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Online Only
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Katalog 292
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Freundschaften —
Amitiés

Werke aus der
Sammlung

Eberhard W. Kornfeld

Auktion Katalog 290, 14 Uhr

150 Ausgewahlte
Kunstwerke
Auktion Katalog 291, 15 Uhr



51 Josef Albers

Bottrop 1888-1976 New Haven

Study for Homage to the Square: Mild

1962. Ol auf Hartfasertafel. 61x 61 cm. Unten rechts vom Kiinstler
monogrammiert und datiert «JA 62», rlickseitig vom Kiinstler sig-
niert und datiert «Albers 1962», dartiber betitelt «Mild». Mit typi-
schen Abreibungen unter dem Alurahmen und einzelnen kleinen
Retuschenim unteren linken sowie im oberen mittigen Bereich des
mittleren sowie des dusseren Farbfeldes. In sehr guter Erhaltung.

Schéatzung CHF 300000

Werkverzeichnis

Das Werk wird in das Werkverzeichnis der Gemalde von Josef Albers
aufgenommen und istin der Josef and Anni Albers Foundation unter
der Nummer JAAF 1962.1.89 registriert

Provenienz

Atelier des Kiinstlers, dort am 21. Marz 1972 erworben von
Galerie Beyeler, Basel, Inv. Nr. 7242, dort am 3. April 1973 erworben von
Galerie Nahmad, Mailand

Slg. Guido Nati, Rom, bis Dezember 1992

Galleria Anna D'Ascanio, Rom, am 15. Juni 1995 verkauft an der Art
Basel an

Privatsammlung Deutschland, durch Erbschaft an
Privatsammlung Schweiz

Ausstellungen

Pasadena 1968, Pasadena Art Museum, Serial Imagery, Kat. Nr. 57
Dusseldorf 1970, Stadtische Kunsthalle Disseldorf, Josef Albers,
Kat. Nr. 49

New York 1971, Metropolitan Museum of Art, Josef Albers at the
Metropolitan Museum of Art, Kat. Nr. 43

Basel 1973, Galerie Beyeler, Albers, Kat. Nr. 25

Mailand 1973, Galleria d'arte Medea, 3 interventinello Spazio Astratto

«Homage to the Square: Mild» gehért zu Albers ikonischer Serie
«Homage to the Square», welche Gber einen Zeitraum von 25 Jah-
ren entstanden ist. Sie bildet eine langjahrige und vielfaltige Aus-
einandersetzung des Kiinstlers mit dem Zusammenspiel von Farben.
«Mild» besteht aus drei konzentrischen, ineinander verschachtelten

Quadraten in unterschiedlichen Gelbnuancen, deren Farbmischung
Albers eigenhandig auf der Rickseite des Werkes dokumentiert:
sie reichen vom warmem ockerfarbenen «Naples Yellow Reddish»
im Zentrum, tGber ein mittleres «Cadmium Yellow» zu einem ocker-
gelben «Naples Yellow, medium». Jedes Farbton-Quadrat ver-
schiebt sich dabeiim Verhaltnis zu seinem Nachbarn. Mit drei Dia-
gonalen, die ihren Ecken folgen, erzeugen die Quadrate eine lllusion
von Raumlichkeit, die sich entweder nach innen oder nach aussen
ausdehnt. Ihre asymmetrische Konstruktion — die Abstande ausser-
halb des zentralen Quadrats sind links und rechts doppelt so gross,
oberhalb dreimal so gross — verleiht ihnen zudem eine subtile Auf-
wartsbewegung.

Nach seiner ersten Professur am Bauhaus wechselte Albers 1933
an das Black Mountain College, wo er seine Ideen zur Farbtheorie
weiterentwickelte. Er liess seine Studierenden verschiedene Kom-
binationen aus farbigem Papier Ubereinanderlegen und beobach-
tete, dass Farben keine isolierten Einheiten waren, sondern «sich
in standigem Wandel prasentieren, stets in Beziehung zu wech-
selnden Nachbarn und sich andernden Bedingungen». Als Albers
1950 eine Lehrtatigkeit an der Yale University aufnahm, begann er
mit seinen «Homagesy, die er bis zu seinem Tod im Jahr 1976 schuf.
Jedes einzelne Werk ist dabei eine eigene Lektion in Farbtheorie
und weist das gleiche Format auf: konzentrische Quadrate in unter-
schiedlichen Farbtdnen.

Albers verwendete die Farbe direkt aus der Tube und trug sie mit
einem Spachtel auf eine grundierte Hartfaserplatte auf. Nachdem
er das Farbschema zuvor durch prazise Experimente festgelegt
hatte, fihrte er die Gemalde mit absoluter Kontrolle aus. Er arbeitete
von Hand, ohne mechanische Hilfsmittel wie Abdeckband, um die
unvollkommenen Réander zwischen den Farben vibrieren zu lassen.
Trotz des statischen Aufbaus haben seine Bilder, wie Albers betont,
nicht nur eine rdumliche Dimension, sie suggerieren auch eine
Bewegungstendenz: «<Meine Quadrate bewegen sich vor und
zurlck, sie scheinen einzudringen und sich zu entfernen, zu wach-
sen und sich zu verkleinerny.

Das Werk gehort zu den zentralen Positionen der Farbfeldmalerei
und demonstriert, wie Albers durch minimale Mittel maximale opti-
sche Komplexitat erreichte.






52 Cuno Amiet
Solothurn 1868-1961 Oschwand

Apfel in der Wiese

1898. Ol und Tempera auf Leinwand. 31x 64 cm. Unten rechts vom Kiinstler
monogrammiert und datiert «CA /98». Auf dem originalen Chassis, in der alten
Nagelung. Die Bildoberflache minim berieben, die Leinwand etwas stock-
fleckig, vor allem rickseitig sichtbar. In sehr guter Erhaltung.

Schatzung CHF 50000

Werkverzeichnis
Franz Muller/Viola Radlach, Cuno Amiet, Die Gemalde 1883-1919, Teilband 1,
Zirich 2014, Nr. 1898.12

Provenienz
Slg. George Mauner
Privatsammlung Schweiz

Literatur
George Mauner, Cuno Amiet, Zlrich 1984, S. 87
George Mauner, Cuno Amiet, Die «Obsternten» von 1912, Ziirich 2002, Nr. B23

Ausstellungen

Bern 1999/2000, Kunstmuseum, Cuno Amiet, Von Pont-Aven zur «Briicke»,
Kat. Nr. 45

Genf 2000/2001, Musée Rath, Cuno Amiet, De Pont-Aven a «Die Briicke»,
Kat. Nr. 34, dort betitelt <Pommes dans un pré»

Cuno Amiet gelang es, dem auf den ersten Blick unscheinbaren Motivim Gras
liegender Apfel eine bemerkenswerte koloristische Intensitét zu verleihen. Die
konsequente Beschrankung der Farbpalette auf den Dreiklang von Griin, Gelb
und Rot verleiht dem Bild eine eindrucksvolle Prasenz und innere Geschlos-
senheit. Die Apfel- beziehungsweise Obsternte gehdrte zu den pragenden
Erfahrungen des landlichen Lebens, die Amiet aus eigener Anschauung bes-
tens kannte, da erim Schweizer Mittelland aufgewachsen war. Zugleich begeg-
nete er dem Thema wéhrend seines Aufenthalts in Pont-Aven, wo die Apfelernte
inden Jahren 1892 und 1893 zu den beliebten Bildmotiven der Kiinstlerkolonie
zahlte. Von besonderer Bedeutung waren dabei die Werke Emile Bernards, der
sich dem Sujet in unterschiedlichen Medien widmete. So zeigte eine 1888 von
Bernard und Paul Gauguin mit polychromen Holzreliefs verzierte Kommode im
Haus des Malers Henri Ernest Ponthier de Chamaillard eine von Bernard gestal-
tete Darstellung der Apfelernte. Hinzu kam die grossformatige, dreiteilige Tapis-
serie mit apfelpfllickenden Frauen im Bois d’Amour bei Pont-Aven, die Bernard
1892/93 schuf. Solche Werke durften Amiets Wahrnehmung dieses Motivkrei-
ses gepragt und seine eigene kinstlerische Auseinandersetzung mit dem
Thema entscheidend angeregt haben. Darstellungen von Obsternten waren
fur Amiet zeitlebens ein zentrales Bildthema. Er interpretierte diesen Motivkreis
immer wieder neu in Zeichnungen, Aquarellen, Lithografien, Wandbildern und
Gemalden. Innerhalb dieser Bildwelt nahm der Apfel eine bevorzugte Stellung
ein. Uber seine Funktion als Naturmotiv hinaus gewann er eine vielschichtige
symbolische Bedeutung. Er verweist auf das biblische Paradies, auf die Har-
monie zwischen Mensch und Natur sowie auf Fruchtbarkeit und Fllle. Dartber
hinaus lasst er sich als Sinnbild einer gefestigten kiinstlerischen Selbstfindung,
des Gliicks und der Erflillung schopferischen Schaffens verstehen.

Das vorliegende Apfelbild besticht durch seinen feinen, transparenten Farb-
auftrag und seine Uberzeugende optische Wirkung. Zugleich stellt es ein friihes
und bedeutendes Zeugnis eines Motivs dar, das sich im Werk Amiets zu einem
seiner zentralen Themen entwickeln sollte.






53 Cuno Amiet
Solothurn 1868-1961 Oschwand

&w® Nelken und Ranunkeln

1909. Ol auf Leinwand. 60 x 55,5 cm. Unten rechts vom Kiinstler monogrammiert
und datiert «<CA 09». Auf dem originalen Chassis, in der alten Nagelung. Mit
pastosem Farbauftrag. In tadelloser Erhaltung.

Schéatzung CHF 125000”

Werkverzeichnis
Franz Muller/Viola Radlach, Cuno Amiet, Die Gemalde 1883-1919, Teilband 2,
Zlrich 2014, Nr. 1909.34

Provenienz

Direkt vom Kiinstler an

Slg. Richard Kisling (1862-1917), Zurich, durch Erbschaft an

Slg. Hedwig Kisling-von Hoffmann, Zirich, 1917-1929

Auktion Gustave & Léon Bollag, Zlrich, 18. November 1929, Los 209
Privatbesitz Schweiz, 1976

Auktion Christie’s, Zurich, 7. Juni 2010, Los 92

J & P Fine Art, Zlrich, 2011

Auktion Galerie Koller, Zirich, 21. Juni 2013, Los 3039, dort betitelt «<Nelken und
Ranunkeln vor einem Kachelofen»

Auktion Dobiaschofsky, Bern, 8. November 2013, Los 61, dort betitelt «Nelken
und Ranunkeln vor Kachelofen»

Privatsammlung Schweiz

Slg. Eberhard W. Kornfeld, Bern, riickseitig auf dem Chassis mit dem Sammler-
stempel, Lugt 913b

Literatur

Urs Zaugg, Cuno Amietin fotografischen Dokumenten, Herzogenbuchsee 1985
Silvia Volkart, Richard Kisling, Sammler, Mazen und Kunstvermittler, Bern 2008,
S. 200, Nr. 26

Ausstellungen

Zirich 1913, Kunsthaus, Eine Zircher Privatsammlung, Schweizerkunst des
19. und 20. Jahrhunderts, [Sammlung Richard Kisling], Kat. Nr. 26

Solothurn 1948, Kunstmuseum, Cuno Amiet, Kat. Nr. 91

Zirich 2011, Galerie J & P Fine Art, Cuno Amiet, ohne Nummer, dort betitelt
«Nelken und Ranunkeln vor Kachelofen»

Die beiden Blumenstrausse stehen auf einem kleinen Tisch vor dem weissen
Kachelofen in der damaligen Wohnung von Cuno und Anna Amietim Wirtshaus
auf der Oschwand. Das Gemalde entstand vermutlich im Sommer 1909, kurz
vor dem Umzug in das vom jungen Architekten Otto Ingold erbaute Haus mit
Atelier und Garten.

Der Zircher Kunstsammler und Mazen Richard Kisling (1862-1917) erwarb das
Werk direkt von Amiet. Die beiden verband eine enge Freundschaft und Kisling
besuchte den Kiinstler mehrmals auf der Oschwand, was durch eine Fotografie
von 1913 dokumentiert ist (Zaugg, Abb. S. 93). Flr seine umfassende Kunst-
sammlung liess Kisling in der 1913 neu erbauten Villa Krahbihl am Zirichberg
eigens einen Galerietrakt errichten. Vor dem Umzug in den herrschaftlichen
Familiensitz zeigte das Kunsthaus Zirichim Sommer 1913 eine Auswahl von 535
Werken aus Kislings Sammlung, darunter auch das hier angebotene Gemalde.






54 Cuno Amiet
Solothurn 1868-1961 Oschwand

Stillleben mit Zitronen

1910. Ol auf Leinwand. 61x 56 cm. Unten rechts vom Kiinstler monogrammiert
und datiert «CA 10». Auf dem originalen Chassis, in der alten Nagelung. Pas-
toser Farbauftrag, in sehr guter und farbfrischer Erhaltung.

Schatzung CHF 250000

Werkverzeichnisse

Franz Muller/Viola Radlach, Cuno Amiet, Die Gemalde 1883-1919, Teilband 2,
Zurich 2014, Nr. 1910.58

Cuno Amiet, Katalogisierte Bilder, 1921, dort mit einem Verkaufspreis von
FR 700.- vermerkt

Provenienz

Evtl. Slg. Oscar Miller-Sieber, Biberist, 1916

Cuno Amiet, 1932

Slg. Dr. med. Hans Schaad, Herzogenbuchsee, durch Erbschaft an
Privatsammlung Schweiz, 1978

Auktion Sotheby's, Ziirich, 4. Juni 2013, Los 48, dort erworben von
Privatsammlung Schweiz

Ausstellungen

Munchen 1912, Moderne Galerie Heinrich Thannhauser, Cuno Amiet (Verkaufs-
preis Mk 600.-)

Jena 1912, Kunstverein, Cuno Amiet und August Macke

Dresden 1912, Galerie Ernst Arnold, Cuno Amiet

Paris 1932, Galerie Georges Petit, Cuno Amiet, Kat. Nr. 95, dort betitelt «<Nature
morte»

Evtl. Trubschachen 1964, Kulturverein, Schweizer Maler, Kat. Nr. 14

Obwohl die zwei Zitronen auf der Tischdecke nicht das dominierende Motiv
darstellen, ist das Gemalde in Amiets Verzeichnis «Katalogisierte Bilder» unter
der Bezeichnung «Stillleben mit Citronen» aufgeflinrt. Als charakteristisches
Element, das nur noch in einem seiner Stillleben aus dem Jahr 1908 (Mdiller/
Radlach 1908.56) auftaucht, boten sich die Friichte jedoch fiir die Titelgebung
an. Bei den weissen und rosa Blumen im blau glasierten Henkelkrug mit dem
Kranz gelber Tupfen, der auch im Werk «Vase mit Blumen» von 1909 (Mller/
Radlach 1909.37) zu sehen ist, handelt es sich wahrscheinlich um Léwen-
maulchen. Diese Blume war in Bauerngarten sehr beliebt. Sie bliihnt vom Hoch-
sommer bis in den Herbst, sodass das Bild zwischen Juli und spéatestens Mitte
Oktober 1910 entstanden sein muss. Gemass Eintrag in seinem Bilderverzeich-
nis sandte Amiet das prachtige Stillleben an den mitihm befreundeten Juristen
und Dichter Curt Blass in Minchen. Im Friihsommer 1912 ging das Bild erneut
nach Miinchen und anschliessend nach Jena und Dresden. Vermutlich wurde
das Werk kurz darauf von Oscar Miller gekauft. Jedenfalls gab er im August
1916 ein als «Stillleben mit Zitronen» bezeichnetes Werk, bei dem es sich wahr-
scheinlich um das vorliegende Bild handelte, an Amiet zurlick. (Text von Franz
Muller aus Miller/Radlach 1910.58). Das Werk kam spater in den Besitz von
Amiets Arzt Dr. Hans Schaad in Herzogenbuchsee.






55 Cuno Amiet
Solothurn 1868-1961 Oschwand

Sommerlandschaft Oschwand

1919. Ol auf Leinwand. 98 x 91 cm. Unten rechts vom Kiinstler monogrammiert
und datiert «<CA/19». Auf dem originalen Chassis, in der alten Nagelung. Oben
in der Mitte im Bereich des Himmels mit wenigen Krakellren. In sehr guter und
farbfrischer Erhaltung.

Schéatzung CHF 130000

Werkverzeichnis
Online-Werkkatalog Cuno Amiet des Schweizerischen Instituts fiur Kunst-
wissenschaft, Zirich, Nr. 1919.60

Provenienz
Direkt vom Kiinstler an die Familie des heutigen Besitzers

Cuno Amiet setzt den Horizont hoch an und gibt den sommerlichen, seitlich
von Baumen und Blischen umrahmten Feldern viel Raum.

Die gestreifte Landschaft gibt dem Betrachter das Gefiihl einer hligeligen
Umgebung, wie sie um die Oschwand herum zu finden ist. Im Hintergrund sind
wohl die Hauser des kleinen Weilers zwischen den Baumen zu erkennen, in
dem Amiet ab 1908 mit seiner Frau Anna lebte. Durch den flachendeckenden
Einsatz von hellen und pastellfarbenen Ténen ist die Atmosphére eines Som-
mertages dargestellt.






56 Cuno Amiet
Solothurn 1868-1961 Oschwand

Selbstbildnis im Atelier

1919. Ol auf Leinwand. 78 x 65 cm. Unten rechts vom Kiinstler monogrammiert
und datiert «CA /19». Auf dem originalen Chassis, in der alten Nagelung. In
farbfrischer und ausgezeichneter Erhaltung. In einem vom Kiinstler ausgewahl-
ten Rahmen.

Schatzung CHF 50000

Werkverzeichnis
Franz Muller/Viola Radlach, Cuno Amiet, Die Gemalde 1883-1919, Teilband 2,
Zirich 2014, Nr. 1919.03

Provenienz

Max Padel (1883-1960), Bern, durch Erbschaft an
Privatsammlung Schweiz, 2013 dort erworben von
Privatsammlung Schweiz

Ausstellungen

Bern 1919, Kunsthalle, Cuno Amiet, Nr. 80 oder Nr. 87

Bern 1928, Kunstmuseum, Cuno Amiet und seine Schiiler, Nr. 141 (?)
Langenthal 1994, Kunstverein Oberaargau, Cuno Amiet, Ein Leben in Selbst-
bildnissen, Kat. Nr. 57

Im Unterschied zum Selbstbildnis (Muller/Radlach 1918.03) und analog zur
ikonografisch sehr &hnlichen Fassung (Miller/Radlach 1919.02) ist das Atelier-
interieur ausfuhrlicher geschildert. Hinter dem mit einem karierten Tuch
gedeckten Tisch mit der Blumenvase steht auf einem Schrank eine weibliche
Buste. Vermutlich handelt es sich um das von Amiet im Jahr 1918 begonnene
Sandsteinbildnis seiner Frau Anna, das er 1921 beendete und in verschiedenen
Gemaldenins Bild setzte. An die Atelierwand ist ein grosses Gemalde gelehnt,
wohl «Garten I» aus dem Jahr 1914 (Mller/Radlach 1914.49). Hinter dem Nacken
Amiets ist mdglicherweise der Umriss einer weiteren Bliste auf einem Model-
lierbock auszumachen. Amiet prasentierte sich durch die Darstellung dieses
Ambientes als Kuinstler und unterstrich sein Selbstverstandnis als Maler noch
durch die ostentativ zur Schau gestellte Palette, die er — spiegelverkehrt — in
seiner Rechten hélt. Aber nicht als Bohemien stellte er sich dar, sondern wie
so oft als soignierten Herrn im blrgerlichen Jackett, weissen Hemd und mit
Fliege. Anders als indem im Jahr zuvor gemalten Selbstbildnis (Mller/Radlach
1918.03) gab sich Amiet hier mit erhobenem Kopf, weit gedffneten Augen und
gerunzelter Stirn wieder (aus: Mller/Radlach 1907.41).






57 Albert Anker
18311Ins 1910

Madchenbildnis

Wohl 1885-1890. Ol auf Leinwand. 43,5x 35 cm. Unten links vom Kiinstler
signiert «Anker». Auf dem originalen Chassis, in der alten Nagelung. Am Bild-
rand mit wenigen retuschierten Stellen der durch den Rahmen verursachten,
minimen Abreibungen. In tadelloser Erhaltung.

Schéatzung CHF 300000

Werkverzeichnis

Sandor Kuthy/Therese Bhattacharya-Stettler, Albert Anker, Werkkatalog der
Gemalde und Olstudien, Basel 1995, Nr. 410

Echtheitsbestatigung von Marie Quinche-Anker, der Tochter Albert Ankers,
datiert vom 5. Mai 1941, liegt vor

Provenienz

Galerie Vallotton, Lausanne, Inv. Nr. 7866, dort 1942 erworben von
Privatsammlung Binningen, durch Erbschaften an
Privatsammlung Schweiz

Albert Anker gilt als der unbestrittene Meister der Darstellung des landlichen
Kinder- und Jugendlebens im 19. Jahrhundert. Seine zahlreichen Madchen-
portrats nehmen eine Sonderstellung in seinem Gesamtwerk ein und zéhlen
heute zu den wertvollsten, beliebtesten und gefragtesten lkonen der Schwei-
zer Kunstgeschichte. Im Gegensatz zu vielen seiner zeitgendssischen Maler-
kollegen verzichtete Anker in seinen Portrats konsequent auf sentimentale
Verklarung oder sisslichen Kitsch. Seine Modelle — oft Kinder aus seinem
Heimatdorf Ins im Berner Seeland oder seine eigenen Téchter — begegnen
den Betrachtenden mit einer tiefen, fast erwachsenen Wirde. Anker malte die
Madchen nicht als dekorative Objekte, sondern als eigenstandige Personlich-
keiten in ihren alltdglichen Kleidern. Ein Beispiel hierfur ist das vorliegende
Werk, auf dem das Madchen ein blaues Haarband tragt.






58 Albert Anker
18311Ins 1910

Genesendes Madchen

1903. Aquarell auf festem Aquarellpapier. 24,8 x 34,9 cm. Unten links vom Kiinst-
ler signiert und datiert «KAnker 1903». An den Blattrdndern minimer Lichtrand,
riickseitig mit Spuren einer alten Montierung. In farbfrischer und ausgezeich-
neter Erhaltung.

Schéatzung CHF 50000

Provenienz

Privatsammlung Schweiz

Auktion Galerie Kornfeld, Bern, 15. Juni 2007, Los 4, dort erworben von
Privatsammlung Schweiz

Das genesende Madchen sitzt am Tisch vor einer Porzellantasse mit blauem
Kranich-Dekor und einer Teekanne. Im getafelten Zimmer ist oben links ein Teil
eines Bildes mit einer Landschaftsdarstellung ersichtlich. Ein Aquarell von
grossem kunstlerischen Reiz.






59 Karel Appel

Amsterdam 1921-2006 Zirich

Vliuchtende Hoofden

1961. Ol auf Leinwand. 114 x 146 cm. Unten rechts vom Kiinstler signiert und
datiert «Appel 61». Im Holzrahmen fixiert. Auf dem originalen Chassis, in der
alten Nagelung. Einzelne Krakellren und assoziierte Farbausbriche, insbe-
sondere im pastosen Bereich. In guter Erhaltung.

Schatzung CHF 100000

Provenienz

Kunsthandel Krikhaar, Amsterdam

Galerie Gérard Lases, Amsterdam, dort 1994 erworben von
Galerie Michael Haas, Berlin, dort 1996 erworben von
Privatsammlung Schweiz

Ausstellungen

Den Haag 1961, Stedelijk Van Abbemuseum, Karel Appel

Amsterdam 1964, Kunsthandel Krikhaar, 15 Paintings of Karel Appel Between
1948-1964 (wohl)

Berlin 1996, Galerie Michael Haas, Karel Appel

Den Haag 2016, Gemeentemuseum, Karel Appel Retrospektive, Kat. Nr. 30

Karel Appel war Mitglied der 1948 gegriindeten CoBrA-Gruppe, welche den
Rationalismus der Vorkriegsabstraktion zugunsten einer instinktiven, emoti-
onsgeladenen Bildsprache ablehnte. Diese war von Kinderzeichnungen,
aussereuropaischer Kunst sowie der Art Brut inspiriert. Ab Mitte der 1950er-
Jahre wandte sich Appel zunehmend dem abstrakten Expressionismus zu,
blieb in seinem Schaffen jedoch weiterhin der spontanen, expressiven und
kindlich-naiven Malweise der CoBrA-Phase treu.

