of accidental destruction 
or of accidental deterioration of the work of art shall pass on to the buyer.

2.  KARL & FABER shall, notwithstanding the provisions of § 4 Item 1 above, store the 
work of art and insure it (at its purchase price) for a period of one month as of the 
date of the auction. Thereafter, KARL & FABER shall be entitled but not obliged to 
store the work of art at an art forwarding agency and to have it insured in the 
name and for the account of the buyer. If the buyer wishes to have the transpor-
tation of the work of art carried out, then he shall notify KARL & FABER thereof in 
writing. KARL & FABER shall organize suitable means of transportation to transfer 
the work of art to the buyer, and also appropriate insurance at the latter’s expense 
and – insofar at the buyer is acting as an entrepreneur – at the latter’s risk. 
KARL & FABER may request an adequate advance payment for such purpose.

3.  Generally speaking, the buyer is obliged to obtain any export licence that may be 
required in accordance with the statutory provisions. The purchaser can instruct 
KARL & FABER to take over the procedure necessary for the granting of an export 
licence. For this purpose, the purchaser must grant KARL & FABER a correspond-
ing power of attorney for presentation to the authorities. This service is subject to 
a charge for the buyer and will be invoiced separately, plus any third-party costs 
incurred. If an export licence is not granted, the buyer is not entitled to withdraw 
from the contract for this reason.

§ 5  PASSING OF TITLE, CONSEQUENCES OF WITHDRAWAL ON DEFAULT OF 
PAYMENT; RIGHT OF WITHDRAWAL IN THE EVENT OF SUSPECTED MO-
NEY LAUNDERING

1.  The ownership to the acquired work of art shall only pass on to the buyer after the 
complete payment of all amounts owed to KARL & FABER. 

2.  If the buyer is in default of payment, then KARL & FABER may rescind the contract 
after having granted an additional period of respite; if such right is exercised, then 
all the rights of the buyer in respect of the work of art bought by auction shall 
expire and become void. KARL & FABER shall in such case be entitled to claim 
compensation of damages from the buyer in the amount of lost remuneration for 
the work of art (seller’s commission and buyer’s premium), and any costs incurred 
for catalogue illustrations. The buyer shall, in addition, be liable for transportation-, 
storage- and insurance costs until the work of art is returned or – as KARL & FA-
BER may select – is put up for renewed auction. If the work of art is sold at the next 
auction or at the auction following next thereupon, then the buyer shall further-
more also be liable for any shortfall in proceeds. He shall not be entitled to any 
surplus in proceeds. KARL & FABER shall have the right to exclude the buyer from 
making further bids at the auction.

3.  If, within the framework of the usual checks, a suspicion of money laundering is 
found to exist on the part of the purchaser, KARL & FABER is entitled to with-
draw from the contract. In this case, the buyer has no right to execute the pur-
chase contract.

§ 6  VORBESICHTIGUNG, KATALOGANGABEN UND 
 HAFTUNG DES VERSTEIGERERS

1.  Sämtliche zur Versteigerung gelangenden Kunstwerke können im Rahmen der 
Vorbesichtigung geprüft und besichtigt werden. Sie sind durchgehend gebraucht 
und haben einen ihrem Alter und ihrer Provenienz entsprechenden Zustand, ins-
besondere Erhaltungszustand. In allen Fällen ist der tatsächliche Zustand des 
Kunstwerkes zum Zeitpunkt seines Zuschlages vereinbarte Beschaffenheit im 
Sinne der gesetzlichen Bestimmungen. Weitergehende Ansprüche des Käufers 
sind ausgeschlossen, vgl. § 6 Ziff. 2. Rahmen, Passepartouts, Bildglas, Podeste und 
ähnliche Präsentationshilfen gehören nicht zum Kunstwerk und sind nicht Gegen-
stand des Kaufvertrages, sofern sie nicht Teil des Kunstwerks sind. Der Käufer hat 
auf sie keinen Anspruch, sie werden aber vorbehaltlich anderweitiger Anweisung 
(außer Bildglas beim Versand) mitgeliefert.