Auch in dem 1961 entstandenen Werk «Vluchtende Hoofden» (Flichtende
Kopfe) steht der intuitive Akt des Malens im Mittelpunkt. Aus einem weissen
Hintergrund leuchten blaue, griine, rote und schwarze Farbakzente mit beein-
druckender Intensitat hervor. Die Farbe ist in dichten Schichten mit Pinsel,
Spachtel oder den Fingern aufgetragen, was der Oberflache eine greifbare,
fast reliefartige Prasenz verleiht. Aus diesem Farbenmeer tauchen vieldeutige
Gesichtszlige auf, die zwischen Erkennbarkeit und Auflésung schweben. Der
Titel des Gemaldes spielt auf diese figurativen Elemente an, die aus einem
abstrakten, unkontrollierten Farbenchaos «fllichteny.

«Vluchtende Hoofden» besticht durch die gestische Malweise, eine kraftige
Farbpalette sowie die fantasievolle Komposition, die charakteristisch fiir Appels
Gesamtschaffen sind.






60 HansArp

Strassburg 1886-1966 Basel

La sphére de sable

9 Entwiirfe fir das Buch von Georges Hugnet

1932-1938. Tusche, Bleistift und Collage auf Velin. Je ca. 16,2 x 12,2 cm. Jeweils
rlickseitig mit dem Nachlassstempel «Arp/SUCC. Jean Arp». Einzelne Blatter
berieben und mit minimen Stockflecken. In sehr guter Erhaltung.

Schatzung CHF 100000*

Provenienz

Claude Bernard Gallery Ltd., New York

Cordier & Ekstrom Inc., New York

J.G.M Galerie, Paris, dort 1991 erworben von

Internationale Privatsammlung, versteigert bei

Auktion Christie’s, London, 8. Februar 2007, Los 708, dort erworben von
Galerie Gmurzynska, Zirich, von dort an

Bedeutende internationale Privatsammlung

Literatur

Vgl. Georges Hugnet, La sphere de sable, Paris 1943

Albert Skira, Anthologie dulivre illustré par les peintres et sculpteurs de I'école
de Paris, Genf 1946, Nr. 4

Carola Giedion-Welcker, Hans Arp, Stuttgart 1957, S. XXXIII, Nr. 100

Pierre Georgel, Pérégrinations de Georges Hugnet, Centre national d'art et de
culture Georges Pompidou, Paris 1978

Ausstellungen

New York 1974, Cordier & Ekstrom, Jean Arp, Collages, Reliefs and Sculptures/
Isamu Noguchi, Work Sheets and Sculptures, Kat. Nrn. 1, 3,4, 5,7, 8,9, 11
Paris 1991, J.G.M. Galerie, La sculpture et son dessin, Kat. Nr. 28

Arp war Mitbegriinder der dadaistischen Bewegung in Zirich und stand in
engem Austausch mit den Surrealisten. Er schuf biomorphe Plastiken und
Reliefs, die organische, amdboide Formen mit mathematischer Geometrie
vereinten. Inspiriert von der Welt der Mineralien, Pflanzen und Tiere, kreierte
er eine organische Abstraktion, die zyklische Prozesse wie Wachstum, Wandel
und Tod reflektierte.

Die vorliegenden neun Zeichnungen von Jean Arp sind Originalillustrationen
fur die Gedichtsanthologie «La sphere de sable» von Georges Hugnet, einem
der wichtigsten Dichter des Surrealismus. Arp illustrierte das Buch mit insge-
samt 35 schwarz-weissen Holzschnitten, die er zwischen 1932 und 1938 ent-
worfen hatte. Die Anthologie erschien 1943 in Paris und wurde in 176 Exemp-
laren und 20 Vorzugsausgaben im Verlag von Robert-J. Godet gedruckt.






61 Hans Arp
Strassburg 1886-1966 Basel

Profil

Entwurf 1955, Guss etwas spater. Bronzerelief mit griiner Patina. 53,3 x 41,8 x 4,2 cm.
Rickseitig mit eingeritzter Signatur «Arp», seitlich oben rechts mit dem Giesser-
stempel «Clementi Cire Perdue». Die Oberflache mit einzelnen Kratzern, die Patina
ungleichmassig und stellenweise mit leichten Abnutzungsspuren. In sehr guter
Erhaltung.

Schatzung CHF 50000*

Werkverzeichnis
Bernd Rau, Hans Arp, Die Reliefs, CEuvre-Katalog, Stuttgart 1981, Kat. Nr. 495b

Provenienz

Atelier des Kiinstlers, dort in den 1960er-Jahren erworben von
Privatsammlung Frankreich, durch Erbschaft an

Privatsammlung Frankreich, versteigert bei

Auktion Christie’s, Paris, 12. Dezember 2005, Los 116, dort erworben von
Galerie Renée Ziegler, Ziirich, dort erworben von

Privatsammlung Schweiz

Ausstellung
Zurich 2016, Galerie Renée Ziegler, Jean Arp, Reliefs Zeichnungen Collagen
Grafiken Skulpturen

Ab 1917 begann Arp, Reliefs zu schaffen — zunéchst nur aus Holz und in Zusam-
menarbeit mit einem Tischler. Dieser schnitzte amorphe Formen, die der Kiinst-
ler anschliessend schichtweise zusammensetzte. Erst spatin seinem Schaffen,
nachdem er Erfolg und Anerkennung erreicht hatte, begann Arp, auch in kost-
spieliger und zeitaufwendiger Bronze zu arbeiten. Er schépfte seine biomorphe
Kreativitat aus der Beobachtung der organischen Reinheit und der Wachstums-
prozesse der Natur. Arp bezeichnete diese Arbeiten als «l'art concret» und
brachte damit seinen Wunsch zum Ausdruck, Kunst zu schaffen, die «so konkret
und sinnlich wie ein Blatt oder ein Stein» sei.

Das vorliegende Relief «Profil» ist Teil einer Serie, die Arp 1955 in Gips, Karton,
Holz und Bronze ausgeflhrt hatte.






62 Donald Baechler

Hartford 1956-2022 New York

Single Flower. — Single Flower

2008.2Bronzen. 158 x 56,5 x 24 cm, grosse Bronze mit Basis bzw. 118,5 x 26 x 27 cm,
kleine Bronze mit Basis. Die grosse Bronze tragt seitlich an ihrer Basis die
Nummerierung «2/8», daneben befinden sich die Signatur und die Datierung
«Baechler 2008». Beide Plastiken oberflachlich leicht verschmutzt, da sie lan-
gere Zeit im Freien standen. Insgesamt in sehr guter Erhaltung.

Schatzung CHF 60000

Provenienz
Galerie Thaddaeus Ropac, Salzburg, dort 2010 erworben von
Privatsammlung Schweiz

Der New Yorker Kiinstler Donald Baechler verbindet in seinem Werk die Tradi-
tion der amerikanischen Pop-Art mit Einflissen der europaischen Art Brut. Aus
einfachen Linien und elementaren Formen entwickelte er eine bewusst naive
Bildsprache, mit der er das Zeichnen gewissermassen neu erlernen wollte.
Inspiriert von den Werken des franzdsischen Kiinstlers Jean Dubuffet, orien-
tierte sich Baechler an der Bildwelt von Kindern, naiven Kunstlern und Men-
schen mit psychischen Erkrankungen. Sein Ziel war es, eine unmittelbare und
unverfalschte Form des kuinstlerischen Ausdrucks zu schaffen. Charakteristisch
fur seine Plastiken ist eine lebendige Oberflachenstruktur, die den handwerk-
lichen Prozess des Knetens und Formens sichtbar werden lasst. Der Entste-
hungsprozess seiner Skulpturen erfolgt meist in mehreren Schritten. Zunéachst
entwickelt er seine Motive zeichnerisch, anschliessend in Collagen und Gou-
achen, bevor sie schliesslich als plastische Werke umgesetzt werden. Das
vorliegende Ensemble aus zwei unterschiedlich grossen Blumen mit jeweils
einer Blite und naturalistisch angeordneten Blattern ist ein charakteristisches
Beispiel fur Baechlers skulpturales CEuvre. Beide Skulpturen wurden in einer
Auflage von jeweils acht Exemplaren gegossen. Die Bronzen veranschaulichen
Baechlers Vorliebe fur stille und vermeintlich unscheinbare Motive, deren
besondere Wirkung sich dem Betrachter erst allmahlich erschliesst.

Zus. 2 Objekte






63 Miquel Barcelé

Felanitx 1957 — lebt und arbeitet in Paris, Mallorca, Mali

La table

1991. Bronze, mit goldfarbener Patina. 102 x 30 x 26,5 cm. Auf der Oberseite
des Fusses eines Tischbeins mit der Nummer «8/8», daneben mit dem Gies-
serstempel «CLEMENTI FONDEUR», auf dem benachbarten Fuss mit einge-
ritzter Signatur «BArcelo» (schwer leserlich). Insgesamt in sehr guter Erhaltung.

Schatzung CHF 45000

Provenienz
Privatsammlung Schweiz

Die vorliegende Plastik «La table» von Miquel Barcel6 zeichnet sich durch ihre
markant strukturierte, reliefartige Oberflache aus, die an die charakteristische
Formsprache seiner Keramiken erinnert. Ihre ausgepragte haptische Qualitat
verweist auf Barcelos intensive Auseinandersetzung mit organischen Formen
sowie der Wandelbarkeit von Materie. «La table» zahlt zu den besonders aus-
drucksstarken plastischen Arbeiten des Kiinstlers und entstand, typisch far
Barcel6s plastisches CEuvre, in einer kleinen Auflage. Der spanische Kinstler
geniesst internationale Anerkennung, insbesondere flir seine monumentalen
Projekte. Zu seinen bedeutendsten Werken gehéren die spektakulare Gestal-
tung der Kuppel des UNO-Menschenrechtsrats in Genf sowie die keramische
Ausstattung der Kapelle in der Kathedrale von Palma de Mallorca.






64 Max Beckmann
Leipzig 1884—-1950 New York

&WD Venus — Mars

1945. Tusche und Aquarell auf Bltten mit Wasserzeichen. 36,3 x 19,5cm.
Unten links vom Kunstler in Tusche signiert, bezeichnet und datiert
«Beckmann/ A 45». Rlckseitig (von fremder Hand ?) datiert «5. Nov. 45».
Blatt mit leichten Knittern. Oben links mit restauriertem Riss, oben in
der Mitte mit sauber hinterlegtem kleinen Einriss. Riickseitig mit Mon-
tierungsresten. In guter Erhaltung.

Schatzung CHF 200000*

Werkverzeichnis

Mayen Beckmann/Siegfried Gohr/Max Hollein, Max Beckmann, Die
Aquarelle und Pastelle, Werkverzeichnis der farbigen Arbeiten auf
Papier, KéIn 2006, Nr. 111

Provenienz

Geschenk des Kiinstlers an

Slg. Wolfgang Cordan, Las Casas Chiapas

Wohl Slg. Hanns Hilsberg, Hagen

Slg. Walter Helbig, Ascona

Slg. Eberhard W. Kornfeld, Bern, riickseitig mit dem Sammlerstem-
pel, Lugt 913b, 1964 an der Ausstellung in Bern erworben

Literatur

Max Beckmann, Tagebuicher 1940-1950, Miinchen 1955, Eintrag
vom 5.11.1945, S. 129: «Schdne Zeichnungen gemacht, <Venus —
Mars> und <Telephon. Sonst, naja man lebt weiter und ganz gut.
Schnupfen am Ende.»

Ausstellungen

Bern 1964, Kornfeld und Klipstein, Ausstellung 1864-1964, 100
Jahre Galerie, Kat. Nr. 69

Bielefeld/Tlbingen/Frankfurt am Main 1977/1978, Kunsthalle/Kunst-
halle/Stadtische Galerie im Stadelschen Kunstinstitut, Max Beck-
mann, Aquarelle und Zeichnungen 1903-1950, Kat. Nr. 177

Koéln 1984, Josef-Haubrich-Kunsthalle, Max Beckmann, Kat. Nr. 102
Bern 1989, Kunstmuseum Bern, Von Goya bis Tinguely, Aquarelle und
Zeichnungen aus einer Privatsammlung [Slg. Eberhard W. Kornfeld],
Kat. Nr. 149

Frankfurt am Main 2006, Schirn Kunsthalle, Max Beckmann, Die
Aquarelle, Kat. Nr. 111

Amsterdam/Miinchen 2007/2008, Van Gogh Museum/Pinakothek,
Max Beckmann, Exil in Amsterdam, Kat. Nr. 78

Mit der Machtibernahme der Nationalsozialisten sah sich Max
Beckmann zunehmenden Anfeindungen ausgesetzt, die schliess-
lich in seiner Entlassung aus der Frankfurter Stédelschule im April
1933 gipfelten.

Er verliess daraufhin Frankfurt und zog nach Berlin. Am Tag der
im Rundfunk Gbertragenen Rede Adolf Hitlers zur Eréffnung der
«Grossen Deutschen Kunstausstellung» 1937 in Minchen verliess
Max Beckmann Deutschland firimmer. Seine in den Niederlanden
lebende Schwagerin Hedda Schoonderbeek holte das Ehepaar
Beckmann in Berlin ab und brachte es nach Amsterdam. Die Reise
war als Urlaubsreise getarnt. Zunachst in der Pension Bank unter-
gebracht, konnten die Beckmanns im Oktober schliesslich eine
Wohnung mit Atelier am Rokin 85 beziehen. Im Amsterdamer Exil
malte er unter anderem Selbstportrats sowie tiefgriindige, ratsel-
hafte Bilder mit teilweise mythologischem Inhalt.

Beckmann hatte sich seit 1939 um ein Visum fiir die Vereinigten
Staaten bemiht, jedoch ohne Erfolg, sodass er wahrend des Krie-
ges in Amsterdam bleiben musste. Erstim Sommer 1947 erhielten
Max und Mathilde Beckmann ein Visum fir die USA. Ab Ende Sep-
tember unterrichtete der Kiinstler dann zum ersten Mal seit vierzehn
Jahren wieder und tGibernahm eine Meisterklasse an der School of
Arts der Washington University in St. Louis.

Das hier angebotene Blatt gehort zur mythologisch aufgeladenen
Gruppe der Exilwerke aus Amsterdam. Das Thema «Venus und
Mars» wurde seit der Antike oft bildnerisch umgesetzt: Der Kriegs-
gott wird von der Géttin der Liebe bezwungen und streckt sprich-
wortlich fur die Liebe und Schénheit seine Waffen. Stellvertretend
sei Sandro Botticellis um 1485 entstandenes Gemalde in der Nati-
onal Gallery in London erwéhnt. Bei Beckmann ist Venus als Feld-
herrin dargestellt, die den kriegerischen Mars forsch wegweist.
Eine sehr aufgeladene Darstellung, links weht die amerikanische
Flagge auf einem stilisierten Wolkenkratzer. Der Klinstler schreibt
am 5. November 1945 in sein Tagebuch: «Schéne Zeichnungen
gemacht, (Venus-Mars> und <Telephonm».






65 Max Beckmann
Leipzig 1884—-1950 New York

Gesichter

Miinchen, Verlag der Marées-Gesellschaft,
R. Piper & Co., 1919

1919. Halbpergamentmappe mit 19 Kaltnadelarbeiten auf Japan, in
Originalpassepartouts montiert, mit Textbeilage. Diverse Masse.
Im Impressum als «Beleg fir den Verlag» gekennzeichnet. Jedes
Blatt vom Kiinstler in Bleistift signiert «<Beckmanny, teilweise mit
dem eigenhandigen Titel und der Jahreszahl, alle mit dem Blind-
stempel der Marées-Gesellschaft.

Die Mappe enthélt in folgender Reihenfolge:
1. Selbstbildnis 1918. 1918. 47,8 x 33 cm, Blattgrésse. Hofmaier
137/11/B/a (v. C/b)
2. Familienszene. 1918. 47,7 x 33,2 cm, Blattgrosse. Hofmaier
127/B/a (v. C/b)
3. Irrenhaus. 1918. 34 x 36,5 cm, Blattgrosse. Hofmaier 135/111/B/a
(v.C/b)
4. Liebespaarl.1916. 30 x 37,3 cm, Blattgrésse. Hofmaier 88/11/B/a
(v.C/b)
5. Liebespaar II. 1918. 31,8 x 33 cm, Blattgrosse. Hofmaier 126/
II/B/a (v. D)
6. Mainlandschaft. 1918. 31,8 x 37,2 cm, Blattgrosse. Hofmaier
128/1V/B/a (v. b)
7. Die Gahnenden. 1918. 38 x 31,9 cm, Blattgrosse. Hofmaier 129/
IV/B/a (v. C/b)
8. Theater. 1916. 23,2 x 24,6 cm, Blattgrosse. Hofmaier 89/111/B/a
(v. IV/D)
9. Cafémusik.1918. 39 x 30,5 cm, Blattgrosse. Hofmaier 130/I11/B/a
(v.b)
10. Der Abend (Selbstbildnis mit den Battenbergs). 1916.
30,3 x 23 cm, Blattgrosse. Hofmaier 90/I1/B/a (v. l1l/D)
11. Kreuzabnahme. 1918. 47,8 x 32,6 cm, Blattgrosse. Hofmaier 131/
II/B/a (v. D)
12. Auferstehung. 1918. 33,2 x 47,6 cm, Blattgrosse. Hofmaier 132/
Il/B/a (v. C/b)
13. Frihling. 1918. 39 x 30,6 cm, Blattgrosse. Hofmaier 133/11/B/a
(v.b)
14. Landschaft mit Ballon. 1918. 33 x 36,3 cm, Blattgrésse. Hof-
maier 134/I1/A/a (v. B/b)
15. Zwei Autooffiziere. 1915. 23,5 x 24,6 cm, Blattgrosse. Hofmaier
84/B/a (v. b)
16. Spielende Kinder, Breitformat. 1918. 32,1x 37 cm, Blattgrosse.
Hofmaier 136/I11/B/a (v. C/b)
17. Prosit Neujahr 1917. 1917. 32,7 x 37 cm, Blattgrésse. Hofmaier
108/VI/B/a (v. b)
18. Grosse Operation. 1914. 36,5 x 51,2 cm, Blattgrésse. Hofmaier
81/VI/B/a (v. b)
19. Selbstbildnis mit Griffel. 1917. 47,5 x 33 cm, Blattgrosse. Hof-
maier 105/11/B/a (v. b).
Die Mappe mit Verfarbungen und Gebrauchsspuren, innen leicht
stockfleckig. Das Vorsatz- und Nachsatzblatt der Textseiten mit
Stockflecken. Die Passepartouts etwas vergilbt und teilweise an
der Langskante gebrochen. Die Grafiken insgesamt in sehr scho-
ner Druckqualitat, nur ganz wenige mit Stockflecken und einem
leichten Lichtrand, Hofmaier 88 und 133 mit Flecken unten bzw.
seitlich. Insgesamt in sehr guter Erhaltung.

Schatzung CHF 60000

Werkverzeichnis
Hofmaier 81, 84, 88-90, 105, 108, 126-137

Das Mappenwerk «Gesichter» wurde 1919 von Julius Meier-Graefe
zusammengestellt und als dreizehnter Druck der Marées-Gesell-
schaft, Minchen, herausgegeben. Es enthalt 19 Kaltnadelarbeiten,
die der Klinstler zwischen 1914 und 1918, zur Zeit des Ersten Welt-
krieges geschaffen hat. Die Auflage, die von Franz Hanfstaengl in
Muinchen gedruckt wurde, umfasste 40 Exemplare auf Japan und
60 Exemplare auf Biitten, alle tragen den Blindstempel der Marées-
Gesellschaft. Bei unserem Portfolio handelt es sich laut Impressum
um das fiir den Verlag bestimmte Exemplar. Die 19 Grafiken bilden
keine narrative Abfolge; sie sind vielmehr Momentaufnahmen der
menschlichen Existenz. Wir sehen kriegsversehrte Soldaten, Ope-
rationstische, einsame Grossstadter, aber auch blrgerliche Fami-
lienszenen, spielende Kinder und die Trostlosigkeit der kauflichen
Liebe. Die Folge 6ffnet und schliesst mit zwei Selbstportrats des
Kunstlers. Gemeinsam ist den Arbeiten, dass der Kunstler die
Gesichtsziige der Charaktere gekonnt Ubertreibt, Raume verzerrt
und die kratzige Textur der Kaltnadel voll ausschépft, um eine aus-
drucksstarke Wirkung zu erzielen. Komplett dusserst selten.
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66 Max Beckmann
Leipzig 1884—-1950 New York

Die Holle

1919. Originale Halbleinenmappe mit Lithografie auf Umschlag und
10 losen Lithografien auf Simili-Japan. 88,2 x 64,3 cm, Mappe; die
Lithografien in nur wenig abweichenden Massen. Alle 10 Blatter
vom Kinstler in Bleistift signiert <cBeckmann», mit dem jeweiligen
Titel bezeichnet und einheitlich nummeriert «10/75».

Vorhanden sind:
1. Selbstbildnis. 63,4x41,8 cm, Darstellung; 88,2x64,3 cm,
Umschlag. Hofmaier 139/11 (v. Il
2. Der Nachhauseweg. Blatt 2 der Folge. 73,3 x 48,8 cm, Darstel-
lung; 87 x 61 cm, Blattgrésse. Hofmaier 140/B
3. Die Strasse. Blatt 3 der Folge. 67,3x53,5 cm, Darstellung;
86,7 x61cm, Blattgrosse. Hofmaier 141/B
4. Das Martyrium. Blatt 4 der Folge. 54,5x75 cm, Darstellung;
61x 86,6 cm, Blattgrosse. Hofmaier 142/B
5. Der Hunger. Blatt 5 der Folge. 62x49,8 cm, Darstellung;
86,6 x 60,8 cm, Blattgrosse. Hofmaier 143/B
6. Die Ideologen. Blatt 6 der Folge. 71,3x50,6 cm, Darstellung;
86,8 x 61cm, Blattgrosse. Hofmaier 144/B
7. Die Nacht. Blatt 7 der Folge. 55,6 x70,3 cm, Darstellung;
61,2 x 87 cm, Blattgrosse. Hofmaier 145/B
8. Malepartus. Blatt 8 der Folge. 69x42,2 cm, Darstellung;
86,5x 60,9 cm, Blattgrosse. Hofmaier 146/B
9. Das patriotische Lied. Blatt 9 der Folge. 77,5x54,5 cm, Dar-
stellung; 86,8 x 61 cm, Blattgrosse. Hofmaier 147/11/B
10. Die Letzten. Blatt 10 der Folge. 67 x47,2 cm, Darstellung;
86,6 x 60,8 cm, Blattgrosse. Hofmaier 148/B
11. Die Familie. Blatt 11 der Folge. 76x 46,5 cm, Darstellung;
86,7 x61cm, Blattgrosse. Hofmaier 149/B.
Die Mappe mit abgeriebenen Stellen und Oberflachenverletzungen
(auchin der Lithografie), Wasserflecken und gebrochenem Riicken.
Die Blatter an manchen Stellen mit leichten Knittern, vereinzelt mit
hinterlegten Einrissen oder umgefalteten Blattkanten. Die Blatter
jedoch insgesamt in guter Druckqualitat, die Mappe sauber in der
Erhaltung.

Schéatzung CHF 160000

Werkverzeichnis
Hofmaier 139-149

«Die Holle» von Max Beckmann st ein Schliisselwerk im grafischen
Schaffen des Kiinstlers. Aus einem Brief vom 10. Mai 1919 an seinen
Mdunchner Verleger Reinhard Piper geht hervor, dass der Vorschlag
zu diesem Zyklus von Israel Ber Neumann, Berlin, stammt. . B. Neu-
mann war neben Reinhard Piper in Mlinchen der zweite grosse
Verleger von Beckmanns Grafik. Seit 1911 edierte er zahlreiche
Einzelblatter des Kiinstlers und im November 1917 richtete er ihm
seine erste Grafikausstellung in Berlin aus. Der Zyklus, bestehend
aus zehn Kompositionen und einem Selbstbildnis, spiegelt Beck-
manns Erfahrungen unmittelbar nach dem Ersten Weltkrieg wider.
Deutschland war von Inflation und wirtschaftlicher Not gepragt und
bis zur Ausrufung der Weimarer Republik im November 1919 ein
Pulverfass. Vielerorts, wie in Frankfurt oder Berlin, das Beckmann
im Marz 1919 besuchte, herrschten burgerkriegséhnliche Zusténde,
welche wohl den Anstoss fur «Die Hélle» gaben.

Die Blatter erschienen in einer Auflage von 75 Exemplaren, wovon
50 einer Mappe mit Umschlaglithografie beigelegt wurden und
25 in Form von losen Blattern verkauft wurden. Es handelt sich
jeweils um Zeichnungen, die der Kunstler in Kreide auf grossfor-

matiges Papier gebracht hat; im Umdruckverfahren wurden sie auf
Lithosteine tibertragen und in der Druckerei C. Naumann in Frank-
furt am Main auf Simili-Japan gedruckt. Bei unserem Los ist die
seltene Umschlagmappe mit dem Selbstportratim Il. Bearbeitungs-
zustand mit Textzeilen vorhanden. Im Gegensatz zu den Angaben
bei Hofmaier ist das Titelblatt mit dem identischen Selbstportrat
als Einzelblatt bei uns nicht integriert.

Beckmann fihrt uns in seinen Darstellungen durch das Berlin der
Nachkriegszeit — eine Welt voller Gewalt, Hunger und sozialer
Instabilitédt. Schonungslos, und doch ohne moralische Anklage,
zeigt er eine zutiefst traumatisierte Gesellschaft. Mit seinem Selbst-
bildnis stellt er sich selbst als Jahrmarktschreier dar, der das Pub-
likum einladt, in die Holle einzutreten. In dieser Form ist das Port-
folio 4ussert selten.






67 Heidi Bucher

Winterthur 1926-1993 Brunnen

Hautung (Ture Teguise) rosa

1992. Latex auf Textil mit hautfarbenem Gewebeklebeband montiert. 207 x 110 cm.
Ruiickseitig von der Klinstlerin monogrammiert und datiert «<H.B. 92». In der origi-
nalen Montierung der Kiinstlerin. In tadelloser Erhaltung.

Schatzung CHF 48000

Provenienz
Als Geschenk der Kinstlerin an
Privatsammlung Schweiz

Heidi Bucher zahlt zu den bedeutenden Vertreterinnen der Neo-Avantgarde
2.Im Zentrum ihres Schaffens stehen die sogenannten Hautungen, bei denen
sie Architekturelemente und Alltagsobjekte mit Latex Uberzog und die ent-
standenen Membranen nach dem Trocknen wieder abzog. Mit dieser ab 1973
entwickelten Technik leistete sie Pionierarbeit in der bildenden Kunst. Die fra-
gilen Latexhaute konservieren nicht nur die Struktur von Oberflachen, sondern
speichern zugleich deren Geschichte. lhre ersten Hautungen entstanden in
der Villa ihrer Grosseltern in Winterthur. Indem sie Tiren, Wande und Béden
symbolisch «hautete, I6ste sie die mit diesen Raumen verbundenen familiaren
und patriarchalen Machtstrukturen auf. Der Akt des Hautens wurde so zu einem
Prozess der Transformation und Emanzipation. Seit Mitte der 1980er-Jahre
arbeitete Heidi Bucher Uberwiegend auf der kanarischen Insel Lanzarote. In
ihnrem historischen Wohnhaus, dem «Palacio Ico» in Teguise, widmete sie sich
intensiv den TUren und Portalen des Gebaudes. Beim Abziehen der Latex-
schichten blieben Farbreste, Holzsplitter und andere Materialspuren an den
Membranen haften und bewahrten so die physische Erinnerung des Ortes. Das
1992 entstandene Werk «Hautung (Ture Teguise) rosa» zeigt den Abdruck einer
Tiir, wohl ihres spanischen Wohnhauses. Die Tiir ist eine Metapher fiir Uber-
gange — zwischen Innen und Aussen, Vergangenheit und Gegenwart sowie
Leben und Vergénglichkeit. Buchers fragile Latexhaute bewahren die Spuren
eines Ortes und machen dessen Erinnerungen auf asthetisch wunderbare
Weise sichtbar.






68 Pol Bury

Haine-Saint-Pierre 1922-2005 Paris

Ponctuation — Ponctuation lumineuse

Oktober 1960. Holz, schwarz bemalt, Glihbirne, Elektromotor. 59,4 cm, Durch-
messer; 7,5 cm, Tiefe. Rickseitig im oberen Teil vom Kiinstler signiert, betitelt
und datiert «<POL BURY/PONCTUATION/OCTOBRE 1960», oben rechts mit
einer zusétzlichen spateren Signatur «Pol Bury». Unten mit den technischen
Angaben «moteur: 130-220 V/lampe 130 V» (die Zahl 130 gekreuzt). Mit mini-
men Abreibungen und leichten Gebrauchsspuren, funktionsfahig. Insgesamt
in sehr guter Erhaltung.

Schatzung CHF 40000

Werkverzeichnis
Pol Bury, Online Catalogue raisonné RO83

Provenienz

Atelier des Klinstlers, dort erworben von
Galerie Renée Ziegler, Zirich
Privatsammlung Schweiz

Ausstellungen

Briissel 1961, Galerie Smith, Pol Bury, riickseitig mit Etikett

Zirich 1989-1990, Galerie Renée Ziegler, Pol Bury, Sculptures, Cinétisations
1953-1988

Ludwigshafen am Rhein 1992, Wilhelm-Hack-Museum, Zufall als Prinzip, Spiel-
welt, Methode und System in der Kunst des 20. Jahrhunderts, S. 259
Mdinchen 2011-2012, Galerie Thomas, Op Art

Paris 2013, Grand Palais, Dynamo, Un siécle de lumiere et de mouvement dans
I'art, Kat. Nr. 38

Pol Burys Werk ist gepragt von seiner Auseinandersetzung mit dem Thema
Bewegung. 1959 bricht er endguiltig mit der geometrischen Abstraktion und
es entstehen die ersten «Ponctuations» — Reliefs aus bemaltem Holz, meist in
Schwarz, mit sich bewegenden Elementen wie feinen Metallstangen oder
Nylonfaden. In unserem Fall ist es eine eingebaute Scheibe mit einer Licht-
quelle, die zu den sogenannten «Ponctuations lumineuses» gehért. Gemeinsam
ist diesen Arbeiten, dass sie von einem Elektromotor betrieben werden.
Wieland Schmied, der Pol Bury 1972/1973 eine Retrospektive in der Kestner-
Gesellschaft Hannover gewidmet hat, schreibt: «Erst durch die Verwendung
eines Elektromotors als verborgene Kraftquelle erreicht er jenes Moment
unmerklicher und Uberraschender Bewegung, das ihm ihr wesensmassiger
Ausdruck erscheint. Auf die bewegten Formen folgen die bewegten Punkte
und die bewegten Linien.»






69 Pol Bury

Haine-Saint-Pierre 1922-2005 Paris

Entité érectile, 5-62

1962. Nylonfaden, Acryl auf Holzfaserplatte, Elektromotor. 30 x 30 x 15,2 cm. Rlick-
seitig vom Kiinstler signiert, betitelt und datiert <POL BURY ENTITE EREC-
TILE 5-62». Mit leichten Gebrauchsspuren, funktionsfahig. In sehr guter Erhaltung.

Schéatzung CHF 45000”

Werkverzeichnis
Pol Bury, Online Catalogue raisonné R167

Provenienz

Martha Jackson Gallery, New York
David Anderson Gallery, New York
Galerie Renée Ziegler, Ziirich
Privatsammlung Schweiz

Literatur

Eugéne lonesco/André Balthazar, Pol Bury, Brissel 1976, S. 154

Rosemarie E. Pahlke, Pol Bury, 1939-1994, in: Ausstellungskatalog zur Ausstel-
lung im Museum Ostwall in Dortmund und im Provinzialem Museum Moderner
Kunst in Ostende, mit Werkverzeichnis, Gent/Brissel 1994, Nr. 62-7

Ausstellung
Zirich 1989, Galerie Renée Ziegler, Pol Bury, Skulpturen, Reliefs 1953-84,
Cinétisations auf Papier 1963-88, S. 10 und auf dem Katalogtitel abgebildet

Pol Burys kunstlerisches Schaffen ist untrennbar mit der Erforschung von Bewe-
gung und Zeit verbunden. Nachdem er sich in den 1940er-Jahren zunachst
dem Surrealismus zugewandt hatte, |0ste er sich in den 1950er-Jahren zuneh-
mend von dessen Bildwelt und fand zu einer eigenstéandigen Form der geo-
metrischen Abstraktion. Einen entscheidenden Impuls flr seine weitere Ent-
wicklung lieferte die Einbeziehung von Elektromotoren, die seinen Werken
jenes kaum wahrnehmbare, zugleich tGiberraschende Moment der Bewegung
verleihen. Mit seiner Teilnahme an der wegweisenden Ausstellung «Le Mou-
vement» in der Galerie Denise René in Paris im Jahr 1955 etablierte sich der
belgische Klnstler als einer der Pioniere der kinetischen Kunst.

Die entschleunigte Bewegung seiner Reliefs und Skulpturen lenkt den Blick auf
das Phanomen der Zeit selbst und macht den Betrachter seiner eigenen Zeit-
wahrnehmung bewusst. Das vorliegende Werk, entstanden im Mai 1962, gehort
zuden charakteristischen kinetischen Reliefs dieser Schaffensphase. Zugleich
zahlt es zu den seltenen Beispielen mit einem roten Hintergrund. Die bewegli-
chen Elemente entfalten vor der intensiven Farbflache eine besondere Prasenz.






70 Olle Beertling

Halmstad 1911-1981 Stockholm

BIRGI

1955. Ol auf Leinwand. 92 x 180 cm. Riickseitig vom Kiinstler in schwarzer
Olfarbe signiert und datiert «Baertling 1955». Auf dem Chassis betitelt und
nochmals datiert «<BIRGI 1955». Auf dem originalen Chassis, in der alten Nage-
lung. In farbfrischer, ausgezeichneter Erhaltung.

Schatzung CHF 120000

Werkverzeichnis

Das Werk ist der Beertling Foundation bekannt und wird in das geplante Werk-
verzeichnis des gesamten CEuvres aufgenommen. Die Bestétigung per E-Mail
von Marc Aderheim, datiert vom 15. Juli 2026, liegt vor

Provenienz

Galleria Lorenzelli, Mailand

Galerie Bel'Art, Stockholm, dort 1986 erworben von
Privatsammlung Schweiz

Olle Beertling nimmt eine bedeutende Stellung in der nonfigurativen Kunst des
20. Jahrhunderts ein. Im Jahr 1949 entschied sich der Kunstler, fortan aus-
nahmslos geometrisch zu arbeiten und seine Farbpalette deutlich zu reduzie-
ren. In dieser Zeit fand er zu seiner eigenen, unverwechselbaren Handschrift.
Wahrend frihere Werke noch von einer grossen Formenvielfalt gepragt sind,
konzentrieren sich die Gemalde der 1950er-Jahre jeweils auf eine einzige
geometrische Form, namentlich auf das Dreieck.

Die gewahlte Form unterliegt einem strengen Bildkonzept, bei dem schwarze
Linien und Zwischenrdume die farbigen Flachen klar voneinander abtrennen
und bei dem kein eindeutiges Bildzentrum existiert. Die durch den Einsatz der
schwarzen Farbe entstehenden Kontraste erzeugen im Bild bewusste farbliche
Dissonanzen. Doch die schwarzen Umrandungen laufen nie ineinander und
kreuzen sich nicht; sie verlaufen gerade bis an den Bildrand und trennen so die
dreifarbigen Dreiecke sauber voneinander ab. Der Titel «<BIRGI» verweist auf
den weiblichen Vornamen Birgit; dabei durfte es sich um eine Freundin des
Kunstlers gehandelt haben. Exemplarische Position flr die nonfigurative Kunst
und die geometrische Abstraktion.

Wir danken Marc Aderheim fur die freundliche Auskunft.






71 Alexander Calder

Lawnton 1898-1976 New York

Telephone Pole
Standing Mobile

Um 1948. Eisenblech und Eisendraht, in Weiss, Rot und Schwarz gefasst.
18 x 16 x 14 cm. Leichte Abreibungen im Weiss und Rot. In sehr schéner Erhaltung.

Schéatzung CHF 300000

Werkverzeichnis
Die Arbeit ist in der Calder Foundation, New York, unter der Archivnummer
«A14368» registriert

Provenienz

Geschenk des Kiinstlers 1950 in Paris an

Slg. Ida Chagall, Geschenk an

Slg. Dr. Franz Meyer sen., Zirich, durch Erbschaft an
Slg. Marian von Castelberg, Zirich, durch Erbschaft an
Privatsammlung Schweiz

Ausstellungen
Boston 1949, Margaret Brown Gallery, Calder
Paris 1950, Galerie Maeght, Calder, Mobiles & stabiles, Kat. Nr. 49

In Paris kam es im Herbst 1931 zu einem bedeutenden Wendepunkt in Alexander
Calders kunstlerischer Laufbahn, als er seine erste kinetische Plastik schuf und
damit einer vollig neuen Art von Kunst Gestalt gab. Neben seinen bahnbrechen-
den «Mobilesy, die durch Luftzirkulation bewegt werden, konstruierte er am
Anfang auch durch Motoren angetriebene Skulpturen. Diese einzigartigen Werke
machten ihn bekannt; 1931 hatte er seine erste grosse Ausstellung in Paris.
1932 wurde Calder Mitglied der Kiinstlergruppe Abstraction-Création, der unter
anderem Jean Arp, Piet Mondrian und Jean Hélion angehérten. Calders Ent-
wicklung zur Abstraktion wurde massgeblich durch jene Gruppe beeinflusst.
Um Calders von Marcel Duchamp als «Mobiles» bezeichneten, freihdngenden
Werke von anderen Arbeiten abzugrenzen, nannte Arp Calders stationare
Objekte «Stabiles».

Nach der Riickkehr in die USA entwickelte der Kiinstler seine kinetische Plas-
tik sukzessive weiter. Es folgten wichtige Ausstellungen, etwa 1943 im Museum
of Modern Artin New York. In seinen spateren Jahren konzentrierte sich Calder
vor allem auf grossformatige, monumentale Auftragsarbeiten. Daneben reali-
sierte er aber auchimmer wieder kleinere Werke, darunter etwa das hier ange-
botene «Stabile», das um 1948 entstand.

Es ist ein Kabinettstlick von stiller Kraft, fragil und doch mit sicherer Ruhe auf
dem Boden stehend. Drei weisse Scheiben werden von zwei filigranen Metallar-
men in schwebender Balance gehalten, von denen einer selbst auf einem in
Rot und Schwarz gefassten Stander balanciert. In dieser kleinen Arbeit ver-
dichtet sich Calders ganze spielerische Leichtigkeit, die er mit denkbar einfa-
chen Mitteln zur vollendeten Form gebracht hat.






72 Marc Chagall

Witebsk 1887-1985 Saint-Paul-de-Vence

Le Monstre de Notre-Dame

1953.0I, Tempera, Sand und Sdgemehl auf Leinwand. 106,4 x 83,7 cm.
Unten links vom Kiinstler signiert und datiert «Marc Chagall 953».
Auf einem neuen Chassis mit umseitigen Leinwandverstarkungen
aufgezogen. In ausgezeichneter Erhaltung.

Schatzung CHF 1200000

Werkverzeichnis
Echtheitsbestatigung (Nr. 2026082) des Comité Marc Chagall,
Paris, datiert vom 27. April 2026, liegt vor

Provenienz
Nachlass Marc Chagall, von dort an
Internationale Privatsammlung

Literatur
Franz Meyer, Marc Chagall, Paris 1964, S. 891
Itzhak Goldberg, Chagall, Paris 2019, S. 289, 268

Ausstellungen

Paris 1954, Galerie Maeght, Marc Chagall, Kat. Nr. 3

Basel 1956, Kunsthalle, Marc Chagall, Werke aus den letzten 25 Jah-
ren, Kat. Nr. 67

Bern 1956, Kunsthalle, Marc Chagall, 1950-1956, Kat. Nr. 27
Saragossa 1998, Centro de exposiciones y congresos, Marc Cha-
gall, Pinturas alrededor de la serie de Paris, gouaches y aguadas,
esculturasy litografias, Kat. Nr. 57

Johannesburg 2000, Standard Bank Gallery, Marc Chagall, The
Light of Origins, La lumiére des origines, Kat. Nr. 43

Nizza 2001, Musée national Message Biblique Marc Chagall, Marc
Chagall, Paysages, ohne Kat.

Paris 2003, Grand Palais/Museum of Modern Art, Chagall, connu
etinconnu, Kat. Nr. 140

San Francisco 2003, Museum of Modern Art, Chagall, Kat. 105
Turin 2004, Marc Chagall, Galleria d'Arte Moderna, Marc Chagall,
Un maestro del ‘900, Kat. Nr. 100

Seoul/Busan 2004, Museum of Art/Metropolitan Art Museum, Cha-
gall, Magician of Color, S. 93

Ish@j 2006, Arken Museum of Modern Art, Chagall’'s World of Love,
ohne Kat.

Baden-Baden 2006, Museum Frieder Burda, Chagall in neuem
Licht, Kat. Nr. 175

Rom 2007, Complesso del Vittoriano, Chagall delle meraviglie, S. 233
Martigny 2007, Fondation Pierre Gianadda, Chagall, Entre ciel et
terre, Kat. Nr. 157

Zagreb 2007/2008, Galerija Klovi¢evi dvori, Marc Chagall, Prica
nad pri€ama, ohne Kat.

Nizza/Rom/Verona/San Sebastian 2010/2011, Musée national Marc
Chagall/Museo dell’Ara Pacis/Galleria d'arte moderna Palazzo

Forti/Sala Kubo-Kutxa, Sens dessus dessous, le monde renversé
de Marc Chagall, Kat. Nr. 53

Madrid 2012, Thyssen-Bornemisza Museo Nacional, Chagall,
Kat. Nr. 77

Paris/Budapest 2013/2014 Musée du Luxembourg/Magyar Nemzeti
Galeria, Chagall, Entre guerre et paix, Kat. Nr. 84

Rouen 2014, Musée des Beaux-Arts, Cathédrales, 1789-1914, un
mythe moderne, Kat. Nr. 101

Mailand/Briissel 2015, Palazzo Reale/Musées Royaux des Beaux-
Arts de Belgique, Marc Chagall, Rétrospective 1908-1985, S. 227
Rovigo 2020, Palazzo Roverella, Anche la mia Russia mi amera,
Kat. Nr. 80

Nach den Erfahrungen von Exil und Krieg hatte sich Marc Chagall
wieder in Frankreich niedergelassen und widmete sich in seiner
«Série de Paris» verstarkt Motiven, die seine persdnliche Beziehung
zu Paris und vor allem seine Vision von der Stadt widerspiegeln.
Die Stadt erscheint dabei nicht als realistische Ansicht, sondern
als konzentriertes Sinnbild der Erinnerung.

Der Titel des Gemaldes bezieht sich auf die beriihmten Wasser-
speier in Form von Chiméaren der Kathedrale Notre-Dame. Chagall
kreiert aus einer dieser Figuren ein fantastisches Mischwesen, das
zwischen Mensch und Tier oszilliert und tiber die Décher von Paris
blickt. Es tragt auch die Zliige vom «mystischem» Tier, das sich als
Metapher fur die Kreativitat in zahlreichen seiner Werke findet. Die
néchtliche Stadtlandschaft ist in leuchtenden Blauténen gehalten
und vermittelt eine geheimnisvolle Atmosphéare. Neben dem Mons-
ter erscheinen weitere fir Chagall typische Motive: ein Hahn und
ein schwebendes Liebespaar. Der Hahn, ein haufiges Motiv bei
Chagall, kann als Symbol fir Erneuerung, Lebensfreude und
schopferische Energie verstanden werden. Die schwebenden Lie-
benden gehdren zu den zentralen Bildthemen des Kinstlers und
verweisen auf die Kraft der Liebe, die auf der Suche nach einer
Bleibe Raum und Zeit Gberwindet.

Stilistisch zeigt das Werk die charakteristischen Merkmale von
Chagalls reifer Malerei. Die Perspektive ist aufgehoben, Realitat
und Traum verschmelzen miteinander. Die intensive Farbigkeit dient
nicht der naturgetreuen Wiedergabe, sondern dem Ausdruck von
Stimmung und Geflihl. Besonders das dominante Blau erzeugt eine
Atmosphare zwischen Nacht, Erinnerung und Vision, die Farbe wird
zum Thema der Komposition.

«Le Monstre de Notre-Damen» ist damit weit mehr als eine Stadt-
ansicht. Das Gemalde verwandelt Paris in einen imaginaren Kos-
mos, in dem persoénliche Erinnerungen und kulturelle Symbole
zusammenfinden. Es veranschaulicht Chagalls Uberzeugung, dass
die Kunst nicht die sichtbare Wirklichkeit abbilden sollte, sondern
eine innere Wahrheit sichtbar machen sollte. Dadurch zahlt das
Werk zu den eindrucksvollsten Beispielen seiner Bildwelt.






73 Marc Chagall

Witebsk 1887-1985 Saint-Paul-de-Vence

Le peintre en bleu et le cheval rouge
dans la nuit au violoniste

1966. Gouache, Tusche, Fettstift und Grafit auf Aquarellpapier. 42,6 x 31,4 cm.
Unten rechts mit dem Nachlassstempel «Marc / Chagall». Riickseitig mit einer
Skizze in Grafit fir ein Glasfenster. Farbfrisch und in tadellosem Zustand.

Schéatzung CHF 150000

Werkverzeichnis
Echtheitsbestatigung (Nr. 2026084) des Comité Marc Chagall, Paris, datiert
vom 29. April 2026, liegt vor

Provenienz
Nachlass des Kiinstlers

Das vorliegende Blatt entfaltet eine geheimnisvolle Bildwelt, in der Erinnerung,
Liebe und schépferische Fantasie zu einer poetischen Einheit verschmelzen.
Marc Chagall verzichtet auf eine herkdmmliche Raumordnung und lasst Figu-
ren, Tiere und Symbole im scheinbar freien Bildraum schweben. Im Hintergrund
ist seine Heimatstadt Witebsk zu sehen.

Rechtsim Bild erscheintin monumentaler Form der Maler selbst, in Blau geklei-
det und mit Palette in der Hand. Er verkdrpert den schépferischen Menschen,
der zwischen Wirklichkeit und Imagination vermittelt. Ihm gegeniber steht das
geheimnisvolle, rote Pferd, eines der vieldeutigen Tierwesen Chagalls.

Die Nacht wird von weiteren symbolischen Zeichen belebt. Der Hahn, ein hau-
figes Motiv Chagalls, steht flir Wachsamkeit, Erneuerung und Lebensenergie.
Die Wanduhr erinnert an die Verganglichkeit des Daseins und an die Hinterfra-
gung der Heimat, wahrend die Sonne als Sinnbild von Licht, Hoffnung und schép-
ferischer Inspiration den Bildraum trotz des dunklen Hintergrunds durchdringt.
Eine besondere Rolle kommt dem im oberen Bildrand kaum sichtbaren Geiger
zu, der wie eine Erscheinung des wandernden Juden auftaucht. Seine Musik
verbindet die Figuren und verleiht dem Bild einen gemeinsamen Rhythmus.
Unten links findet sich die Geliebte als geheimnisvolle Erscheinung in Weiss.
Zusammen bilden all diese Elemente ein Geflecht aus Zeichen, das den
Betrachtenden einen sehr persénlichen Zugang zu Chagalls Werken erlaubt.