2.  Alle Angaben im Katalog oder in einer entsprechenden Internet-Präsentation be-
inhalten lediglich Meinungsäußerungen, die nach bestem Wissen und Gewissen 
gemacht werden. Diese Angaben begründen weder eine Garantie noch eine Be-
schaffenheitsvereinbarung. Das Gleiche gilt für Kata logabbildungen; sie dienen 
dem Zweck, dem Interessenten eine ungefähre Vorstellung vom Kunstwerk zu 
verschaffen und sind weder Bestandteil einer Garantie noch Bestandteil einer Be-
schaffenheitsvereinbarung. KARL & FABER behält sich vor, Katalogangaben über 
die zu versteigernden Kunstwerke vor der Auktion zu berichtigen. Diese Berichti-
gung kann durch schriftlichen Aushang am Ort der Versteigerung (sog. Errata- 
und Addenda-Liste), durch eine Aktualisierung des Onlinekataloges (nicht des 
Kataloges im pdf-Format) auf der Website von KARL & FABER oder mündlich 
durch den Auktionator unmittelbar vor der Versteigerung des Kunstwerkes erfol-
gen. In einem solchen Fall treten die berichtigten Angaben an die Stelle der Kata-
logbeschreibung. Mit diesen Maßgaben sind alle Ansprüche gegen KARL & FA-
BER, insbe sondere Schadensersatzansprüche wegen Rechts- und Sachmängeln 
sowie aus sonstigen Gründen (Verlust / Beschädigung) ausgeschlossen. Dies gilt 
nicht, soweit solche Ansprüche auf vorsätzlichem oder grob fahrlässigem Han-
deln von KARL & FABER (einschließlich ihrer Erfüllungsgehilfen) beruhen, ihre 
Ursache in der Verletzung von vertraglichen Kardinalpflichten haben oder Schä-
den wegen Verletzung des Lebens, des Körpers oder der Gesundheit betreffen.

3.  KARL & FABER verpflichtet sich jedoch, auf rechtzeitiges (siehe § 6 Ziff. 4) Verlan-
gen des Käufers Ansprüche aus dem Innenverhältnis mit dem Einlieferer diesem 
gegenüber – ggf. auch gerichtlich – geltend zu machen, wenn der Käufer nachge-
wiesen hat, dass Katalogangaben über die Urheberschaft und die Technik des 
ersteigerten Kunstwerkes unrichtig sind und auch nicht mit der Meinung eines 
allgemein anerkannten Experten (bzw. des Erstellers des Werkverzeichnisses, der 
Erklärung des Künstlers selbst oder der Stiftung des Künstlers) zum Tag der Auk-
tion übereinstimmten. Im Falle erfolgreicher Inanspruchnahme des Kommittenten 
erstattet KARL & FABER dem Käufer den Kaufpreis, wenn keine Ansprüche Dritter 
an dem Kunstwerk bestehen und das Kunstwerk am Sitz von KARL & FABER in 
unverändertem Zustand zurückgegeben wird.

4.  Etwaige Ansprüche gegenüber KARL & FABER verjähren ein Jahr nach Übergabe 
des Kunstwerkes an den Käufer. Dies gilt nicht für die in § 6 Ziff. 2 letzter Satz 
geregelten Ansprüche; sie verjähren innerhalb der gesetzlichen Fristen.

§ 7  NACHVERKAUF

  Diese Versteigerungsbedingungen gelten für den freihändigen Verkauf nach Be-
endigung der Auktion (sog. Nachverkauf) entsprechend. KARL & FABER kann für 
derartige Veräußerungen insbesondere die in § 3 geregelten Entgelte und Umla-
gen erheben. Auf den Nachverkauf, der Bestandteil der Auktion ist, finden die Be-
stimmungen über Verkäufe im Fernabsatz gemäß §§ 312 b) ff. keine Anwendung.

§ 8  SCHLUSSBESTIMMUNGEN

  Es gilt ausschließlich das Recht der Bundesrepublik Deutschland. Das Überein-
kommen der Vereinten Nationen über Verträge über den interna tionalen Waren-
kauf (CISG) findet keine Anwendung. Erfüllungsort und Gerichtsstand, soweit 
dieser zulässig vereinbart werden kann, ist München. Sollten eine oder mehrere 
Bestimmungen dieser Versteigerungsbedingungen unwirksam sein oder werden, 
bleibt die Gültigkeit der übrigen Be stimmungen davon unberührt. Diese Verstei-
gerungsbedingungen regeln sämtliche Beziehungen zwischen dem Käufer und 
KARL & FABER. Allgemeine Geschäftsbedingungen des Käufers haben keine Gel-
tung. Mündliche Nebenabreden bestehen nicht. Änderungen dieser Ver-
steigerungsbeding ungen bedürfen der Schriftform, das gilt auch für die Abbedin-
gung des Schriftformerfordernisses. Soweit die Versteigerungsbedingungen in 
mehreren Sprachen vorliegen, ist stets die deutsche Fassung maßgebend.