74 Marc Chagall

Witebsk 1887-1985 Saint-Paul-de-Vence

Bouquet de marguerites et violettes

Sils, Sommer 1972. Gouache, Tusche und Grafit auf handgeschopftem J. Bar-
cham Green Papier mit Wasserzeichen. 59 x 37,5 cm. Unten rechts mit dem
Nachlassstempel «Marc / Chagall». Farbfrisch und in tadellosem Zustand.

Schatzung CHF 225000

Werkverzeichnis
Echtheitsbestatigung (Nr. 2026085) des Comité Marc Chagall, Paris, datiert
vom 29. April 2026, liegt vor

Provenienz
Nachlass des Kliinstlers

Marc Chagall hielt sichin den Sommermonaten mehrmals im Oberengadin auf,
dessen klare Luft, das intensive Licht und die eindrucksvolle Landschaft ihn
nachhaltig beeindruckten. Flinfmal weilte er im Hotel Waldhaus in Sils.

Die weite Ebene und die besondere Atmosphére des Hochtals spiegeln sich
in mehreren Werken aus dieser Zeit wider. Auch das vorliegende Blatt miteinem
Uppigen Sommerbouquet vor dem Fenster istim Engadin entstanden. Marge-
riten und vermutlich Rittersporn bliihen mit einem Veilchengesteck um die
Wette und laden uns zur Entdeckung der Landschaft aus ihrer Perspektive ein.
Der Blumenstrauss steht in Marc Chagalls CEuvre als ephemere, metaphorische
Inspirationsquelle, die die Grenze zwischen Aussen- und Innenraum ver-
schwimmen lasst, ja sogar aufhebt. Blumen nehmen denn auch stets eine
Hauptrolle ein. Der Kiinstler benutzt das Bouquet aber auch, um seiner klnst-
lerischen Identitat als Zeichner und Bildhauer Ausdruck zu verleihen. Seine
Blumen werden zu realen, fast dreidimensionalen, leuchtenden Feuerwerken,
die die Innenwelt mit Duft und Farben nachhaltig verandern.






75 Marc Chagall

Witebsk 1887-1985 Saint-Paul-de-Vence

Scéne de village enneigé autour de
I'homme au visage vert

1976. Gouache, Tusche, Pastell und Grafit auf Arches mit Blindstempel.
76,3x 56 cm. Unten rechts mit dem Nachlassstempel «Marc/Chagall». Farb-
frisch und in tadellosem Zustand.

Schéatzung CHF 225000

Werkverzeichnis
Echtheitsbestatigung (Nr. 2026083) des Comité Marc Chagall, Paris, datiert
vom 27. April 2026, liegt vor

Provenienz
Nachlass des Kiinstlers

In den spéateren Werken verband Marc Chagall die in den friihen Arbeiten
bereits angelegten, simultanen Narrationsstrange weiter zu komplexen Bilder-
geschichten. Die Gleichzeitigkeit erlaubt es den Betrachtenden, ihren eigenen
Weg durch das Bild zu finden.

Die hier angebotene Gouache stellt eine ganz besondere Vision des Malers
dar, gespickt mit den fur den Kilinstler charakteristischen Elementen aus ver-
schiedenen Zeiten und Orten: Die ganze Szene spielt sich auf oder Gber einem
Platz seiner Geburtsstadt Witebsk ab. Im Hintergrund sind die verschneiten
Déacher der Hauser zu sehen und der Baum, der auf dem Platz steht, scheint
eigentlimlich aus sich heraus zu leuchten. Die Bevolkerung geht ihren traditi-
onellen Arbeiten nach. Uber dem Baum st der Maler selbst zu sehen, es scheint
als male er die Szene direkt auf ein Blatt oder eine Leinwand. Uber ihm schwebt
Uber die ganze Bildbreite eine Mutter mit dem Kind — ein Leitmotiv in Chagalls
Schaffen, das sinnbildlich fiir das Leben und die Liebe steht, wie der Hahn und
die leuchtenden Baume. Ein sehr reich komponiertes, strukturiertes Blatt, das
den Kosmos Chagall ausgesprochen schdn einfangt.






76 Eduardo Chillida

1924 San Sebastian 2002

lkaraundi

1957. Geschmiedetes Eisen. 48 x 141x 68 cm. Mit eingeschlagenem
Monogramm. Das Eisen mit wunderbar rot-brauner Patina. In sehr
schénem Zustand.

Schatzung CHF 3000000

Werkverzeichnis

Ignacio Chillida/Alberto Cobo, Eduardo Chillida, Catalogue Rai-
sonné of Sculpture, San Sebastian, 2014, Nr. 1957001, das dort
erwahnte Exemplar (in Eisen)

Wir danken dem Archiv Chillida, Hernani, namentlich Alberto Cobo,
fur die freundliche Auskunft

Provenienz

Galerie Maeght, Paris, dort wohl 1961 erworben von

Slg. Ida Chagall und Franz Meyer jun., durch Erbschaft an
Privatsammlung Schweiz

Literatur

Pierre Volboudt, Chillida, Paris 1967, Kat. Nr. 19

Claude Esteban, Chillida, Paris 1971, Kat. Nr. 7

Santiago Azarna, La aventura espacial de Chillida, Gure Lur 1, San
Sebastian 1973, S. 94

Kosme de Barafiano y Letamendia, La obra artistica de Eduardo
Chillida, Bilbao 1988, S. 13

Octavio Paz, Eduardo Chillida, and Giséle Michelin, Chillida, Paris
1979, Kat. Nr. 49

Christa Lichtenstern, Barbara Muinkner, Mario Terés, Chillida und
die Musik, K6In 1997, S. 14

Carla Schulz-Hoffmann, Thomas W. Gaehtgens, Eduardo Chillida,
Buscando la luz, Miinchen 2002, Kat. Nr. 8

Klaus Bussmann, Chillida, Hauptwerke, Miinchen 2003, S. 30
Rosalia Torrent Esclapés, Enriqueta Antolin, Luis Gonzalez Robles,
Un siglo de arte espafiol en el exterior, Espafa en la Bienal de Vene-
cia 1895-2003, Madrid 2003, S. 135

Ausstellungen

Da bereits kurz nach Erschaffung der Eisenplastik vier Bronzen davon
gegossen wurden, kann auch mit Unterstitzung des Archivs Chillida,
Hernani, nicht immer klar festgestellt werden, ob das Eisenoriginal
oder einer der Gusse in den Ausstellungen vertreten war.

Venedig 1958, XXIX Biennale d'arte di Venezia, Giardini della Bien-
nale, S. 331, Eisen

Paris 1961, Galerie Maeght, Chillida, Sculptures récentes, Kat. Nr. 11,
Eisen

Basel 1962, Kunsthalle, Eduardo Chillida, Kat. Nr. 16, Eisen

New York 1964, New York World's Fair, Contemporary Sculptors of
Spain at the New Yorker world’s Fair, Kat. Nr. 5

London 1965, McRoberts & Tunnard Gallery, Chillida, Kat. Nr. 8
Duisburg 1966, Wilhelm-Lehmbruck-Museum, Eduardo Chillida,
Kat. Nr. 16, Eisen

Houston 1966, Museum of Fine Arts, Eduardo Chillida, Kat. Nr. 13,
Eisen

Zirich 1969, Kunsthaus, Eduardo Chillida, Plastik, Zeichnungen,
Graphik, Kat. Nr. 3, Eisen

Amsterdam 1969, Stedelijk Museum, Eduardo Chillida, Kat. Nr. 18,
Eisen

Mexiko Stadt 1970, Galerias del Palacio de Bellas Artes, Pintura 'y
escultura vasca contemporéaneas, S. 15

Strassburg 1971, Ancienne Douane, Musée d'Art Moderne, Agora
|, Kat. Nr. 19

Treigny-Perreuse-Sainte-Colombe 1974, Chateau de Ratilly, Chil-
lida, Kat. Nr. 6, Eisen

Pittsburgh 1979, Carnegie Museum of Art, Chillida, de Kooning,
Kat. Nr. 49

Madrid 1980, Palacio de Cristal, Exposicién antolégica de Eduardo
Chillida, Kat. Nr. 49

Basel 1982, Galerie Beyeler, Eduardo Chillida, Kat. Nr. 7, Eisen
Pforzheim 1987, Stadtmuseum, Eduardo Chillida, Kat. Nr. 4
Venedig 1990, Galleria Internazionale d'Arte Moderna di Ca’ Pesaro,
Omaggio a Eduardo Chillida, S. 58/59

Gijon/Bilbao/Caracas 1991/1992, Palacio Revillagigedo/Sala
Rekalde/Centro Cultural Consolidado de Caracas, Chillida, Escala
humana, Kat. Nr. 152

Donostia-San Sebastian 1992, Palacio de Miramar, Chillida en San
Sebastian, Kat. Nr. 78

Frankfurt am Main 1993, Schirn Kunsthalle, Eduardo Chillida, Eine
Retrospektive, Kat. Nr. 11

Lissabon 1995, Fundagéo Calouste Gulbenkian, Chillida, Balerdi,
Larrea, S. 29

Burgos 1996, Casa del Cordén, Chillida, S. 64

Barcelona 1997, La Pedrera, Chillida-Leku, S. 35

Madrid/Bilbao 1998/1999, Museo Nacional Centro de Arte Reina
Sofia/Museo Guggenheim, Chillida 1948-1998, Kat. Nr. 11
Valencia 1998, IVAM Centre Julio Gonzélez, Eduardo Chillida, Elo-
gio del Hierro, S. 64/65

Barcelona 2003, Fundacié Joan Mird, Chillida, S. 73
Donostia-San Sebastian 2014, Sala kubo-kutxa Aretoa, Eduardo
Chillida, Bideak, Caminos, S. 166/196






Mit der Ruckkehr ins Baskenland Anfang der 1950er-Jahre vollzog
Eduardo Chillida einen entscheidenden Wendepunkt in seinem
klinstlerischen Schaffen. Nach ersten Jahren in Paris, wo er sich
mit figurativen Arbeiten aus Gips und Ton beschéftigte, fand er in
der Arbeit mit geschmiedetem Eisen zu jener eigenstandigen Aus-
drucksform, die sein spateres Werk pragen sollte. In seinem Atelier
in Hernani, das Uber eine eigene Schmiede verfligte, entstanden
die ersten grossen Experimente mit dem Material. Hier entwickelte
er die charakteristische Verbindung von Kraft, Bewegung und
raumlicher Spannung, die sein CEuvre unverwechselbar macht.
Die 1957 entstandene Skulptur «lkaraundi» nimmt innerhalb dieser
Werkphase eine besondere Stellung ein. Sie gehoért zu den wenigen
Eisenarbeiten, die spéater zusétzlich in einer kleinen Bronzeedition
vervielfaltigt wurde. Das vorliegende Werk ist die urspriingliche,
vom Kiinstler geschmiedete Eisenfassung und damit Ausgangs-
punkt der vier Bronzeabgusse.

Der Titel I&sst sich aus dem Baskischen mit «Grosses Zittern» Giber-
setzen und verweist auf die bewegte, beinahe pulsierende Wirkung
der Form. Die Skulptur besteht aus einem einzigen Metallband, das
durch Schneiden, Biegen und Schmieden in ein komplexes Geflecht
aus Linien, Flachen und Winkeln verwandelt wurde. Trotz ihrer mate-
riellen Schwere vermittelt die Arbeit eine Uberraschende Leichtigkeit
und Dynamik. Die geschwungenen und gegeneinander versetzten
Elemente scheinen den umgebenden Raum in Schwingung zu ver-
setzen und machen ihn als aktiven Bestandteil der Komposition
erfahrbar. Chillida formulierte dies so: «Die Skulptur ist eine Funktion
des Raums. Ich meine damit nicht den Raum ausserhalb der Form,
der das Volumen umgibt und in dem die Formen existieren, sondern
den Raum, der von den Formen erzeugt wird, der in ihnen existiert
und der umso wirkungsvoller ist, je unauffalliger er wirkt. Man kdnnte
ihn mit dem Atem vergleichen, der Formen ausdehnt und zusam-
menzieht, der ihren Raum [...] fir den Blick 6ffnet. Ich betrachte ihn
nicht als etwas Abstraktes, sondern als eine Realitat, die so greifbar
ist wie das Volumen, das ihn umhiillt.» (zitiert aus: Ausstellungska-
talog Madrid/Bilbao 1998/1999).

In diesen Jahren entwickelte Chillida eine Bildsprache, die sich
bewusst von jeder gegenstandlichen Darstellung I6ste. Statt Figu-

ren oder Erzahlungen interessierten ihn die Méglichkeiten des
Materials und die Beziehung zwischen Form und Leere. Der Kunst-
historiker Kosme de Barafano y Letamendia beschreibt diese
Haltung 1999 im Ausstellungskatalog Madrid/Bilbao 1998/1999
treffend: «Chillida zeigt, dass eine Skulptur auch ein inneres Feuer
braucht, um eine eigene Musik zu vermitteln und ihren Raum zu
schaffen. Ein klares Beispiel ist die Plastik «lkaraundi» von 1957,
eine gebrochene Linie wie eine Partitur, die aus dem Feuer hervor-
geht. Bachs Akkorde sind hier auf dem gut gestimmten Eisen
gemeisselt.».

James Johnson Sweeney erkannte in den Arbeiten der 1950er-
Jahre eine neue kiinstlerische Freiheit. Er sah darin «eine Aus-
drucksweise, die seinem Temperament besonders entsprach,
vielleicht nicht nur seinem personlichen Temperament, sondern
sogar dem spanischen Temperament: ein Ausdruck des Kontrasts
zwischen Extremen [...] wir sehen dies beispielsweise in «lkaraundi»
von 1957 und in den Werken, die in den folgenden drei Jahren
darauf folgten. Wir sehen, wie er ein einzelnes Stlick Metall oder
spater einen Metallstab nimmt, es schneidet und so biegt, dass der
Formfluss ununterbrochen bleibt und die Einheit der Gestaltung
durch den Kontrast zwischen der daraus resultierenden Vielfalt der
Formen und unserem Bewusstsein flr das einzelne, ununterbro-
chene Stlick, aus dem sie stammen, betont wird.» (Ausstellungs-
katalog Valencia 1998).

Carola Giedion-Welcker charakterisierte die Arbeit im Ausstel-
lungskatalog Zlrich 1969 als «das Fortissimo einer Schwingung,
die aus einem tiefen Reservoir in der Erde aufsteigt und als rhyth-
misch organisierte Bewegung im Raum weitervibriert.» Damit
beschreibt sie treffend die besondere Qualitat von «lkaraundi»: eine
Skulptur, die Masse und Leere, Spannung und Harmonie, Material
und Raum in ein aussergewdhnliches Gleichgewicht bringt.

Das Werk zahlt heute zu den Schlusselarbeiten und wird von eini-
gen Autorinnen und Autoren sogar als Hauptwerk der friihen Schaf-
fensphase Chillidas bezeichnet und markiert einen wichtigen
Moment in der Entwicklung der modernen Skulptur.






77 Christo (Christo Vladimirov Javacheff)
Gabrovo 1935-2020 New York

Valley Curtain (Project for Colorado)

1972. Schwarze und farbige Kreiden, Farbstifte, Gouache und Stoffcollage auf
Papier auf Holzplatte. 70,7 x 55,4 cm. Unten links vom Kunstler in schwarzem
Farbstift signiert und datiert «Christo 1972», darunter betitelt «Valley Curtain
(Project for Colorado) Grand Hogback, 7 miles North from Rifle; Height 180'0"
(at center) 365'0"” (at Main Support) Width: 1250'0"». In sehr gutem Zustand, in
der originalen Montierung.

Schéatzung CHF 40000

Provenienz
Galerie Annely Juda, London, rlickseitig mit Etikett, dort erworben von
Privatsammlung Schweiz

«Valley Curtainy, ein raumgreifendes Landart-Projekt von Christo und Jeanne-
Claude, fand im August 1972 nérdlich von Rifle, Colorado, am Highway 325
zwischen Grand Junction und Glenwood Springs in der Grand Hogback Moun-
tain Range statt. Der 18600 Quadratmeter grosse, orangefarbene Vorhang aus
gewebtem Nylon wurde von einer Gruppe aus Bauarbeitern, Aushilfskraften,
Kunstschul- und Collegestudenten sowie Wanderkunstlern mit Seilen befestigt.
Die Tragseile Uberspannten eine Lange von 417 Metern, wogen 61Tonnen und
waren in 864 Tonnen schweren Betonfundamenten verankert.

Bereits 28 Stunden nach Fertigstellung des Talvorhangs zwang ein Sturm mit
einer geschatzten Windgeschwindigkeit von Gber 96 km/h zum vorzeitigen
Beginn des Abbaus. Das temporare Kunstwerk wurde durch den Verkauf von
Studien, vorbereitenden Zeichnungen und Collagen, massstabsgetreuen
Modellen, friihen Arbeiten und Originallithografien finanziert.
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78 Lovis Corinth
Tapiau 18581925 Zandvoort

Walchensee, Winterlandschaft

1923. Ol auf Karton auf fester Holzplatte aufgelegt. 50 x 61 cm.
Unten links vom Kiinstler signiert und datiert «Lovis Corinth /1923».
Farbfrisch und in pastoser Malweise. In sehr guter Erhaltung.

Schéatzung CHF 150000

Werkverzeichnis
Béatrice Hernad/Charlotte Berend-Corinth, Lovis Corinth, Die
Gemalde, Werkverzeichnis, Miinchen 1992, Nr. 932

Provenienz

Slg. Dr. Erich Goeritz, Berlin (1889-1955)

Heinrich Thannhauser, Berlin

Slg. Max Glaeser, Eselsflirth (1871-1931)
Privatsammlung Sidafrika

Galerie Grosshennig, Dusseldorf

Privatsammlung Deutschland

Auktion Galerie Kornfeld, Bern, 15. Juni 2018, Los 35
Privatsammlung Deutschland

Privatsammlung Schweiz

Literatur
Weltkunst, Heft 20, Miinchen 1975, S. 1651

Ausstellungen

Berlin 1923, Nationalgalerie, Lovis Corinth, Kat. Nr. 159

Berlin 1926, Nationalgalerie, Lovis Corinth, Kat. Nr. 365, dort betitelt
«Beschneiter Abhang am Walchensee»

Hannover 1950, Landesmuseum, Lovis Corinth, Kat. Nr. 107
Hannover 1958, Kunstverein, Lovis Corinth, Gedachtnisausstellung,
Zur Feier des 100. Geburtsjahres, Kat. Nr. 105

Wolfsburg 1958, Stadthalle, Lovis Corinth, Gedachtnisausstellung
zum 100. Geburtstag, ohne Kat.

Bielefeld 1974, Kunsthalle, Lovis Corinth 1858-1925, Aquarelle,
Gemalde, Pastelle, Zeichnungen, Kat. Nr. 43

KoéIn 1976, Kunsthalle, Lovis Corinth, Gemalde, Aquarelle, Zeich-
nungen und druckgraphische Zyklen, Kat. Nr. 91

Regensburg/Bremen 1986, Ostdeutsche Galerie/Kunsthalle, Lovis
Corinth, Die Bilder vom Walchensee, Vision und Realitat, Kat. Nr. 64

Das vorliegende eindrucksvolle Spatwerk von Lovis Corinth ent-
stand wahrend eines der regelmassigen Aufenthalte des Klinstlers
in Urfeld am Walchensee. Der Maler und seine Frau besassen seit
1919 ein Holzhaus in der Gemeinde Kochel am See. Corinth zog in
die bayerischen Voralpen nach den belastenden Jahren des Ersten
Weltkriegs und unter dem Einfluss der politischen Unruhen der
Nachkriegszeit. In der Natur fand er neue Inspiration und entwickelte
eine besonders freie, expressive Malweise. Mit lebendigen Pinsel-
strichen, kraftigen Farben und einer dynamischen Bildgestaltung
hielt er die wechselnden Stimmungen der gebirgigen Landschaft
fest. Unser Gemélde zeigt den Herzogstand, der sich mit einer Hohe
von 1731 Metern Gber Meer nordwestlich des Walchsees erhebt und
dessen Hange von einer weissen Schneedecke liberzogen sind.
Der markante Berg bildet gemeinsam mit dem benachbarten Heim-
garten einen H6henzug. Im Vordergrund rahmen mit leichtem
Schnee bedeckte Baume die Komposition und lenken den Blick in
die Tiefe des Bildraums. In der linken Bildhélfte ist ein Ausschnitt
des Walchensees zu sehen. Die ruhige Winterlandschaft vermittelt
eine klare, frische Atmosphére. Corinth war von den besonderen
Lichtverhaltnissen, der klaren Bergluft und dem Zusammenspiel von
Bergen, Himmel und Wasser fasziniert. In den folgenden Jahren
schuf er mehr als sechzig Gemalde, die den See und seine Umge-
bung in unterschiedlichen Jahreszeiten und Wetterstimmungen
zeigen. Zu den bemerkenswerten Winterbildern dieser Schaffens-
phase zahlen nebst dem vorliegenden Gemalde die Bilder «Wal-
chensee, Neuschnee, 1922» (Hernad/Berend-Corinth 873) sowie
«Walchensee im Winter, 1923» (Hernad/Berend-Corinth 897). Die
Walchensee-Bilder des Kiinstlers gelten heute als Hohepunkte
seines Spéatwerks und dokumentieren eindrucksvoll die enge Ver-
bindung des Kiinstlers zur oberbayerischen Landschaft.






79 Honoré Daumier
Marseille 1808-1879 Valmondois

Le liseur

Um 1868. Ol auf Holztafel. 25,5 x 32,5 cm. Unten links vom Kiinstler monogram-
miert «<h.D.». Die intakte Holzplatte istin einem leichten Rahmen fixiert. Stellen-
weise feine Krakelliren und Faltenbildung in der Farbe. Mit kleineren retuschier-
ten Bereichen. In sehr gutem Zustand.

Schéatzung CHF 90000*

Werkverzeichnis
Karl Eric Maison, Honoré Daumier, Catalogue Raisonné of the Paintings, Water-
colours and Drawings, Vol. I, London 1967, Nr. 212

Provenienz

Armand Frangois Paul Desfriches, Comte Doria, dessen Sammlung versteigert
bei

Auktion Galerie Georges Petit, Paris, 5. Mai 1899, Los 135

Auktion Hétel Drouot, Paris, 12. Dezember 1900, Los 4

Henri Rouart, Paris

Wohl Paul Rosenberg, Paris, dort mdglicherweise 1921 erworben von
Richard Buhler, Winterthur, dort am 1. Oktober 1928 erworben von

Richard Buhler und Moderne Galerie Thannhauser, Mlnchen und Berlin, am
24. September 1937, Ubertragen an

Richard Blhler und Thannhauser Maison d’Art, Paris, dort 1947 erworben von
Richard Buhler, Winterthur, dort zwischen 1956 und 1978 erworben von
Justin K. Thannhauser, New York und Bern

Galerie Christian Fayt, Knokke-Heist, dort erworben von

Privatsammlung Grossbritannien

Literatur

Stefan Koldehoff und Chris Stolwijk (Hrsg.), The Thannhauser Gallery, Marke-
ting Van Gogh, Briissel und Amsterdam 2017, S. 23, 35 und 228

Valerie Ender, Von wirtschaftlichem Aufstieg, Verfolgung und Exil, Die Galerie
und Sammlung Thannhauser 1909-2005, KéIn 2023, S. 88

Ausstellungen

Wohl Basel 1921, Kunsthalle, Société des Beaux-Arts, Exposition de Peinture
frangaise, Kat. Nr. 57

Wohl Paris 1927, Galerie L. Dru, Aquarelles et Dessins de Daumier, Kat. Nr. 35,
dort betitelt «Lecture»

London 1936, The Leicester Galleries, Kat. Nr. 93

New York 1956, Solomon R. Guggenheim Museum, Collection Justin K. Thann-
hauser, Kat. Nr. 105

Raleigh 1956, North Carolina Museum of Art, French Painting of the Last Half
of the 19th Century

London 1961, Tate Gallery, Daumier, Paintings and Drawings, Kat. Nr. 37

Bern 1978, Kunstmuseum, Sammlung Justin K. Thannhauser, Kat. Nr. 7

Daumier war einer der bedeutendsten Karikaturisten des 19. Jahrhunderts. Er
schuf Uber 4000 politische und gesellschaftskritische Lithografien fur Zeit-
schriften wie La Caricature und Le Charivari. Seine Zeichnungen und Malereien
blieben jedoch zeitlebens fast vollig unbeachtet. Es handelt sich dabei meist
um kleinformatige Gemalde mit einer dunklen, erdigen Palette, mit denen er
die Menschen im Alltag genau beobachtete. Er malte mit schnellen, fast skiz-
zenhaften Pinselstrichen. Seine Behandlung von Licht und Schatten machte
ihn zum wichtigen Wegbereiter des Impressionismus. Auch in «Le liseur» ver-
zichtet Daumier auf feine Details, es ist ihm wichtig, die Stille des Augenblicks
zu erfassen. Das Licht fallt auf das Gesicht des Lesenden und das Buch, wah-
rend der Hintergrund im erdigen, dunklen Schatten verschwindet.

Dem Sujet des Lesens widmete Daumier eine ganze Reihe von Gemalden. Es
steht fiir das wachsende, gebildete Blrgertum, aber auch fiir die zunehmende
Bedeutung der Presse und der Literatur im Alltag.






80 Edgar Degas
1834 Paris 1917

&wB® Danseuses

Um 1879. Gouache auf Seide, leicht mit Gold gehoht, auf Karton
aufgezogen. 31,2x61,2 cm, Seide; 35,4x 65,5 cm, Karton. Oben
links vom Kuinstler in Gouache signiert «Degas». Oben links mit
einem kleinen Riss in der Seide. Der Karton mit Kleberesten und
Spuren einer alten Montierung. In guter Erhaltung.

Schéatzung CHF 650000"

Werkverzeichnisse

Paul-André Lemoisne, Degas et son ceuvre, Band Il, New York/
London 1984, Nr. 556

Jacques Lassaigne/Fiorella Minervino, Tout I'ceuvre peint de
Degas, Paris 1974, Nr. 551

Provenienz

Galerie Durand-Ruel, Paris

Slg. Gustave Pellet, Paris

Slg. Maurice Exsteens, Paris

Klipstein und Kornfeld, Bern, 1960 an der Ausstellung erworben
von

Slg. Eberhard W. Kornfeld, Bern, rlickseitig mit dem Sammlerstem-
pel, Lugt 913b

Literatur

Paul-André Lemoisne, Degas et son ceuvre, Paris 1954, Abb. nach
S.88

Yujiro Shinoda, Degas, Der Einzug der japanischen in die franzo-
sische Malerei, Dissertation, KoIn/Tokyo 1957, S. 87/88

Monika Kopplin, Das Facherblatt von Manet bis Kokoschka, Dis-
sertation, Saulgau 1981, S.77/78

Gotz Adriani, Edgar Degas, Pastels, Dessins, Esquisses, Paris 1985,
Nr. 120

Denis Rouart, Degas a larecherche de satechnique, Genéve 1988,
S.25

Anne Sefrioui, Eventailsimpressionnistes, Paris, Citadelles & Maze-
nod, 2012, S. 128/129

Ausstellungen

Paris 1948/1949, Galerie Charpentier, Danse et divertissement,
Kat. Nr. 77

Bern 1960, Klipstein und Kornfeld, Choix d'une collection privée,
Sammlungen G.P. [Gustave Pellet] und M.E. [Maurice Exteens],
Kat. Nr. 14

Berlin 1965, Haus am Waldsee, Der Japonismus in der Malerei und
Graphik des 19. Jahrhunderts, Kat. Nr. 23

Tokyo 1968, The National Museum of Modern Art, Mutual Influen-
ces between Japanese and Western Arts, S. 88

Minchen 1972, Haus der Kunst, Olympiade-Ausstellung, Kat. Nr. 811
Tubingen/Berlin 1984, Kunsthalle/Nationalgalerie, Edgar Degas,
Pastelle, Olskizzen, Zeichnungen, Kat. Nr. 120

Stuttgart/Zurich 1984, Staatsgalerie/Museum Bellerive, Komposi-
tionim Halbrund, Facherbléatter aus vier Jahrhunderten, Kat. Nr. 67
Paris 1984, Centre culturel du Marais, Degas, Le modelé et I'espace,
Kat. Nr. 151

Manchester/Cambridge 1987, Whitworth Art Gallery/Fitzwilliam
Museum, The Private Degas, Kat. Nr. 137

Paris/Tokyo 1988, Grand Palais/Musée national d'art occidental,
Le Japonisme, Kat. Nr. 203

Bern 1989, Kunstmuseum Bern, Von Goya bis Tinguely, Aquarelle
und Zeichnungen aus einer Privatsammlung [Slg. Eberhard W. Korn-
feld], Kat. Nr. 15

Berlin 1993, Martin Gropius-Bau, Japan und Europa, 1543-1929,
Kat. Nr. 14/37a

Davos 1998/1999, Kirchner Museum, Werke aus der Sammlung
Eberhard W. Kornfeld, Kat. Nr. 3

Ingelheim 2001, Internationale Tage, Altes Rathaus, Japan, Quelle
der Inspiration, Kat. Nr. 88

Detroit/Philadelphia 2002/2003, The Detroit Institute of Arts/Phil-
adelphia Museum of Art, Degas and the Dance, S. 289

Rom 2004/2005, Complesso del Vittoriano, Degas, Classico e
modern, Kat. Nr. 36

London/Washington 2005/20086, Tate Britain/The Phillips Collec-
tion, Degas, Sickert and Toulouse-Lautrec, London and Paris
1870-1910, Kat. Nr. 38

Lausanne 2012, Fondation de I'Hermitage, Au fil des collections,
de Tiepolo a Degas, Kat. Nr. 53

Karlsruhe 2014/2015, Staatliche Kunsthalle, Edgar Degas, Klassik
und Experiment, Kat. Nr. 63

Essen/Zlrich 2014/2015, Museum Folkwang/Kunsthaus, Monet,
Gauguin, van Gogh ... Inspiration Japan, Kat. Nr. 84 (nur in Zlrich
ausgestellt)

Giverny 2018, Musée des impressionnismes, L'éventail impressi-
onniste, Abb. S. 28

Basel 2021/2022, Kunstmuseum, Camillo Pissarro, Das Atelier der
Moderne, Kat. Nr. 69

Frankfurt am Main 2022, Stadel Museum, Renoir, Rococo Revival,
Der Impressionismus und die franzésische Kunst des 18. Jahrhun-
derts, Kat. Nr. 39

Das hier angebotene Facherblatt greift eine Tradition in der Male-
rei auf, die seit dem zweiten Drittel des 19. Jahrhunderts durch die
Verbreitung japanischer Holzschnittdarstellungen in Europa wieder
in Mode kam. Das aufkommende Interesse an bemalten Fachern
traf den Geschmack der Gesellschaft der Belle Epoque und fand
als Thema und Motiv verschiedentlich Eingang in Edgar Degas’
Kunstschaffen.

Edgar Degas begann im Jahr 1871 mit Studien zu Tanzerinnen an
der Pariser Oper, die von da an zu seinen wohl wichtigsten Motiven
wurden. Die grosse Zeit des romantischen Balletts war in Paris im
letzten Drittel des 19. Jahrhunderts vorbei, und sorichtete sich das
Interesse des Kinstlers mehr auf das «Corps de ballet» mit den
téanzerischen Korperhaltungen und Posen der Ballerinen als auf
einzelne Buhnenstars.

Aus leicht erhdhter Perspektive ist bei der hier angebotenen Arbeit
ein Bihnenraum mit einer Gruppe von zwolf Tanzerinnen mit bun-
ten Haarbandern dargestellt. Der Standpunkt des Malers ist der
hintere Blhnenteil, mit Blick Gber das Parkett hin zum angedeute-
ten Zuschauerraum. Die Sicht auf Buhne und Festsaal sind durch
kulissenartige, rotgeférbte Baume weitgehend verdeckt.
«Danseusesn ist eine qualitatsvolle und charmante Arbeit wie auch
eine Raritat: Von Degas sind lediglich 25 bemalte Facher bekannt.
Samtliche zwischen 1878 und 1880 entstandenen Arbeiten zeigen
Ballettszenen.






81 Edgar Degas
1834 Paris 1917

E&WD Chanteuse de Café-Concert

Um 1877. Monotypie in schwarzer Olfarbe (Dessin a I'encre grasse,
procédé négatif) auf diinnem glattem Velin, auf Karton aufgelegt.
12x 16,2 cm, Plattenkante; 12,8 x 16,5 cm (leicht unregelmassig),
Blattgrésse. Ruckseitig auf dem Karton mit dem roten Stempel der
Vente Degas «Atelier Ed. Degas». Blatt etwas gebraunt und leicht
gewellt. Am oberen Rand rechts der Mitte minime alte Verletzung
im Papier. In sehr guter Erhaltung.

Schéatzung CHF 60000*

Werkverzeichnisse

Eugenia Parry Janis, Degas Monotypes, Essay, Catalogue & Check-
list, Cambridge 1968, Nr. 8

Jean Adhémar/Francoise Cachin, Edgar Degas, Gravures et Mono-
types, Paris 1973, Nr. 6

Provenienz

Auktion Galerie Manzi-Joyant, Vente Degas, Estampes, Paris,
22.-23. November 1918, Nr. 197

Galerie Berés, Paris, dort 1964 erworben von

Slg. Eberhard W. Kornfeld, Bern, rlickseitig mit dem Sammlerstem-
pel, Lugt 913b

Literatur
Denis Rouart, Degas, Monotypes, Paris 1948, Abb. S. 8

Ausstellungen

Bern 1964, Kornfeld und Klipstein, Ausstellung 1864-1964, 100 Jahre
Galerie, Kat. Nr. 7

Cambridge 1968, Fogg Art Museum, Degas Monotypes, Essay,
Catalogue & Checklist, Kat. Nr. 8, Checklist Nr. 29

Paris 1984, Centre culturel du Marais, Degas, le modéle et I'espace,
Kat. Nr. 265

Bern 1989, Kunstmuseum, Von Goya bis Tinguely, Aquarelle und
Zeichnungen aus einer Privatsammlung [Slg. Eberhard W. Kornfeld)],
Kat. Nr. 11

Martigny 1993, Fondation Pierre Gianadda, Degas, Kat. Nr. 122

Zurich/Tubingen 1994/1995, Kunsthaus/Kunsthalle, Degas, Die
Portraits, Kat. Nr. 140

Vevey 1998, Musée Jenisch, Degas et Pissarro, Kat. Nr. 107

Genf 1999-2000, Musée d'art et d'histoire, Steinlen et 'Epoque 1900
Barcelona 2000, Museu Picasso, Steinlen y la época de 1900
Madrid 2003, Fundacién Juan March, Espiritu de modernidad, de
Goya a Giacometti, Obra sobre papel de la coleccién Kornfeld,
Kat. Nr. 4

Tlbingen 2005, Bordell und Boudoir, Schauplatze der Moderne,
Cézanne, Degas, Toulouse-Lautrec, Picasso, Kat. Nr. 28

Paris 2010, Musée d'Orsay, Crime et Chatiment, De Goya a Picasso,
Kat. Nr. 404

New York 2016, Museum of Modern Art, Edgar Degas, A Strange
New Beauty, Kat. Nr. 29

Im ausgehenden 19. Jahrhundert zéhlte Edgar Degas zu den kre-
ativsten Nutzern der Monotypie, einer Technik, die zwar der Druck-
grafik zugeordnet wird, streng genommen jedoch eine Mischform
darstellt. Dabei werden Zeichnungen meist in Fetttusche oder
verdiinnter Olfarbe auf eine Kupfer- oder Zinkplatte aufgetragen
und mittels Presse oder Handabreibung auf das Papier gedruckt.
Solange die Farbe auf der Platte noch feucht ist, kann der Kunstler
mit verschiedenen Mitteln klinstlerisch eingreifen.

Zu den ersten Motiven, die Degas in dieser Technik realisierte,
zahlen Szenen aus dem Pariser Nachtleben, vor allem aus den
beliebten Café-Concerts. Bei diesen handelte es sich um unter
freiem Himmel stattfindende Bihnenprogramme, die durch Gas-
lampen beleuchtet wurden, und bei denen Akteure aus der Halb-
welt auftraten. In der vorliegenden Arbeit halt der Kinstler eine
Séngerin mit ausdrucksstarker Gestik und Mimik im Helldunkel der
Biihne fest. Fir diese Monotypie wendete er wohl das «Procédé
négatif» an, indem er mit Lappen und Fingern die Darstellung der
zuvor schwarz eingefarbten Platte herauswischte. Das Besondere
an Monotypien ist, dass es jeweils nur einen guten Abzug von der
Platte gibt; jeder weitere Abzug wird deutlich schwacher. Degas
verwendete Monotypien oft als Grundlage fiir eine weitere Uber-
arbeitung mit Pastellkreiden.






82 Edgar Degas
1834 Paris 1917

@&wWB Les trois danseuses nues mettant
leurs chaussons (Blatt 1 und 2)

Um 1891/1892. Zwei Zinkografien auf Simili-Japan, davon eine mit
Kohle und Pastell Gberarbeitet (Blatt 2). Je 19,7 x 27 cm, Darstel-
lung; 25,1x 31,9 cm, Blattgrosse (Blatt 1) bzw. 23,5 x 32,2 cm, Blatt-
grosse (Blatt 2). Unten rechts mit dem roten Stempel der Vente
Degas «Atelier Ed. Degas» (Blatt 2). Beide Blatter leicht gewellt mit
Atelierspuren, an den Randern minim knittrig, riickseitig mit Mon-
tierungsresten. In sehr guter Erhaltung.

Schéatzung CHF 80000

Werkverzeichnisse

Sue Welsh Reed/Barbara Stern Shapiro, Edgar Degas, The Painter
as Printmaker, Boston 1984, Nr. 59 (Blatt 1) und Nr. 59a (Blatt 2)
Jean Adhémar/Frangoise Cachin, Edgar Degas, gravures et mono-
types, Paris 1973, Nr. 61 (Blatt 2)

Loys Delteil, Le peintre-graveur illustré, Edgar Degas, Paris 1919,
Nr. 41 (Blatt 2)

Provenienz

Blatt 1:

Slg. Alexis Hubert Rouart, Paris, Lugt 2187a, vom Kunstler als
Geschenk an

Slg. Henri A. Rouart, Paris

Slg. Richard H. Zinser, Forest Hills, New York, Lugt 5581
Privatsammlung USA, versteigert bei

Auktion Galerie Kornfeld, Bern, 18. September 2020, Los 40, dort
erworben von

Slg. Eberhard W. Kornfeld, Bern, riickseitig mit dem Sammlerstem-
pel, Lugt 913b

Blatt 2:

Auktion Galerie Manzi-Joyant, Vente Degas, Estampes, Paris,
22.-23. November 1918, Los 148 oder Los 198

Slg. Marcel Guérin, Paris

Slg. Gustave Pellet, Paris

Slg. Maurice Exteens, Paris

Slg. Eberhard W. Kornfeld, Bern, riickseitig mit dem Sammlerstem-
pel, Lugt 913b

Literatur

Blatt 1:

Nicholas Gerald Stogdon, Edgar Degas, Etchings, Lithographs,
Monotypes and Copper Plates, Islip 2006, Nr. 15

Blatt 2:
Richard Thomson, The Private Degas, Manchester/Cambridge
1987, Nr. 102

Ausstellungen

Blatt 2:

Basel/Hgvikodden 1975/1977, Kunstmuseum/Henie Onstad Kunst-
senter, Meisterwerke der Graphik von 1800 bis zur Gegenwart,
Kat. Nr. 57

Boston/Philadelphia/London 1984/1985, Museum of Fine Arts/
Philadelphia Museum of Art/Arts Council of Great Britain, Edgar
Degas, The Painter as Printmaker, Kat. Nr. 59a
Manchester/Cambridge 1987, Whitworth Art Gallery/Fitzwilliam
Museum, The Private Degas, Kat. Nr. 102

Bern 1989, Kunstmuseum, Von Goya bis Tinguely, Aquarelle und
Zeichnungen aus einer Privatsammlung [Slg. Eberhard W. Kornfeld],
Kat. Nr. 18

Martigny 1993, Fondation Pierre Gianadda, Degas, Kat. Nr. 58
Davos 1998/1999, Kirchner Museum, Werke aus der Sammlung
Eberhard W. Kornfeld, Kat. Nr. 6

Madrid 2004/2005, Fundacién Coleccion Thyssen-Bornemisza,
Gauguin and the Origins of Symbolism

Wien 2008/2009, Albertina, Wege der Moderne, Aus der Sammlung
Eberhard W. Kornfeld, Kat. Nr. 7

Zug 2010/2011, Kunsthaus, Linea, vom Umriss zur Aktion, Kat. Nr. 62
Riehen 2012/2013, Fondation Beyeler, Edgar Degas. Das Spatwerk

Im ersten Verzeichnis des grafischen CEuvres Edgar Degas’ von
Loys Delteil figuriert das mit Kohle und Pastell Uberarbeitete Blatt
(Blatt 2) mit einer Abbildung unter der Nr. 41 und ist dort irrtéimlich
als Vernis mou beschrieben. Die andere Arbeit (Blatt 1) aus der
ehemaligen Sammlung Alexis Hubert Rouart findet in Delteils Pub-
likation lediglich Erwahnung. Die Angaben von Loys Delteil wurden
von Jean Adhémar und Francoise Cachin ibernommen. In ihrem
Buch bilden die beiden Autoren ebenfalls nur das Uberarbeitete
Exemplar (Blatt 2) ab. Bei Sue Welsh Reed und Barbara Stern Sha-
piro hingegen sind beide Blatter abgebildet. Die Drucktechnik wird
dort erstmals korrekt als Lithografie auf Zink beschrieben. In der
Zeitspanne um 1888 setzte sich in Paris mit der Zinkografie eine
neue Technik durch, die der Lithografie naher steht als der Radie-
rung. Statt auf einer Kupferplatte wurde auf einer Zinkplatte gear-
beitet. Bei Edgar Degas ist das beschriebene Verfahren innerhalb
seines druckgrafischen Schaffens dusserst selten zu finden.






83 Robert Delaunay

Paris 1885-1941 Montpellier

Portrait d’Igor Strawinsky

1921. Ol auf Leinwand. 50 x 35 cm. Unten rechts vom Kiinstler signiert «R. Delau-
nay». Auf neuem Chassis. Einige Fleckchen, meist Wasserfleckchen. In sehr
schoner Gesamterhaltung.

Schéatzung CHF 100000

Werkverzeichnisse

Pierre Francastel/Guy Habasque, Robert Delaunay, Du cubisme aI'art abstrait,
Paris 1957, Nr. 191

Echtheitszertifikat von Pracusa Artisticas S.A., Jean Louis Delaunay und
Richard Riss, datiert vom 2. Marz 2021, liegt vor

Provenienz

Galerie Bing, Paris

Slg. Franz Meyer sen., Ziirich, durch Erbschaft an

Slg. Marian von Castelberg, Zirich, durch Erbschaft an
Privatsammlung Schweiz

Ausstellungen

Bern 1951, Kunsthalle, Robert Delaunay, Kat. Nr. 41

Basel 1984, Kunstmuseum, Strawinsky, Kat. Nr. 89

Lugano 1988, Museo Cantonale d'Arte, Oskar Schlemmer, Les Noces, Igor
Strawinsky, S. 174

Salzburg 2007, Rupertinum Museum der Moderne, Igor Strawinsky, Ich muss
die Kunst anfassen, Abb. S. 86

Nach dem Ersten Weltkrieg kehrten Robert Delaunay und seine Frau, die Kiinst-
lerin Sonia Delaunay-Terk, Anfang der 1920er-Jahre nach Paris zurtick und
bezogen eine Wohnung am Boulevard Malesherbes 19. In Paris verkehrten sie
mit vielen Dichtern und Musikern und kamen mit dem Surrealismus in Berih-
rung. Sie waren mit Louis Aragon, Jean Cocteau und Igor Strawinsky befreun-
det und empfingen etwa den russischen Dichter Wladimir Majakowski. Delau-
nay entdeckte bereits im Exil in Portugal das Portrat als neue Form und brachte
es in Paris zur Reife, indem er Freunde und sein Umfeld malte.

Das hier angebotene Gemalde von Igor Strawinsky zahlt sicherlich zu den
eindrucklichsten dieser Portrats. Der Musiker ist unverkennbar wiedergegeben,
komponiert mit einfachen Pinselstrichen.






84 Robert Delaunay

Paris 1885-1941 Montpellier

Rythmes: Joie de vivre

1930. Ol auf Leinwand. 146,5 x 114,5 cm. Unten links vom Kiinstler
signiert und datiert «r. delaunay 30, riickseitig betitelt und datiert
«les disques soleil détaill...] (la joie de vivre) /1930/composition
pour/un mur de la vallée/des artistes». Im originalen Chassis. Mit
KrakelUren in den hellen Farbpartien. Mit leicht braunlichen Flecken
in den gelben und orangen Farbfeldern durch die Alterung des Bin-
demittels. Insgesamt farbfrisch und in sehr guter Erhaltung.

Schéatzung CHF 2500000

Werkverzeichnis

Pierre Francastel/Guy Habasque, Robert Delaunay, Du cubisme a
I'art abstrait, Suivis d'un catalogue de l'ceuvre de R. Delaunay, Paris
1957, Nr. 272

Echtheitszertifikat von Pracusa Artisticas S.A., Richard Riss, datiert
vom 28. Juli 2026, liegt vor

Provenienz

Galerie Henry Bing, Paris

Galerie Louis Carré, Paris

Slg. Dr. Franz Meyer sen., Zirich, durch Erbschaft an
Privatsammlung Schweiz

Literatur

Franz Meyer, Robert Delaunay, <cHommage & Blériot. 1914», Separat-
abzug aus dem Jahresbericht 1962 der Offentlichen Kunstsammilung
Basel, Basel 1962, Abb. 7

Ausstellungen

Sao Paolo 1949, Museu de Arte Moderna, Do Figurativismo ao Abs-
tracionismo, Kat. Nr. 17

Rio de Janeiro 1949, Museu de Arte Moderna, Exposi¢ao de Pintura
e Escultura, Kat. Nr. 17

Buenos Aires 1949, Istituto de Arte Moderno, Del Arte Figurativo al
Arte Abstracto, Kat. Nr. 10, rlickseitig mit Etikett

Bern 1951, Kunsthalle, Robert Delaunay, Kat. Nr. 52, riickseitig mit
Etikett

Lattich 1955, Musée des Beaux-Arts, Robert Delaunay, Kat. Nr. 17
Paris 1957 Musée National d’Art Moderne, Robert Delaunay, Kat. Nr. 78
Basel 1977, Galerie Beyeler, Delaunay/Mondrian, Kat. Nr. 19, riicksei-
tig mit Etikett

Basel 2008, Kunstmuseum, Robert Delaunay, Hommage a Blériot,
Kat. Nr. 6, rlickseitig mit Etikett

Zirich 2018, Kunsthaus, Robert Delaunay und Paris, Kat. Nr. 74

Robert Delaunay gilt als Hauptvertreter des orphischen Kubismus,
auch «Orphismus» genannt. Den vom griechischen Mythos des
Orpheus abgeleiteten Begriff pragte der Dichter und Kunstkritiker
Guillaume Apollinaire im Jahr 1912, nachdem er farbintensive Werke
des Kiinstlers gesehen hatte. Der Orphismus entstand als Reaktion
auf die Stilrichtung des analytischen Kubismus mit seiner reduzierten,
beinahe monochrom gehaltenen Farbpalette und war gepragt von
kraftigen Farben und geometrischen Formen. Delaunay arbeitete
gerne in Serien: So zahlen die ab 1909 geschaffenen Werke mit den
Motiven zu «Saint-Séverin» oder «La Tour», die Fensterbilder «<Fenétres»
ab 1912 und die «Formes Circulaires» ab 1913 zu den bedeutendsten
Arbeiten seines CEuvres. Nach einer langeren Unterbrechung nahm
der Kinstler in den 1930er-Jahren die Kreisformen in der Serie «Ryth-
mes» wieder auf. Flr unser Gemalde «Rythmes: Joie de vivre» wahlte
er eine Komposition, die bereits zwischen 1913 und 1914 in einer Reihe
von Arbeiten angelegt war und unter dem Titel <cHommage a Blériot»
in die Kunstgeschichte einging. Eine Ausstellung im Kunstmuseum
Basel im Jahr 2008 widmete sich explizit dieser Werkgruppe. Roland
Wetzel hat in seinem Aufsatz dargelegt, dass acht unterschiedliche
Arbeiten mit dem gleichnamigen Titel existieren, darunter ein gross-

Hommage a Blériot No. 2, 1913/1914

formatiges Gemalde in Leimtempera auf Leinwand in den Massen
250,5x 251,5 cm, das sich in der Sammlung des Kunstmuseum Basel
befindet. Wahrend Guy Habasque im Werkkatalog sechs Arbeiten
dokumentieren konnte, gelang es Wetzel, noch eine kleine Olskizze
und eine zweite grossformatige Version zu identifizieren, die spater
vom Kinstler zerschnitten wurde und als Ganzes nur als Fotografie
Uberliefert ist. Als Fragment existiert der untere Teil des Gesamt-
werkes in kHommage a Blériot» No. 2 von 1913/1914 in den Massen
114,3 x 193,5 cm sowie in unserem Gemalde «Rythmes: Joie de vivrey,
in dem Delaunay den oberen linken Teil des Gesamtwerkes im Jahr
1930 neu fasste, vgl. die Schwarz-Weiss-Fotografie (oben). Somit
nimmt unser Werk sowohl thematisch als auch kompositorisch Bezug
auf die Serie der frihen «<Hommage a Blériot»-Arbeiten, die der Klinst-
ler dem franzdsischen Luftfahrtpionier Louis Blériot (1872-1936) wid-
mete. Blériot gelang es als Erstem, den Armelkanal von Calais nach
Dover mit seinem Flugobjekt «Blériot XI» zu lberqueren. In den meis-
ten Fassungen sind figurative Elemente wie das Flugzeug, menschliche
Silhouetten und der Eiffelturm zu erkennen, dominierend sind jedoch
die Kreisformen, die um die Bildmitte angeordnet sind.