 Stand: November 2023

§ 6  PRELIMINARY VIEWING, CATALOGUE DETAILS, 
 LIABILITY OF THE AUCTION HOUSE

1.  All the works of art put up for auction may be inspected and viewed in the context 
of the preliminary viewing. They are al to gether used, and the condition they are in, 
particularly their state of preservation, corresponds with their age and prove-
nance. The actual condition of the work of art at the time of the fall of the hammer 
shall in all cases be the agreed quality as defined by statutory regulations, cf. 
Section 6 Item 2. Frames, passe-partouts, picture glass, pedestals and similar 
presentation aids do not belong to the work of art and are not part of the purchase 
contract. Although the buyer has no claim to them, they will be provided unless 
instructed otherwise (except for picture glass on shipment).

2.  All the details given in the catalogue or in a corresponding Inter net presentation 
are merely expressions of opinion made in ac cordance with best of knowledge 
and belief. These details do not constitute a legally binding confirmatory commit-
ment re garding quality and nature, nor any such guarantee or an agreement on 
quality and characteristics. The same applies for the illustrations in the cata-
logue; these illus trations serve for the purpose of giving interested customers an 
im pression of the work of art; they are not part of an agreement regarding quality 
and nature and do not constitute an integral part of a guarantee or an integral 
part of an agreement on quality and characteristics. KARL & FABER reserves the 
right to correct catalogue details regarding the works of art to be sold by auction 
before the auction. Such correction may be made by way of a written notice dis-
played at the place where the auction is held, or it may be given verbally by the 
Auctioneer immediately before the work of art is sold by auction. The corrected 
details shall, in any such case, apply in lieu of the description in the catalogue. All 
claims against KARL & FABER shall be excluded with and by these provisions, 
particularly all claims for da mage compensation due to defects of quality and of 
title, as well as for other reasons (loss / damage). This shall not apply, in as far as 
such claims are based on intentional or grossly negligent actions of 
KARL & FABER (in cluding its vicarious agents), or if they are based on the in frin-
gement or breach of essential contractual duties, or if they con cern damages due 
to the injury of life, body or health.

3.  KARL & FABER undertakes, upon the timely request of the buyer (cf. § 6 Item 4), 
to assert the rights and claims provided for under the internal relationship with the 
Consignor against such Con signor – also before court if necessary – if the buyer 
has proven that the details given in the catalogue regarding the origination and 
the technique of the work of art bought at the auction are in cor rect were also not 
in agreement with a generally recognised expert (or the creator of the catalogue 
of works, the declaration of the artist him/herself or the artist’s trust) on the date 
of the auction. If claims are successfully asserted against the Consignor, then 
KARL & FABER shall refund the purchase price to the buyer if there are no 
third-party rights on hand to the work of art, and if the work of art is re turned in 
un changed condition at the registered headquarters of KARL & FABER. 

4.  Any and all claims asserted against KARL & FABER shall be come statute-barred 
one year after the work of art has been handed over to the buyer. This shall not 
apply for the claims re gulated by the provisions stipulated in § 6 Item 2., last sen-
tence; these shall become statute-barred within the periods as provided for by law.

§ 7 POST-AUCTION SALE

  These Conditions of Sale shall also apply mutatis mutandis for the subsequent 
off hand sale of works of art (so -called After - or Post -auction sale) on the open 
market. KARL & FABER may, for such sales, particularly impose and charge the 
considerations and allocations regulated in § 3. For this off-hand sale, which is part 
of the auction, the Distance Selling Regulations according to §§ 312 b) et seqq. 
BGB does not apply. 

§ 8 FINAL PROVISIONS

  The laws of the Federal Republic of Germany shall apply exclusively. The United 
Nations Convention on the International Sale of Goods (CISG) shall not apply. Mu-
nich shall be the place of per for mance and venue, insofar as the same may be ad-
missibly agreed. If one or several provisions of these Conditions of Sale should be 
or become invalid, then the validity of the remaining other pro visions shall not be 
affected thereof.  These Conditions of Sale shall go vern all relations between the 
buyer and KARL & FABER. General terms and conditions of business of the buyer 
shall not apply. No verbal ancillary agreements have been concluded. Amend-
ments to these Conditions of Sale are to be made in wri ting; this shall also apply for 
the relinquishment and waiver of this writing requirement. If the Conditions of Sale 
are avaiable in several languages, the German version shall always prevail.