Die vorliegende Arbeit gehort zur Serie «Rythmesy, die zu Beginn
der 1930er-Jahre entstanden ist und in der Delaunay erneut zu
kreisférmigen Formen und abstrakten Strukturen zurlickkehrt. Unter
dem Titel «KRythme: Joie de vivre» fihrt Guy Habasque zwei weitere
Arbeiten auf, darunter ein Olgemalde in den Massen 200 x 228 cm,
das sich heute als Schenkung von Sonia Delaunay im Besitz des
Musée d'art moderne de la ville de Paris — Centre Pompidou, Paris
(Habasque 273), befindet, sowie ein Werk von 1931in den Massen
203 x 180 cm (Habasque 278), das aus Privatbesitz stammte und
2014 in Paris versteigert wurde.

Unser Bild wurde vermutlich zur Dekoration der Wande eines von
Delaunay 1931in Nesles-la-Vallée geplanten Klinstlerprojekts ent-
worfen. So suggeriert es auf jeden Fall die rlickseitige Bezeichnung.
Dort wollte er eine Gemeinschaft von Kunstschaffenden aufbauen,
mit Le Corbusier als Architekt. Das sogenannte Phalanstére-Projekt
blieb jedoch aufgrund finanzieller oder konzeptioneller Schwierig-
keiten im Stadium einer Utopie und wurde nicht verwirklicht.

Das Bild wird von konzentrischen Kreisen, Scheiben und Bégen domi-
niert, die sich gegenseitig iberschneiden und tberlagern. Diagonale
Linien durchbrechen die Rundungen und verstéarken den Eindruck
von rhythmischer Bewegung. Warme Tone wie Gelb, Orange und Rot
bilden das Zentrum und vermitteln die titelgebende Lebensfreude.
Kontraste werden durch kiihles Blau, Griin sowie Akzente in Schwarz
und Weiss gesetzt. Es ist ein Meisterwerk des Orphismus, in der Farbe
und Licht die rein abstrakte Komposition bestimmte.






85 Robert Delaunay

Paris 1885-1941 Montpellier

Rythme

1934. Ol auf Leinwand. 196 x 130 cm. Unten rechts vom Kiinstler
signiert und datiert «r. delaunay 1934». Die Leinwand wurde seitlich
stellenweise mit Heftklammern verstarkt. Der Bildtrager besteht aus
vier horizontal zusammengenahten Leinwandbahnen und wurde
zur zusatzlichen Stabilisierung auf eine zweite Leinwand aufgezo-
gen. Der pastose Farbauftrag weist Krakellren sowie geringfligige
Ubermalungen auf. Insgesamt in sehr guter Erhaltung.

Schatzung CHF 1750000

Werkverzeichnis

Pierre Francastel/Guy Habasque, Robert Delaunay, Du cubisme a
I'art abstrait, Suivis d'un catalogue de I'ccuvre de R. Delaunay, Paris
1957, Nr. 302

Echtheitszertifikat von Pracusa Artisticas S.A., Richard Riss, datiert
vom 28. Juli 2026, liegt vor

Provenienz

Galerie Bing, Paris

Slg. Dr. Franz Meyer sen., Zirich, durch Erbschaft an
Privatsammlung Schweiz

Literatur
Francis Jourdain/Léon Degand, Art réaliste, Art abstrait, in: Le Point
no. XLIX, Souillac-Mulhouse, 1954

Ausstellungen

Bern 1951, Kunsthalle, Robert Delaunay, Kat. Nr. 58, dort betitelt «Le
grand disque»

Tokyo 1979, Musée National d’Art Moderne, Robert/Sonia Delau-
nay, Kat. Nr. 34

Zirich 2018, Kunsthaus, Robert Delaunay und Paris, Kat. Nr. 77

«Solange die Kunst vom Gegenstand nicht loskommt, bleibt sie
Beschreibung, Literatur; sie erniedrigt sich durch die Verwendung
mangelhafter Ausdrucksmittel und verdammt sich zur Sklaverei der
Imitation.» Mit dieser deutlichen Aussage formulierte Robert Delau-
nay sein Verstandnis moderner Malerei (zitiert aus Ausstellungs-
katalog Galerie Beyeler 1977). Gemeinsam mit Wassily Kandinsky,
FrantiSek Kupka und Piet Mondrian zahlt Delaunay zu den zentralen
Wegbereitern der gegenstandslosen Malerei.

Fur Delaunay war Malerei keine rein persdnliche oder auf den pri-
vaten Raum beschrankte Tatigkeit. Vielmehr verstand er Kunst als

aktiven Beitrag zur Gestaltung der urbanen Moderne. Deshalb
wandte er sich nicht zuletzt der angewandten Kunst zu und entwarf
Werbeplakate. Dadurch konnte er seine charakteristischen kreis-
férmigen Formen und Scheibenmotive unmittelbar mit dem stad-
tischen Umfeld verbinden. Zugleich suchte er die Integration seiner
Kunstin die Architektur. So gestaltete er unter anderem die Pavillons
der Eisenbahn und der Luftfahrt fir die Weltausstellung von 1937.
Im Zentrum seines Schaffens stand die Suche nach einem anschau-
lichen Ausdruck visueller Mobilitat. Die frihe kubistische Phase
von Pablo Picasso beeinflusste Delaunay auf seinem Weg zur
Abstraktion massgeblich. Die kubistische Zergliederung der
Gegensténde nutzte er jedoch nicht zur Analyse, sondern zur Ent-
wicklung einer neuen bildnerischen Synthese. Ein friihes Beispiel
dafur ist das Gemalde mit dem Innenraum der Pariser Kirche Saint-
Séverin. Der dargestellte Kirchenraum mit dem gotischen Gewdlbe
wirkt bis heute durch seine irritierende und dynamische Seh-
erfahrung.

Einen entscheidenden Wendepunktim Schaffen von Robert Delau-
nay markiert das Jahr 1930. Delaunay gab damals die figurative
Malerei endgliltig auf, insbesondere die Portréats seiner Freunde,
die er seit seiner Ruckkehr nach Frankreich im Jahr 1921 gemalt
hatte. Stattdessen griff er auf die bereits vor dem Ersten Weltkrieg
entwickelten kreisférmigen Formen mit leuchtenden Farben zurtick.
«Rythme» von 1934 ist daflir exemplarisch und bezeugt das weit-
reichende Interesse des Kinstlers an der Erforschung harmoni-
scher Farb- und Formbeziehungen.

Fir Delaunay war die Moderne durch visuelle Uberfiille gepragt.
Die urbanen Neuerungen seiner Zeit — der Gigantismus des Eiffel-
turms, die Wirkung grossformatiger Plakatwénde, die Elektrifizie-
rung der Strassenbeleuchtung oder der Aufstieg der Luftfahrt —
erschienen ihm als ein Uberwaltigender optischer Reiz. Inspiriert
von astralen Theorien, von den Bewegungen rotierender Propeller
und den Lichtkrdnzen elektrischer Lampen, versuchte er, die durch
das rechteckige Format der Leinwand gesetzten Grenzen kunst-
lerisch zu Uberwinden. Dies erreichte er durch seine dynamisch
aufgeladenen Kompositionen. Der Kreis wurde fur Delaunay zum
Symbol einer rasenden und endlosen Bewegung, die sich in der
Farbe verkdrpert und ausdriickt, und diese Ubernimmt schliesslich
auch die eigentliche Bildhandlung. Bei unserem Gemalde zeigt
sich musterguiltig Delaunays Streben nach einer «reinen Malereiy,
in der das Licht die Farbe in Bewegung setzt und die Malerei aus
ihren eigenen Mitteln heraus wirkt.
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86 Adolf Dietrich

1877 Berlingen 1957

Sonnenblumenstrauss mit Zitronenfalter

1943. Ol auf Sperrholz. 78 x 54 cm. Unten links vom Kiinstler signiert und datiert
«Ad. Dietrich 1943». An den Randern stellenweise leichte Farbabreibungen,
oben links minimer kleiner brauner Fleck. Farbfrisch und insgesamt in tadello-
ser Erhaltung.

Schatzung CHF 50000

Werkverzeichnis
Heinrich Ammann/Christoph Végele, Adolf Dietrich, CEuvrekatalog der Olbilder
und Aquarelle, Zurich 1994, Nr. 43.07

Provenienz

Direkt beim Kunstler am 17. April 1944 erworben von
Privatsammlung Schweiz

Auktion Germann, Zirich, 27. Mai 1982, Los 104, dort erworben von
Privatsammlung Deutschland, durch Erbschaft an

Privatsammlung Schweiz

Ausstellung
Zirich 1974, Kunstsalon Wolfsberg, Adolf Dietrich, Kat. Nr. 65

Wie die Alten Meister und die Kiinstler der Neuen Sachlichkeit arbeitete
Adolf Dietrich in seinem Atelier frei mit den ihm zur Verfligung stehenden Vor-
lagen und Hilfsmitteln wie Zeichnungen und Skizzen. Die Anordnung der Bli-
ten in der Vase erinnert an ein friiheres Gemalde aus dem Jahr 1932 mit dem
Titel «<Sonnenblumen mit Hummel» (Ammann/Vogele 32.35).

Viele Werke des Malers, insbesondere die Blumenstillleben, konstruierte er
durch eine Art Collage aus Vorder- und Hintergrund. Gerade diese Bilder
besitzen einen besonderen Reiz. Aufgrund kleiner Unstimmigkeiten und per-
spektivischer Ungenauigkeiten wirken sie konstruiert und in hchstem Masse
realitatsgetreu.






87 Adolf Dietrich

1877 Berlingen 1957

Zwei Eichhornchen mit zwei Rehen

1949. Ol auf Spanplatte. 64,2 x 54,7 cm. Unten links vom Kiinstler signiert und
datiert «Ad. Dietrich 1949». Stellenweise minime braune Flecken. In tadelloser
Erhaltung.

Schatzung CHF 80000

Werkverzeichnis
Heinrich Ammann/Christoph Végele, Adolf Dietrich, CEuvrekatalog der Olbilder
und Aquarelle, Ziirich 1994, Nr. 49.14

Provenienz

Slg. Eugen Hepp, Konstanz, durch Erbschaft an

Slg. Rosemarie Dahmen-Hepp, Konstanz, dort erworben von
Privatsammlung Frauenfeld

Privatsammlung Deutschland, durch Erbschaft an
Privatsammlung Schweiz

Ausstellungen
Luzern 1950, Kunstmuseum, Adolf Dietrich, Berlingen, Kat. Nr. 148
Konstanz 1953, Wessenberghaus, Von der Romantik zur Gegenwart

Im Schaffen von Adolf Dietrich spielen Tiere eine zentrale Rolle. Sie dienten
ihm immer wieder als Modelle fiir seine Gemalde. Im Mittelpunkt der vorlie-
genden Komposition stehen zwei Eichhérnchen, die auf einem Ast verweilen
und den Blick des Betrachters unmittelbar auf sich ziehen. Im Hintergrund
offnet sich der Blick auf den Bodensee. Am diesseitigen Seeufer ist Berlingen
mit seiner markanten Dorfkirche zu sehen.

Bemerkenswert ist Dietrichs Arbeitsweise bei der Darstellung von Tieren.
Anders als bei seinen Landschaftsbildern der 1930er- und 1940er-Jahre ver-
figte er hierfur nur selten tGber fotografische Vorlagen. Zudem waren viele
seiner Fotografien unscharf oder nicht korrekt belichtet, sodass sie ihm nur
bedingt als Grundlage dienen konnten. Um die Tiere méglichst naturgetreu
wiederzugeben, arbeitete Dietrich deshalb haufig mit toten Modellen, die er
teilweise praparieren liess. Diese konnte er eingehend studieren und wieder-
holt fir seine Arbeiten verwenden. Erganzend griff er auch auf Abbildungen
aus Publikationen zurlick. Diese Vorgehensweise erlaubte ihm eine weitaus
prazisere Beobachtung, als es die damalige Fotografie vermochte. Besonders
die feinen Fellstrukturen und das Gefieder der Vogel sowie die subtilen Farb-
nuancen konnten anhand der Préparate genau untersucht und Uberzeugend
umgesetzt werden.

In der eindrucksvollen sommerlichen Bodenseelandschaft manifestiert sich
Dietrichs Begeisterung fur die heimische Tierwelt: Ein dunkelbraunes und
ein rotes Eichhérnchen mit ihren charakteristischen weissen Bauchen, eine
Blaumeise, ein Blauling und vier Rehe sind hier in einer harmonischen und fir
Dietrich typischen Bildkomposition dargestellt.






88 Marcel Duchamp

Blainville 1887-1968 Paris

Bilboquet

1910. Holzobjekt (zweiteilig). Kugel: 14 cm, Durchmesser; Holzstab:
Hoéhe 23 cm. Auf der Kugel vom Kiinstler mit einem spitzen Gegen-
stand eingeritzt und geschwarzt bezeichnet, gewidmet, signiert
und datiert: «Bilboquet/Souvenir de Paris/A mon ami M. Bergmann/
Duchamp/printemps 1910». Gebrauchsspuren, schéne Patina. Die
Holzkugel mit alten Spaltenim Holz. Die wohl urspriinglich montierte
Schnur zwischen den beiden Teilen nicht vorhanden. In sehr guter
Erhaltung.

Schatzung CHF 1000000*

Werkverzeichnis

Nicht bei Arturo Schwarz, The Complete Works of Marcel Duchamp,
Revised and Expanded Edition, London 1997

Registriertin den Archiven der Association Marcel Duchamp unter
der Nummer 10.6790

Zertifikat der Association Marcel Duchamp, datiert vom 3. Méarz 2015,
liegt, wie immer bei Duchamp, in Kopie vor

Provenienz

Geschenk des Kiinstlers im Jahr 1910 an

Slg. Max Bergmann (1884-1955), Munchen, durch Erbschaft im
selben Familienbesitz an

Slg. Ursula und Klaus-Peter Bergmann, Haimhausen, versteigert
bei

Auktion Ketterer, Minchen, 6. Dezember 2019, Los 164, dort erwor-
ben von

Privatsammlung Deutschland
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Es liegt eine Leihanfrage des Musée national d'art moderne, Cen-
tre Pompidou, Paris, filr «Bilboquet» vor fiir die grosse Ubersichts-
ausstellung «Marcel Duchamp — Possible Portrait», geplant fir
Marz-Juli 2027

Marcel Duchamps Werk markiert einen Wendepunkt der Kunstge-
schichte. Mit seinen Readymades stellte er nicht mehr die hand-
werkliche Herstellung, sondern die Idee und den gedanklichen
Kontext eines Gegenstandes in den Mittelpunkt. Riickblickend
gewinnen deshalb selbst scheinbar nebensachliche Objekte sei-
nes Friihwerks besondere Bedeutung. Zu ihnen gehért das vorlie-
gende «Bilboquet», ein einfaches holzernes Geschicklichkeitsspiel,
das sich als erstaunlicher Vorlaufer jener Denkweise erweist, wel-
che Duchamps spéteres Schaffen bestimmen sollte.

Am 18. April 1910 schenkte der zweiundzwanzigjahrige Marcel Duchamp
seinem deutschen Kiinstlerfreund Max Bergmann (1884-1955) ein Bil-
boquet als Abschiedsgeschenk. Die sorgféltig in die Holzkugel einge-
ritzte Widmung «Bilboquet / Souvenir de Paris / A mon ami M. Bergmann
/ Duchamp / printemps 1910» macht aus einem gewodhnlichen Spielzeug
ein personliches Erinnerungsstlick. Gerade diese Verbindung von indus-
triell gefertigtem Objekt und individueller Signatur lasst das «Bilboquet»
heute weit Uiber seinen urspriinglichen Zweck hinausweisen.

Das Bilboquet zéhlt zu den altesten europaischen Geschicklichkeits-
spielen. Eine durchbohrte Holzkugel ist liber eine Schnur mit einem
gedrechselten Holzstab verbunden; Ziel des Spiels ist es, die Kugel so
aufzufangen, dass ihre Offnung auf dem Zapfen des Griffes landet. Das
scheinbar einfache Spiel verlangt Prazision und Ubung, wahrend Fehl-
versuche weit haufiger sind als das Gelingen. Bereits hierin lasst sich
ein Motiv erkennen, das Duchamps spateres Werk immer wieder durch-
zieht, namlich das Spannungsverhéltnis zwischen Annaherung und
Scheitern.

Auch die Sprachgeschichte verweist auf eine zweite Bedeutungsebene.
Wahrscheinlich verbindet sich bille («<Kugel») mit bocquet («Speer-
spitze»); andere Deutungen flihren den Begriff auf bouquer zurtick, das
unter anderem «stossen» oder «eindringen» bedeuten konnte. Das Bil-
boquet besass deshalb im Frankreich des 19. Jahrhunderts langst nicht
mehr nur den Charakter eines harmlosen Kinderspiels.

Max Bergmann, der Empfanger des Geschenks, gehodrte wahrend
Duchamps friher Pariser Jahre zu dessen engem Freundeskreis. Beide
teilten nicht nur ihre kiinstlerischen Interessen, sondern auch die Ver-
gnuigungen des Pariser Nachtlebens. Bergmanns Tageblcher erwéhnen
gemeinsame Besuche in Montmartre, darunter einen Abend in einem
Bordell an der Rue Pigalle. Vor diesem Hintergrund erscheint Duchamps
Geschenk kaum zufallig gewahlt.

Noch am Tag des Abschieds notierte Bergmann das Bilboquet in seinem
Tagebuch. Nach einer Beschreibung des Spiels schloss er mit dem
ratselhaften Satz: «A part cela il y a dvautres choses» (Darliber hinaus
gibt es noch andere Dinge). Gerade diese beilaufige Bemerkung bildet
den Schllssel zur spateren Forschung. Bergmann verzichtete bewusst
darauf, seine Andeutung naher zu erlautern. Offenbar existierte zwi-
schen den beiden Freunden ein gemeinsames Versténdnis, das keiner
weiteren Erklarung bedurfte.

Tatsachlich war das Bilboquet um 1900 ein allgemein versténdliches
erotisches Sinnbild. Seine Form, die durchbohrte Kugel und der ein-
dringende Stab, wurde in Bildsatiren, Postkarten und literarischen Tex-
ten immer wieder als Metapher flir Sexualitét verwendet. Rudolf Herz
hat zahlreiche Beispiele dieser Bildtradition zusammengestellt. Auch
Alfred Jarry, dessen Schriften Duchamp bewunderte, sowie spater Jac-
ques Prévert, griffen das Motiv auf und machten dessen doppelte
Bedeutung zum Gegenstand literarischer Anspielungen. Damit erscheint
Duchamps Geschenk nicht nur als humorvolles Souvenir, sondern
zugleich als bewusst gewéhites Objekt voller kultureller und symboli-
scher Konnotationen.

Gerade vor diesem Hintergrund erhélt Duchamps Widmung ihre eigent-
liche Bedeutung. Anders als ein gewdhnliches Andenken ist «Bilboquet»
nicht bloss ein Erinnerungssttick. Indem Duchamp denindustriell gefer-
tigten Gegenstand signiert und seinem Freund personlich widmet, ver-
andert er nicht dessen Form, wohl aber seinen Bedeutungszusammen-
hang. Das Spielzeug bleibt funktionstlichtig, wird jedoch zugleich zum
Trager einer Idee. Genau hierin klindigt sich jenes Verfahren an, das
wenige Jahre spater den Readymades zugrunde liegen sollte.

Das «Bilboquet» wurde Anfang der 1980er Jahre vom Kunsthistoriker
Wilhelm Weber im Nachlass von Max Bergmann entdeckt, als er an einer
Monografie zu Bergmann arbeitete. Der amerikanische Duchamp-
Forscher Francis M. Naumann hat das Bilboquet deshalb treffend als
«Pre-Readymade» bezeichnet. Tatsachlich lassen sich bereits 1910
wesentliche Elemente jener kinstlerischen Haltung erkennen, die
Duchamp spéter beriihmt machen sollte. Nicht die handwerkliche Bear-
beitung steht im Mittelpunkt, sondern die bewusste Auswahl eines vor-






handenen Gegenstandes und dessen Uberflihrung in einen neuen
gedanklichen Kontext. Die Signatur dient dabei weniger der Authenti-
fizierung als vielmehr der Transformation des Objekts.

Auch inhaltlich weist «Bilboquet» Uberraschende Parallelen zu
Duchamps spaterem Werk auf. Das zwischen 1915 und 1923 ent-
standene «Grosse Glas» kreist um Begehren, Annéherung und die
Unmoglichkeit dauerhafter Vereinigung. Die Braut bleibt von den
Junggesellen getrennt; ihre Begegnung bleibt eine Projektion. Ein
ahnliches Prinzip bestimmt bereits das Bilboquet. Das Spiel lebt
vom sténdigen Versuch, Kugel und Zapfen miteinander zu verbin-
den. Der kurze Moment des Gelingens steht einer Vielzahl von
Fehlversuchen gegenliber und macht den Zufall zu einem wesent-
lichen Bestandteil des Spiels. Diese Verbindung von Begehren,
Bewegung und Scheitern gehdrt zu den konstanten Themen in
Duchamps Denken.

Auch formal lassen sich Bezlige erkennen. Wie beim «Bicycle
Wheel» erhalt ein alltdglicher Gegenstand durch seinen neuen
Kontext eine unerwartete asthetische Prasenz. Entscheidend ist
jedoch weniger die dussere Ahnlichkeit als die geistige Haltung,
die beiden Werken zugrunde liegt. Bereits «Bilboquet» zeigt, dass
Duchamp gewdhnliche Dinge nicht mehr ausschliesslich nach
ihrem Gebrauchswert betrachtete, sondern als Trager kultureller,
sprachlicher und symbolischer Bedeutungen verstand.

Umso bemerkenswerter erscheint es, dass Duchamp «Bilboquet»
nicht ausdrucklich in sein Werk aufnahm. Weder erwahnte er es,
als er seine ersten Readymades definierte, noch fand es Eingang
in die «Boite-en-valise» oder in die Werklisten, die Robert Lebel
und spater Arturo Schwarz mit seiner Mitwirkung erstellten. Erst
Jahrzehnte nach seinem Tod wurde das Objektim Zusammenhang
mit der grossen Retrospektive im Palazzo Grassi 1993 erstmals
offentlich gewurdigt und riickte damit ins Zentrum der kunsthisto-
rischen Diskussion.

Gerade dieses Schweigen des Kiinstlers macht den besonderen
Reiz des «Bilboquet» aus. Es bewegt sich an der Grenze zwischen
privatem Erinnerungssttick und Kunstwerk, zwischen persdnlicher
Geste und konzeptueller Setzung. Duchamp selbst hat seinen Sta-
tus niemals definiert. Erst die spéatere kunsthistorische Betrachtung
erkannte inihm den méglichen Ausgangspunkt einer Entwicklung,
die wenige Jahre spéater in den Readymades ihren programmati-
schen Ausdruck fand.

Ob «Bilboquet» als erstes Readymade gelten kann, wird die weitere
Forschung zeigen. Vielleicht ist diese Frage sogar von unterge-
ordneter Bedeutung. Entscheidender erscheint, dass sich an die-
sem unscheinbaren Objekt erstmals jene Denkbewegung beob-
achten lasst, welche Duchamps gesamtes spateres Schaffen pragt.
Nicht die handwerkliche Form bestimmt den kinstlerischen Wert
eines Gegenstandes, sondern die Idee, die Auswahl und der Kon-
text. «Bilboquet» markiert damit einen frihen Moment, in dem
Duchamp begann, alltéagliche Dinge nicht mehr nur zu benutzen,
sondern als Trager von Bedeutung zu begreifen. Gerade deshalb
nimmt dieses kleine Holzspielzeug innerhalb seines Frihwerks eine
Schlisselstellung ein, weil es das Verstandnis von Kunst im
20. Jahrhundert nachhaltig verandern sollte. Aus diesem Grunde
soll die Arbeit im Jahr 2027 Teil der grossen Retrospektive zum
Werk Marcel Duchamps im Grand Palais in Paris werden.
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89 Marcel Duchamp

Blainville 1887-1968 Paris

Monte Carlo Bond

Dabei: Zwei Originalfotografien von Man Ray

1924. Fotocollage und Steuermarke auf Lithografie/Buchdruck. Imitiertes rek-
tifiziertes Readymade. 31,2x 19,4 cm. Unten in Tusche vom Kuinstler signiert
«M. Duchamp» und «Rrose Sélavy», auf der Steuermarke mit dem Nennwert 50
centimes und mit der gestempelten Nummer «22». Farbfrisch und in sehr guter
Erhaltung.

Schéatzung CHF 1250000"

Werkverzeichnis

Arturo Schwarz, The Complete Works of Marcel Duchamp, Revised and Expan-
ded Edition, London 1997, Bd. Il, Nr. 406

Registriertin den Archiven der Association Marcel Duchamp unter der Nummer
24.406E5

Ein Zertifikat der Association Marcel Duchamp, datiert vom 25. Oktober 2016,
liegt, wie immer bei Duchamp, in Kopie vor

Provenienz

Slg. Madeleine Turban, Rouen, direkt vom Kiinstler erworben, dort in den
1980er-Jahren erworben von

Internationale Privatsammlung

Auktion Sotheby’s, London, 4. Februar 2020, Los 14, dort erworben von
Privatsammlung Deutschland
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Als Marcel Duchamp im Friihjahr 1924 anlasslich eines Schachtur-
niers in Stdfrankreich weilte, berichtete er dem Pariser Sammler
Jacques Doucet von einer neuen Leidenschaft, die ihnin den Spiel-
salen der Cote d>Azur beschéftigte. «Die Nachmittage verbringe
ich in den Spielsélen, und ich versplre nicht die geringste Versu-
chung. Alles, was ich dort verloren habe, geschah in vollem
Bewusstsein, und bislang hat mich die Ubererregung des Spielsaals
nicht erfasst. Alles an diesem Leben amdsiert mich sehr, und bei
meiner Riickkehr werde ich lhnen eines meiner Systeme erklareny,
schrieb Duchamp am 21. Mé&rz 1924 in einem Brief an Doucet (Bib-
liotheque littéraire Jacques Doucet, Universités de Paris).

In Nizza entwickelte Duchamp ein mathematisch durchdachtes
Roulettesystem, das er anschliessend in Monte Carlo erproben
wollte. Die ersten Resultate verliefen zwar vielversprechend, blieben
jedoch hinter seinen finanziellen Erwartungen zurtick. Um mit héhe-
ren Einsatzen spielen zu kdnnen, suchte er nach einer Méglichkeit,
zusétzliches Kapital zu beschaffen. Daraus entstand die ungewdhn-
liche Idee, daflir ein Unternehmen zu griinden, dessen Finanzierung
Uber eine eigens ausgegebene Anleihe erfolgen sollte. Vorgesehen
war die Emission von dreissig Anteilen zu je 500 Francs. Den Zeich-
nern versprach Duchamp eine Riickzahlung innerhalb von drei
Jahren zuzliglich einer Verzinsung von zwanzig Prozent.

Der sogenannte «Monte Carlo Bond» verbindet auf einzigartige
Weise wirtschaftliche Realitat, kiinstlerische Erfindung und ironi-
schen Witz. Das Wertpapier ist angelehnt an die Gestaltung ande-
rer Wertpapiere. Duchamp kreierte die Anleihe eigenhandig und
verband sie mit einer Bildsprache, die Anspielungen auf Mytholo-
gie und zeitgendssische Popularkultur vereint. Im Zentrum steht
eine von Man Ray aufgenommene Fotografie Duchamps, dessen
mit Rasierschaum modelliertes Haar die gefliigelte Kopfbedeckung
des Merkur, des Gottes des Handels und des Geldes, evoziert.
Hinter der humorvollen Inszenierung verbarg sich jedoch ein durch-
aus ernst gemeintes Projekt. Diesem Exemplar sind zwei Original-
fotografien von Man Ray beigegeben (s.u.), auf denen Duchamp
als Merkur posiert.

Auf der Rickseite des Wertpapiers ist ein Auszug aus den Statuten
abgedruckt. Der Zweck der Firma war unter Ziff. 1 dargelegt:
«Lrexploitation de la Roulette de Monte-Carlo» (also faktisch die
«Ausbeutung» der Spielbank in Monte Carlo). Weiter versprach
Duchamp unter den Ziff. 2 und 4 einen Ertrag von 20 %, der per 1.
Maérz fallig wurde. Sdmtliche Exemplare tragen die Signaturen «M.
Duchamp» (Un administrateur) und «Rrose Sélavy» (Le Président
du Conseil dvAdministration). Duchamp nutzte immer wieder das
Pseudonym «Rrose Sélavy («Eros, cest la vier), er hat das Werk also
gleich zweimal selber signiert. Rechtsglltigkeit besassen allerdings
nur jene Bonds, die zusatzlich mit einer Flnfzig-Centimes-Steu-
ermarke versehenwaren. Da Duchamps Vater als Notar tatig gewe-
sen war, kannte der Kunstler die juristischen Voraussetzungen fiir
die Beglaubigung offizieller Dokumente mittels Steuermarken.
Dieses Verfahren liberflihrte er in seine kiinstlerische Praxis. Meh-
rere seiner Pochoirs versah er ebenfalls mit entsprechenden Mar-
ken und verlieh innen damit den Status eines Originals, obwohl sie
technisch auf reproduktiven Verfahren beruhten. Arturo Schwarz
spricht von einem «Imitated Rectified Readymaden» (imitiertes rek-
tifiziertes Readymade).

Duchamps Plan ging nicht auf, sein System konnte die Spielbank
nicht knacken. Gegenliber James Johnson Sweeney gab er zu,

EXTRAIT DES STATUTS

Art. 1. — La Société a pour objet:

1¢ L'exploitation de la Roulette de Monte-Carlo dans
les conditions ci-aprés.

2" L'exploitation du Trente et quarante et autres mines
de la Cote d’Azur sur délibération du Conseil d’Adminis-
tration,

Art. 2. — Le rendement annuel est basé sur un systéme
a montante, éprouvé sur cent mille boules, propriélé ex-
clusive du Conseil d’Administration,

L’agplication du systéme aux chances simples permet de
servir un dividende de 20 %.

Art, 3. — La Société pourra, sur délibération de PAssem-
blée générale, rembourser tout ou partie des obligations
au plus un mois apreés la date de la déeision.

Art, 4. — Le paicment des coupons aura lieu le 1°° Mars
de chaque année ou par semestre, au gré des actionnaires,

Monte Carlo Bond, verso, Detail

dass er nie gewonnen habe. Anscheinend zahlte er im ersten Jahr
jedoch einen Teil der Dividende aus.

Von der geplanten Auflage von dreissig Anleihen wurden nach
heutigem Forschungsstand lediglich acht Exemplare komplett
realisiert; praktisch alle befinden sich heute in Museumssammlun-
gen. Im Dezember 1938 gab Duchamp, der die Wichtigkeit der
Arbeit fir sein CEuvre erkannte, in der Nr. 4 der Zeitschrift XXe Siecle
eine Offsetlithografie in einer Auflage von 2000 Exemplaren heraus,
die aber nichts mit den urspriinglichen Originalbonds zu tun hatte.
Die originalen Wertpapiere von 1924 gelangten ausschliesslich in
den Besitz enger Freunde und Férderer, darunter etwa Jacques
Doucet, Ettie Stettheimer, George Hoyningen-Huene, Marie Lau-
rencin oder Madeleine Turban. Die Anleihe mit der Nummer «12»
schenkte Duchamp spéater dem Museum of Modern Art in New
York. Diese Nummer war auch Vorlage fir die Edition von 1938.
Das hier vorliegende Exemplar erwarb die aus Rouen stammende
Madeleine Turban, mit der Duchamp seit ihrer ersten Begegnung
im Jahr 1917 in New York befreundet war. Damals organisierte sie
eine Benefizauktion zugunsten des Roten Kreuzes. Als sich beide
im Dezember 1924 erneut in New York trafen, verbrachten sie zahl-
reiche Abende zusammen, Duchamp machte sie auch mit seinem
Bekanntenkreis vertraut. Turban hat den Bond mit der Nummer «22»
direkt von Duchamp erworben und ihn offenbar bis in die 1980er-
Jahre behalten.

Der dusserst seltene, originale «<Monte Carlo Bond» von 1924 zahlt
zu Marcel Duchamps radikalsten konzeptuellen Werken, in dem er
Kunst, Wirtschaft und Ironie miteinander verbindet und den Wert
von Geld, Kunst und Originalitat spielerisch infrage stellt. Als
zugleich rechtsgliltiges Finanzdokument und eigenstandiges
Kunstwerk gilt der «Monte Carlo Bond» als friihes Schllsselwerk
der Konzeptkunst.



Dabei:

Man Ray
(Philadelphia 1890-1976 Paris)

Studien fiir Marcel Duchamp - Monte Carlo Bond
(mit Portrats von Marcel Duchamp)

1924. Silbergelatine-Kontaktabziige. 8 x 5,7 cm bzw. 8,2x 5,8 cm
Mit Bleistift mit «A16» bzw. «A7» bezeichnet; einer der Abzlige tragt
auf der Rlckseite den Stempel des Fotografen «Man Ray, 31 bis,
rue Campagne Premiére, Paris XIVe». In sehr guter Erhaltung

Provenienz

Slg. Lucien Treillard, Paris, versteigert bei

Auktion Christie's, Paris, 2. Marz 2021, Los 26, dort erworben von
Privatsammlung Deutschland

Ausstellungen
Paris 1998, Galeries nationales du Grand Palais, Man Ray, La pho-
tographie a l'envers, S. 212

Sydney 2004, Art Gallery of New South Wales, Man Ray, S. 34.
Sao Paulo/Belo Horizonte/Curitiba 2019/2020, Centro Cultural
Banco do Brasil/Centro Cultural Banco do Brasil/Museo Oscar
Niemeyer, Man Ray em Paris, S. 30

Krefeld 2021/2022, Kaiser Wilhelm Museum, Beuys & Duchamp
Kinstler der Zukunft

Frankfurtam Main 2022, MMK-Museum fir Moderne Kunst, Marcel
Duchamp, Katalog erscheint im Herbst 2026

Man Ray fotografierte Marcel Duchamp im «Hbtel Istria» in Paris als
«Merkur», den antiken Gétterboten, Gott des Handels und der Diebe.
Das Bild sollte auf dessen «Monte Carlo Bond» collagiert werden.
Duchamp hat sich den Kopf und die Haare mit Rasierschaum einge-
seift. Die beiden vorliegenden Fotos wurden schliesslich nicht fir
den Bond verwendet, sind aber wunderbare Zeugnisse in Zusam-
menhang mit der Entstehung der Arbeit und der Zusammenarbeit
der beiden wichtigen Kiinstler. Lucien Treillard (1936-2004) war Man
Rays Assistent und sein letzter kiinstlerischer Weggeféhrte und Mit-
arbeiter.



90 Lyonel Feininger
1871 New York 1956

Einfahrender Segler

20. September 1915. Aquarell tiber Tusche auf diinnem Japanbiitten. 23,5 x 31,6 cm.
Unten links vom Kiinstler in Tusche signiert «Feininger», in der Mitte betitelt «Ein-
fahrender Segler», rechts datiert «20. September 1915». Riickseitig mit dem Nach-
lassstempel. Ruickseitig mit Resten alter Montierung, an den Réndern mit drei
Reissnagelléchern. In ausgezeichneter Erhaltung.

Schéatzung CHF 80000

Werkverzeichnis
Echtheitsbestatigung von Dr. Ulrich Luckhardt, Hamburg, datiert vom 21. Feb-
ruar 1999, liegt in Kopie vor

Provenienz

Nachlass des Klnstlers

Marlborough Gallery

Galerie Gmurzynska, Kéln, dort erworben von
Bedeutende internationale Privatsammlung

Ausstellungen
KdIn 1994, Galerie Gmurzynska, Lyonel Feininger, Marine, Mellingen, Manhattan
KoIn 1997, Galerie Gmurzynska, Hommage to Lyonel Feininger

Maritime Szenen waren fir Lyonel Feininger ein lebenslanges Thema. Der
Kinstler verbrachte die Sommermonate gerne mit seiner Familie am Meer, von
1908 bis 1921 auf der Insel Usedom, wo zahlreiche Aquarelle und Gemalde mit
Seglern und Fischerbooten entstanden.

Die vorliegende Arbeit zeigt ein machtiges Segelschiff, das von Wellen getra-
gen in den Hafen einfahrt, vorbei am Leuchtturm und den am Steg stehenden
Betrachtern. Dynamische Tuschfederlinien sind durchscheinend mit Aquarell
in Blau-, Gelb- und Braunténen laviert. Die Darstellung wird von einer Umran-
dung eingefasst, typisch fir alle abgeschlossenen Arbeiten Feiningers.






91 Lyonel Feininger
1871 New York 1956

Dorf West Deep

24. Juni 1930. Tusche und Aquarell auf Bitten. 29,2 x 46 cm. Unten links vom
Kunstler in Tusche signiert und betitelt «Feininger: Dorf West=Deep», rechts
datiert «Juni 1930». Im Unterrand dediziert und datiert «Julia Dear 24. XII. 30».
Ganz leichter Lichtrand. Rlickseitig mit Montierungsresten. Farbfrisch, in sehr
guter Erhaltung.

Schatzung CHF 45000

Provenienz

Nachlass des Kiinstlers

Achim Moeller Gallery, New York
Galerie Utermann, Dortmund
Privatsammlung Caracas
Privatsammlung Schweiz

Ausstellung
Dortmund 1988, Galerie Utermann, Lyonel Feininger, Olbilder, Aquarelle, Zeich-
nungen, Holzschnitte, Kat. Nr. 10

Das hier angebotene Aquarell entstand wahrend Feiningers Sommeraufenthalt
in Deep nahe Kohlberg an der Ostseekuste, wohin sich der Kiinstler ab 1924
jeden Mai mit seiner Frau Julia (1880-1970) begab. Die Arbeit zeigt in charak-
teristischer Manier die geometrisch verdichtete Architekturlandschaft des
Fischerdorfes, bei der die Gebaudemassen in prismatischen Formen ineinan-
derverschachtelt sind. Tuschfeder und transparenter Farbauftrag modellieren
die Komposition durch feinen Linienzug und subtile braun-graue Flachenwir-
kung, wahrend eine kleine blaue Akzentuierung Mitte rechts auf die maritime
Umgebung anspielt. Die Bildidee geht auf unmittelbare Naturbeobachtungen
zurlick, die Feininger vor Ort als fliichtige Skizzen festhielt und spater ins Male-
rische Ubertrug.

Stilistisch gehort das Werk in die Kernphase von Feiningers «Prismaismus»,
jener kubistisch inspirierten Formensprache, die durch durchscheinende Licht-
wirkung und kristalline Strukturen das Motiv transzendiert. Deep wurde wah-
rend seiner Jahre am Bauhaus, wo er zwischen 1919 und 1935 lehrte, zum Ort
intensivster klinstlerischer Auseinandersetzung.

Die persdnliche Widmung am Unterrand dokumentiert die Bedeutung, die das
Werk und dieser Ort fur den Kiinstler besassen. Es diirfte sich um ein Weih-
nachtsgeschenk fir seine Frau Julia handeln.



YeEd Bede,  Td. W, L1



92 Paul Gauguin

Paris 1848-1903 Hiva-Oa (Marquesas)

&WD Noa Noa — Embaumé Embaumé

Paris, Winter 1893/1894. Farbholzschnitt, in Olivbraun gedruckt, auf cremefar-
benem Biittenjapan. 35,8 x 20,4 cm, Druckstock; 44,6 x 23,9 cm, Blattgrosse.
Blatt etwas gebraunt mit leichtem Lichtrand, minim stockfleckig. In sehr guter
Erhaltung.

Schatzung CHF 50000*

Werkverzeichnis
Mongan/Kornfeld/Joachim 13/1Il/A (v. E/b), eines der erwahnten und das abge-
bildete Exemplar

Provenienz
Slg. Gustave Fayet, Narbonne
Slg. Eberhard W. Kornfeld, Bern, rlickseitig mit dem Sammlerstempel, Lugt 913b

Ausstellungen

Salzburg/Winterthur 1984/1985, Rupertinum/Kunstmuseum, Von Goya bis
Warhol, Meisterwerke der Graphik des 19. und 20. Jahrhunderts aus einer
Privatsammlung [Slg. Eberhard W. Kornfeld], Kat. Nr. 89

Ingelheim 1997, Altes Rathaus, Ursprung und Vision, Paul Gauguin, Emil Nolde
und die Kunst der Sudsee, Kat. Nr. 1

Martigny 1998, Fondation Pierre Gianadda, Gauguin, Kat. Nr. 96

KoéIn 1999/2000, Museum Ludwig, Kunstwelten im Dialog, Von Gauguin zur
globalen Gegenwart, Kat. Nr. 141

New York 2014, The Museum of Modern Art, Gauguin, Metamorphoses,
Kat. Nr. 24

Als Paul Gauguin im Sommer 1893 aus der Stidsee nach Paris zurlickgekehrt
war, plante er, ein Buch tber das Leben der Eingeborenen mit dem Titel «<Noa
Noa» zu schreiben und es mit seinen Stdseebildern zu illustrieren. Er konnte
seinen Freund, den Dichter des Symbolismus Charles Morice dafiir gewinnen,
anhand seiner Aufzeichnungen einen Text zu verfassen. Mit «<Noa Noa» wollte
Gauguin die Faszination fiir die Exotik und den Symbolismus der polynesischen
Kultur dem franzdsischen Publikum vermitteln. Vor allem aber sollte das Buch
die Werke, die er aus Tahiti nach Paris mitgebracht hatte, verstédndlich machen.
Diese Gemalde, auch die ersten «Noa Noa»-Holzschnitte, konnte er noch 1893
in der Pariser Galerie Durand-Ruel ausstellen. Finanziell erwies sich die Aus-
stellung als Misserfolg. Allein seine Freunde aus dem Kreis der Symbolisten
zeigten Bewunderung flir seine neuen Arbeiten und schatzten deren Qualitat.
Ferner verzogerte sich das geplante Buchprojekt. Als der Kiinstler im Juli 1895
nach Tahiti zurtickkehrte, war es noch nicht vollendet.






93 Paul Gauguin

Paris 1848-1903 Hiva-Oa (Marquesas)

&WD Noa Noa — Embaumé Embaumé

Paris, Winter 1893/1894. Farbholzschnitt, in Schwarz, Rot, Orange und Gelb
gedruckt, auf Japan, auf grinlichem Karton aufgelegt. 35,5x 20,4 cm, Druck-
stock; 45 x 30,8 cm, Unterlagekarton. Der Unterlagekarton etwas gebraunt und
mitleichtem Lichtrand, rlickseitig mit Montierungsresten. In sehr guter Erhaltung.

Schatzung CHF 40000

Werkverzeichnis
Mongan/Kornfeld/Joachim 13/I1l/D (v. E/b), eines der erwahnten und das abge-
bildete Exemplar

Provenienz
Slg. Eberhard W. Kornfeld, Bern, rlickseitig mit dem Sammlerstempel, Lugt 913b

Ausstellungen

Basel/Hgvikodden 1975/1977, Kunstmuseum/Henie Onstad Kunstsenter, Meis-
terwerke der Graphik von 1800 bis zur Gegenwart, Kat. Nr. 93
Salzburg/Winterthur 1984/1985, Rupertinum/Kunstmuseum, Von Goya bis
Warhol, Meisterwerke der Graphik des 19. und 20. Jahrhunderts aus einer
Privatsammlung [Slg. Eberhard W. Kornfeld], Kat. Nr. 90

Stuttgart 1998, Staatsgalerie, Paul Gauguin, Tahiti, Kat. Nr. 69

Essen/Berlin 1998/1999, Museum Folkwang/Neue Nationalgalerie, Paul Gauguin,
Das verlorene Paradies, Kat. Nr. 35/Ib

Brescia 2005/2006, Museo di Santa Giulia, Gauguin/Van Gogh, Kat. Nr. 126
Rom 2007/2008, Complesso del Vittoriano, Paul Gauguin, Artist of Dream and
Myth, Kat. Nr. 77

Ravenna 2009, Museo d'Arte della citta, L'artista viaggiatore, Da Gauguin a
Klee, da Matisse a Ontani, S. 230

Wien 2016/2017, Leopold Museum, Fremde Gétter, Stammeskunst und die
Européische Moderne, S. 250

Im August 1893 kam Paul Gauguin von seiner ersten Tahiti-Reise nach Paris
zuriick und plante, seine Erlebnisse in einem Buch festzuhalten. In einem Brief
an seine Frau vom Oktober 1893 schrieb er: «Je prépare en outre un livre sur
Tahiti et qui sera tres utile pour faire comprendre ma peinture. Que de travail.»
Im Austausch mit dem Schriftsteller Charles Morice arbeitete er im Winter
1893/1894 an den Texten, die unter dem Titel «<Noa Noa» erscheinen sollten.
Dazu schuf er eine Reihe von zehn Holzschnitten im gleichen Format, in denen
er seine Eindrucke klnstlerisch festhielt. Von dieser als Vorzugsausgabe
geplanten Reihe zog Gauguin einzelne Probedrucke selbst ab und tibergab
den Druck der Auflage, die urspriinglich auf 25 bis 30 Exemplare limitiert war,
seinem Kunstlerfreund Louis Roy. Das Buch wurde in dieser Form nie realisiert;
bekannt istjedoch das Manuskript «<Noa Noa. Voyage de Tahiti», das sich heute
im Louvre in Paris befindet.

Bei dem vorliegenden Blatt handelt es sich um einen exzellenten und selten
schoénen Abzug von Louis Roy in den Farben Schwarz, Orange, Rot und Gelb.