 Revised: November 2023
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ERRATA & ADDENDA LIST

All information in this catalogue corresponds to the current status at the time 
of printing. Changes made afterwards are documented in an errata and adden-
da list. Find the current lists under the corresponding auction on our website 
or request it via email to info@karlandfaber.com.

CATALOGUING STANDARDS

If available, title and date of artworks correspond to the original inscription on 
the artwork or originate from the respective catalogue raisonné. In case the 
artist him- or herself indicated it on the artwork, the title is presented in quota-
tion marks: „title“. Undated works are assigned approximate dates on the basis 
of literature and stylistic grounds.

The year of origin of an artwork is written in brackets, unless the artist 
him- or herself indicated a title on the artwork. If a double-digit date is indica-
ted on the work, the century is presented in brackets: i.e. (19)84.

All artworks are measured by our experts.
The dimensions are indicated in cm in the order height × width.

All artworks can be viewed before the auction. The works are pre-owned 
and their condition corresponds to their age. Defects are listed in the cata-
logue, if they impair the overall impression of the artwork. Condition reports for 
all works are available on request at condition-report@karlandfaber.com

ERRATA- & ADDENDA-LISTE

Die Informationen in diesem Katalog entsprechen dem aktuellen Stand zum 
Zeitpunkt der Drucklegung. Änderungen, die nach diesem Zeitpunkt vorge-
nommen wurden, werden in einer Errata- und Addenda-Liste dokumentiert. 
Diese erhalten Sie unter der jeweilig en Auktion auf unserer Webseite oder auf 
Anfrage unter info@karlundfaber.de.

KATALOGISIERUNGSSTANDARDS

Titel und Datierung der Kunstwerke werden, sofern vorhanden, von der Anga-
be des Künstlers auf dem Werk oder aus dem Werkverzeichnis übernommen. 
Falls ein Titel vom Künstler auf dem Werk vermerkt wurde, wird dieser in An-
führungszeichen angegeben: „Titel“. Nicht datierte Werke werden stilistisch 
oder auf Grundlage von Literatur zeitlich eingeordnet. 

Das Entstehungsjahr eines Werkes wird in Klammern angegeben, es sei 
denn, es wurde handschriftlich vom Künstler auf dem Werk vermerkt. Wurde 
das Werk nur zweistellig datiert, ist die Jahrhundertangabe in Klammern ange-
geben: z.B. (19)84.

Alle Kunstwerke werden von unseren Experten neu vermessen.
Die Maße sind in cm in der Reihenfolge Höhe × Breite angegeben. 

Alle Kunstwerke können vor der Auktion besichtigt werden. Es handelt sich 
um gebrauchte Werke, deren Zustand ihrem Alter entsprechend ist. Mängel, die 
den optischen Gesamteindruck beeinträchtigen, werden im Katalog erwähnt. Zu-
standsberichte sind auf Anfrage erhältlich unter condition-report@karlundfaber.de
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Ja, ich möchte, dass die  KARL & FABER Kunstauktionen GmbH mir an meine 
angegebene E-Mail-Adresse den  KARL & FABER Newsletter mit Informationen zu 
Expertentagen, Auktionen und sonstigen Veranstaltungen schickt. Ich kann meine 
Einwilligung in den Erhalt des Newsletters jederzeit für die Zukunft widerrufen, 
zum Beispiel durch Anklicken des Abmeldelinks am Ende des Newsletters. Alle 
weiteren Informationen zum Datenschutz und meinen Rechten finde ich in der 
Datenschutzerklärung von  KARL & FABER unter karlundfaber.de/datenschutz.

Yes, I wish to receive the KARL & FABER Fine Art Auctions newsletter with informa-
tion about appraisal days, auctions and other events at my registered email address. 
I am entitled to withdraw my consent to receiving the newsletter at any time with 
effect for the future, for example by clicking on the “unsubscribe” link at the end of 
the newsletter. The details of KARL & FABER’s data privacy principles and my data 
privacy rights are laid down in the data protection privacy statement of KARL & 
FABER underkarlundfaber.de/en/privacy-policy. 

Data privacy information:

KARL & FABER Kunstauktionen GmbH, Amiraplatz 3, 80333 Munich, info@karlundfaber.de, 
is responsible for ensuring data privacy. KARL & FABER processes the bidder’s personal 
data collected with this bidder registration form exclusively for the purpose of accepting the 
bid and concluding and processing any auction contract that may be concluded. Article 6 
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