94 Paul Gauguin

Paris 1848-1903 Hiva-Oa (Marquesas)

&w® Te Faruru — Ici on fait I'amour

Paris, Winter 1893/1894. Farbholzschnitt, in Schwarz und verschiedenen Braun-
ténen gedruckt, auf cremefarbenem Velin auf Biitten aufgelegt. 35,6 x 20,5 cm,
Druckstock; 43,5 x 27,3 cm, Blattgrosse, 47 x 29,5 cm, Unterlagekarton. Blatt
etwas gebraunt mit Papierverlust in den Ecken und hinterlegten Einrissen. In
guter Gesamterhaltung.

Schatzung CHF 50000

Werkverzeichnis
Mongan/Kornfeld/Joachim 15/IV/B (v. VI/C/c)

Provenienz
Wohl Barthélemy und Charles Morice, Paris
Slg. Eberhard W. Kornfeld, Bern, rlickseitig mit dem Sammlerstempel, Lugt 913b

Ausstellungen

Basel/Hovikodden 1975/1977, Kunstmuseum/Henie Onstad Kunstsenter, Meis-
terwerke der Graphik von 1800 bis zur Gegenwart, Kat. Nr. 94a
Salzburg/Winterthur 1984/1985, Rupertinum/Kunstmuseum, Von Goya bis
Warhol, Meisterwerke der Graphik des 19. und 20. Jahrhunderts aus einer
Schweizer Privatsammlung [Slg. Eberhard W. Kornfeld], Kat. Nr. 91

Martigny 1998, Fondation Pierre Gianadda, Gauguin, Kat. Nr. 101

Riehen 2003, Fondation Beyeler, Expressiv!, S. 190

Im August 1893 kam Paul Gauguin von seiner ersten Tahiti-Reise nach Paris
zuriick und plante, seine Erlebnisse in einem Buch festzuhalten. In einem Brief
an seine Frau vom Oktober 1893 schrieb er: «Je prépare en outre un livre sur
Tahiti et qui sera tres utile pour faire comprendre ma peinture. Que de travail.»
Im Austausch mit dem Schriftsteller Charles Morice arbeitete er im Winter
1893/1894 an den Texten, die unter dem Titel «<Noa Noa» erscheinen sollten.
Dazu schuf er eine Reihe von zehn Holzschnitten im gleichen Format, in denen
er seine Eindrucke klnstlerisch festhielt. Von dieser als Vorzugsausgabe
geplanten Reihe zog Gauguin einzelne Probedrucke selbst ab und tibergab
den Druck der Auflage, die urspriinglich auf 25 bis 30 Exemplare limitiert war,
seinem Kunstlerfreund Louis Roy. Das Buch wurde in dieser Form nie realisiert;
bekannt istjedoch das Manuskript «<Noa Noa. Voyage de Tahiti», das sich heute
im Louvre in Paris befindet. Beim Blatt «Te Faruru» handelt es sich um einen
seltenen Handdruck des Kunstlers, der eine intime Liebesszene am Strand
zeigt. Uber dem Kopf des Mannes schwebt ein engelhafter Geist. Mit seinen
mystisch-exotischen Bildthemen wollte Gauguin das «Urspriingliche» und
«Wilde» darstellen und schuf gleichzeitig eine idealisierte Gegenwelt zur euro-
paischen Zivilisation. Es war der Versuch und das Bestreben des Kiinstlers, der
Dekadenz der damaligen Gesellschaft zu entfliehen.

Bei dem vorliegenden Exemplar handelt es sich um einen héchst seltenen
Probedruck.



f



95 Alberto Giacometti
Borgonovo 1901-1966 Chur

Buste de Diego

1954/1955. Bronze. 29x 16,7 x 13,6 cm. Am Sockel riickseitig rechts
mit der geritzten Signatur «Alberto Giacometti» und der gestanzten
Nummer «2/6». Seitlich unten rechts bezeichnet «Susse Fondeur Paris»

Auf der Innenseite ein Etikett der Kunsthalle Bern mit der Nummer
«0678» und ein Etikett des franzdsischen Zolls. Schoner, tadelloser
Guss mit dunkelbrauner Patina.

Schatzung CHF 2250000

Werkverzeichnis

Echtheitsbestatigung des Comité Giacometti, Paris, datiert vom
November 2018, liegt vor

Die Bronze ist im Online Werkverzeichnis der Fondation Annette
et Alberto Giacometti unter der Nummer AGD 4059 registriert

Provenienz

Alberto Giacometti

Galerie Maeght, Paris, 1955

Slg. Franz Meyer sen., Ziirich, Dezember 1957, durch Erbschaft an
Privatsammlung Schweiz

Ausstellung
Bern 1956, Kunsthalle, Alberto Giacometti/Marius Borgeaud, ausser
Katalog, mit Etikett Nr. 0678

Die kraftvolle und expressive Bronzebuste, deren Gips sich in der
Alberto Giacometti-Stiftung befindet, zeigt eines der wichtigsten
und berihmtesten Modelle von Alberto Giacometti: seinen um ein
Jahr jingeren Bruder Diego (1902-1985).

Die mit der Nummer 2/6 versehene Plastik wurde 1955 gegossen
und weist die charakteristische und nuancierte Patina der zu Leb-
zeiten des Kiinstlers entstandenen Gusse auf. Lediglich zwei wei-
tere Gusse sind bis jetzt in den Archiven der Stiftung verzeichnet.
Diego diente bereits 1914 als Modell fir die allererste Skulptur des
Kunstlers und blieb eines seiner haufigsten Modelle. Am Ende der

Seitenansicht

1920er-Jahre war Diego als Atelierassistent tatig und tiberwachte
unter anderem wesentliche technische Aspekte bei der Herstellung
der Plastiken, darunter deren Guss und Patinierung. Die zwei jungen
Schweizer teilten sich in Paris in jenen Jahren ein gemeinsames
Bildhaueratelier, in dem Diego Gipsabglisse und patinierte Bronzen
anfertigte und ab 1935 auch regelmassig flir seinen alteren Bruder
Modell stand. Als Modell, das standig betrachtet, untersucht,
modelliert und gemalt wurde, wurde Diego zum Medium und Fun-
dament der Modellstudien, die Alberto in den 1950er-Jahren ver-
mehrt durchfihrte.

Lange nach seinen formalen Experimenten im Rahmen der Pariser
Avantgarde und den Landschaften mit langen und schlanken Figu-
ren, deren einzigartige Asthetik ihm weltweiten Ruhm einbrachte,
kehrte Alberto Giacometti zu einer seiner intensivsten kilinstlerischen
Leidenschaften zurlick: Er modellierte Képfe, die der wahrgenom-
menen Realitat so nahe wie méglich kommen sollten, wobei er die
unmittelbare Begegnung mit dem lebenden Wesen bevorzugte.
Die massiv modellierte Buste dient als Sockel, aus dem das filigrane
Gesicht hervorgeht, als wére es auf einem Podest platziert. Alberto
Giacometti knetete und formte unermiidlich den Ton mit seinen Fin-
gern und bemuhte sich, das Wesen seines Modells einzufangen,
dessen Blick die Tiefe seiner Seele vermittelt und das Gefuihl einer
unmittelbaren Prasenz wiedergibt. Durch die beharrliche Riickkehr
des Kiinstlers zum gleichen Modell stellte Alberto seine Suche nach
dem Wesen und den Grenzen kinstlerischer Darstellung im dreidi-
mensionalen Raum in den Vordergrund. «Seine Portrats sind nicht
einfach nur Darstellungen von Individuen. Sie sind Zeugnisse von
dem Ringen des Kiinstlers, eine unergriindliche menschliche Prasenz
zu begreifen und auszudriicken.» (aus: Ausstellungskatalog, London,
National Portrait Gallery, Giacometti. Pure Presence, 2015, S. 15-16).






96 Augusto Giacometti
Stampa 1877-1947 Ziirich

Rosen

1931. Ol auf Leinwand. 25 x 25 cm. Unten rechts vom Kiinstler in Rot mono-
grammiert «a.g.», auf der Rlickseite signiert, datiert und bezeichnet cKAUGUSTO
GIACOMETTI/1931/ «Rosen» B.». Auf dem originalen Chassis, in der alten
Nagelung. In ausgezeichneter Erhaltung.

Schatzung CHF 60000

Werkverzeichnis
Michael Egli/Denise Frey/Beat Stutzer, Augusto Giacometti, Catalogue raisonné,
Gemalde, Wandgemalde, Mosaike und Glasgemalde, Bd. |, Zirich 2023, Nr. 271

Provenienz

Privatsammlung Schweiz

Galerie Aktuaryus, Zlrich, Inv. Nr. 25203

Auktion Galerie Koller, Zirich, 13. November 1975, Los 2757
Privatsammlung Schweiz

Auktion Christie's, Zurich, 29. September 2003, Los 68, dort erworben von
Privatsammlung Schweiz

Auktion Galerie Kornfeld, Bern, 20. Juni 2014, Los 36, dort erworben von
Privatsammlung Schweiz

Literatur

Arnoldo M. Zendralli, Augusto Giacometti, Con 43 illustrazioni fuori testo ed
una tavola a colori, Zirich 1936, S. 134

Hans Hartmann, Augusto Giacometti, Pionier der abstrakten Malerei, Ein Leben
fur die Farbe, Chur 1981, Nr. 1537

Blumenbilder nehmen einen bedeutenden Platz in Augusto Giacomettis CEuvre
ein. Florale Motive eigneten sich besonders gut, um das Wechselspiel der
Farben zu erkunden — ein fortwahrend zentrales Anliegen des Kinstlers. Das
vorliegende Werk zeigt zwei stilvoll arrangierte Rosen — eine bléaulich-weiss,
die zweite orange-gelb -, die sich vor einem blaulichen, rosa und violetten
Hintergrund entfalten. Die Komposition ist durchgéngig von einem zarten Kolo-
rit mit subtilen, fliessenden Ubergéngen gepragt.






97 Augusto Giacometti
Stampa 1877-1947 Ziirich

Orchideen Il

1935. Ol auf Leinwand. 40 x 40 cm. Unten rechts vom Kiinstler monogrammiert
«a.g.». Ruckseitig vom Kiinstler auf der Leinwand signiert und datiert kKAUGUSTO
GIACOMETTI/1935/ «Orchideen» lI». Auf dem originalen Chassis, in der alten
Nagelung. Mit wenigen kleinen Farbausbriichen im Zentrum des Werkes. In
farbfrischer und guter Erhaltung.

Schatzung CHF 70000

Werkverzeichnisse

Michael Egli/Denise Frey/Beat Stutzer, Augusto Giacometti, Catalogue raisonné,
Gemalde, Wandgemalde, Mosaike und Glasgemalde, Bd. |, Ziirich 2023, Nr. 358
Augusto Giacometti, Handschriftliches Werkverzeichnis, Manuskript, um 1926, S. 99

Provenienz

Privatbesitz Schweiz, von dort an

Comunita Emmaus, Rivera

Auktion Christie's, Zlirich, 2. September 2012, Los 214, dort erworben von
Privatsammlung Schweiz

Literatur

Arnoldo M. Zendralli, Augusto Giacometti, Con 43 illustrazioni fuori testo ed
una tavola a colori, Zurich 1936, S. 157

Hans Hartmann, Augusto Giacometti, Pionier der abstrakten Malerei, Ein Leben
fur die Farbe, Chur 1981, Nr. 1778

Ottorino Villatora, Augusto Giacometti, Der Mensch und die Farbe, Die Giaco-
mettis, eine Kiinstlerdynastie, Wohlen/Bern 2014, S. 211und S. 332

Caroline Kesser, Immer nur das Paradies, Augusto Giacometti, Die Tageblicher
1932-1937, Zlirich 2020, S. 204

Ausstellung
Zurich 1937, Kunsthaus, Fritz Widmann und Augusto Giacometti, Kat. Nr. 113

Die Blumenbilder von Augusto Giacometti erfreuten sich grosser Beliebtheit
bei seinen Sammlern. Nebst vielen Blumenmotiven, wie der Rose, bilden die
Orchideenbilder eine wichtige Gruppe in seinem Werk. Die Orchidee gilt mit
ihrem Charisma als unangefochtene Kénigin unter den Blumen und steht fiir
tiefe Leidenschaft und verzehrende Sehnsucht. Das vorliegende Gemalde
sticht mit derinnerhalb des Werkes speziell durchdachten Komposition heraus.
So bildet das Rot-Violett der drei Bllten ein imaginares Dreieck, mit dem die
Diagonalen der schmalen griinen Blatter korrespondieren. So ausgewogen
wie das formale Konstrukt, so abgestimmt ist auch die Verteilung der Farben.






98 Diego Giacometti
Borgonovo 1902-1985 Paris

Chat maitre d’'hoétel

1961-1967. Bronze. 29,6 x 9,5 x 24,2 cm. Auf dem Sockel mit der geritzten Signa-
tur «Diegon. Sehr schéner Guss mit dunkelbrauner Patina. In sehr guter Erhaltung.

Schéatzung CHF 200000

Werkverzeichnis

Mit Echtheitsbestatigung von SAS Expertises Denis Vincenot/Catherine
Vincenot/Philippe Meier, Dijon/Lausanne, datiert vom 6. Februar 2026,
Nr. C06/02/26PMCV26330

Provenienz

Atelier Diego Giacometti, Paris, dort um 1970 erworben von
Privatsammlung, Frankreich, durch Erbschaft an
Privatsammlung Schweiz

Diego Giacometti zog 1925 nach Paris und wurde dort zum engsten Mitarbei-
ter, Vertrauten und kiinstlerischen Begleiter seines alteren Bruders Alberto
Giacometti. In den ersten Jahren war er massgeblich an der technischen Rea-
lisierung von Albertos fragilen Skulpturen beteiligt: Er fertigte Gipsabgusse,
konstruierte Stiitzvorrichtungen, patinierte die Bronzen und stand seinem Bru-
der bis zu dessen Tod regelmaéssig als Modell zur Verfligung. Zwischen 1939
und 1945 begann Diego Giacometti ein eigenstandiges plastisches Werk zu
entwickeln. Seit den 1950er-Jahren widmete er sich zunehmend der Gestaltung
von Mébeln und kunsthandwerklichen Objekten, die insbesondere im Auftrag
renommierter Innenarchitekten, Kunstsammler und Galeristen entstanden.
Wahrend Diego Giacometti Giber Jahrzehnte im Schatten des berlihmteren
Alberto als «der andere Giacometti» wahrgenommen wurde, gilt er heute als
eigenstandiger Klinstler von internationaler Bedeutung. Seine Werke befinden
sich in privaten und 6ffentlichen Sammlungen weltweit.

Die Plastik «Chat maitre d'hétel» zahlt zu den bekanntesten und zugleich cha-
rakteristischsten Bronzen von Diego Giacometti. Die erste Fassung entstand
um 1961 und war urspriinglich mit einem flachen Tablett ausgestattet, das bei
Empfangen zur Ablage von Visitenkarten dienen sollte. Im Friihjahr 1964 ent-
wickelte Giacomettiim Zusammenhang mit der Gestaltung des Taubenschlags
der Fondation Maeght in Saint-Paul-de-Vence eine zweite Version des Werks.
In dieser Ausflihrung ersetzte er das Tablett durch eine Schale zur Aufnahme
von Vogelfutter. Urspriinglich war vorgesehen, die humanoid auf den Hinter-
beinen stehende Katze innerhalb eines Kafigs zu platzieren, der der Fltterung
der Vogel dienen sollte.

Ein wesentliches Unterscheidungsmerkmal zwischen frihen und spateren
Ausflhrungen der zweiten Version betrifft die Gestaltung des Schwanzes.
Wahrend dieser bei friihen Fassungen bis auf die Sockelplatte hinabreicht,
schwebt er in spateren Gussen frei. Die vorliegende Bronze gehért zu den
frihen Ausfiihrungen. Besonders hervorzuheben ist ferner ihre ausserordent-
lich reich differenzierte und fein nuancierte Patina, welche die plastische
Modellierung eindrucksvoll akzentuiert und dem Werk eine aussergewoéhnliche
atmospharische Présenz verleiht.

Mit «Chat maitre d'hétel» manifestiert sich exemplarisch Diegos feiner ironi-
scher Humor. Die Katze, traditionell als Raubtier und nattrlicher Feind der Vogel
verstanden, erscheint hier in der Rolle einer galanten und dienstbaren Rezep-
tionistin, die den Vogeln bereitwillig Nahrung darbietet. Durch diese bewusst
paradoxe Umkehrung naturlicher Rollenverhaltnisse entsteht nicht nur ein Werk
von subtiler Ironie, sondern auch von symbolischer Tiefe.

Der aus den Schweizer Alpen stammende Kinstler, der fur seine besondere
Verbundenheit zur Tierwelt bekannt war, integrierte Tiere immer wieder in sein
plastisches und funktionales Werk. Seine Arbeiten zeichnen sich durch die
aussergewohnliche Verbindung von dekorativer Funktion, narrativer Qualitat
und skulpturaler Préasenz aus. Gerade «Chat maitre d'hétel» verdeutlicht diese
Synthese in exemplarischer Weise und zahlt deshalb zu den ikonischen Schép-
fungen seines CEuvres.






99 Giovanni Giacometti
Stampa 1868-1933 Glion

@D La posta — Die Post

Um 1907. Ol auf Eternitplatte. 71,5 x 75 cm. Unten links vom Kiinstler
monogrammiert «GGy. In Originalrahmen. Pastoser Farbauftrag auf
unversehrter Eternitplatte. In tadelloser Erhaltung.

Schéatzung CHF 350000”

Werkverzeichnisse

Paul Miller/Viola Radlach, Giovanni Giacometti, Werkkatalog der
Gemalde, Band I1/1, Zurich 1997, Nr. 1907.30

Registro dei quadri, Heft 1, S. 23, Nr. 61

Provenienz

Direkt vom Kunstler an

Slg. Richard Kisling (1862-1917), Ziirich, vor 1913 erworben von
Privatsammlung Bern

Auktion Galerie Kornfeld, Bern, 15. Juni 2007, Los 42, dort erworben von
Slg. Eberhard W. Kornfeld, Bern, rlickseitig mit dem Sammlerstem-
pel, Lugt 913b

Literatur

Hans Trog, Kunstchronik, Aus dem Kiinstlerhaus Il, erschienen in:
Neue Zircher Zeitung, Nr. 191, 12. Juli 1907, mit dem Titel «Post»
Silvia Volkart, Richard Kisling (1862-1917), Sammler, Mazen und
Kunstvermittler, Bern 2008, S. 200, Nr. 110

Ausstellungen

St. Gallen 1907, Kunstmuseum, Cuno Amiet, Hans Emmenegger,
Giovanni Giacometti, Sigismund Righini und andere, Kat. Nr. 31
Zirich 1907, Kuinstlerhaus, Cuno Amiet, Giovanni Giacometti und
andere, Kat. Nr. 57

Aarau 1908, Saalbau, Kunstverein, Cuno Amiet, Giovanni Giacometti,
Ferdinand Hodler und andere, Kat. Nr. 52

Winterthur 1908, Kunsthalle, Giovanni Giacometti, Stampa und Carl
Montag, Paris, Kat. Nr. 25, dort datiert «1907»

Zurich 1913, Kunsthaus, Eine Ziircher Privatsammlung, Schweizer-
kunst des 19. und 20. Jahrhunderts [Sammlung Richard Kisling],
Nr. 110, dort datiert «1907»

Bern/Chur 2009/2010, Kunstmuseum/Blindner Kunstmuseum,
Giovanni Giacometti, Farbe im Licht, Kat. Nr. 32
Lens/Crans-Montana 2013/2014, Fondation Pierre Arnaud, Divisi-
onnisme, Couleur maitrisée?, Couleur éclatée!, S. 287

Das Gemalde steht exemplarisch fiir den Stil der malerischen Revo-
lution zu Beginn des 20. Jahrhunderts, der als Divisionismus oder
auch Pointillismus in die Kunstgeschichte eingegangen ist. Diese
Kunststrémung entwickelte sich in Frankreich mit Malern wie Geor-
ges Seurat und fand ihre Ausstrahlung bis in die entlegenen Orte
der Schweizer Alpen. Giovanni Giacometti hat in diesem Bild mit
den fein nebeneinander gesetzten Farbpunkten, -flecken und
-linien eine faszinierende Farbwirkung voller Leuchtkraft erzeugt —
ein Meisterwerk des Neoimpressionismus. Als Malgrund verwen-
dete er eine Eternitplatte, ein damals neu auf dem Markt erhéltliches
Material. Auch andere Kinstler wie Hodler und Amiet nutzten diese
zwar dusserst stabilen, aber schweren und leicht zerbrechlichen
Platten fur kurze Zeit.

Die Postkutsche stehtim Dorfzentrum von Stampa auf dem kleinen
Platz am Kopf der Briicke liber den Fluss Maira. Im Zentrum des
Bildes ist das Haus an der Briicke zu erkennen, das 1927 durch ein
Hochwasser teilweise weggespllt wurde. Rechts davon, ausser-
halb des Bildes, steht das Geburtshaus des Kiinstlers, das Gasthaus
Piz Duan, in dem sich nebst dem Hotel und Restaurant auch ein
Laden, die Post und ein Telegrafenamt befand. Giovanni Giacometti
wohnte ab 1906 zusammen mit seiner Frau Annetta und ihren Kin-
dernin einem nahe gelegenen Wohnhaus und arbeitete in seinem
Atelier neben dem Haus.

Das Werk kaufte der Zurcher Kunstsammler und Méazen Richard
Kisling (1862-1917), der flr seine umfassende Kunstsammlung
eigens die Villa Krahbihl am Zirichberg 1913 mit Galerietrakt
erbauen liess. Vor dem Umzug in den herrschaftlichen Familiensitz
zeigte das Kunsthaus Zlrich im Sommer 1913 eine Auswahl von
535 Werken aus Kislings Sammlung, darunter auch das hier ange-
botene Gemalde.






100 Giovanni Giacometti
Stampa 1868-1933 Glion

Gebirgslandschaft mit
arbeitenden Bauerinnen

1929. Ol auf Leinwand. 48 x 50 cm. Unten rechts vom Kiinstler monogrammiert
«G/Gn, riickseitig signiert, bezeichnet und datiert «Giovni Giacometti/Maloja
1929». Auf dem originalen Chassis, in der alten Nagelung. In tadelloser Erhaltung.

Schatzung CHF 60000

Werkverzeichnis
Im Schweizerischen Institut flr Kunstwissenschaft in Zurich als eigenhandige
Arbeit von Giovanni Giacometti unter der Archivnummer 88359 registriert

Provenienz

Direkt beim Kinstler 1929 erworben von

Slg. Hermann Rippmann-Kleiber, Binningen, durch Erbschaft an
Slg. Max Rippmann-Buchsenmeister, Binningen
Privatsammlung Schweiz

Das vorliegende Gemalde «Gebirgslandschaft mit arbeitenden Bauerinnen»
von 1929 war zum Zeitpunkt des Erscheinens des Werkkataloges mit den Olge-
malden von Giovanni Giacometti noch nicht bekannt. Es zeigt Bauerinnen beim
Heuen in der Umgebung von Capolago und gehért in die Gruppe von Gemal-
den, die Giacomettiim Sommer 1929 malte (Muller/Radlach 1929.28-1929.30).






101 Vincent van Gogh

Groot Zundert 1853-1890 Auvers-sur-Oise

&¥B Portrait of Dr Gachet —
L'homme a la pipe

1890. Braunrote Farbradierung auf Biitten, Druck von Paul-Ferdi-
nand Gachet. 18,1x 14,8 cm, Plattenkante; 30,2 x 21,9 cm, Blatt-
grosse. Am Unterrand in Tusche von Paul Gachet handschriftlich
bezeichnet «'homme ala pipe (inédit) / Eau-forte unique de Vincent
van Goghp. Blatt minim gebraunt mit leichten Stockflecken, riick-
seitig mit Montierungsresten. In guter Erhaltung.

Schéatzung CHF 90000*

Werkverzeichnis
Sjraar van Heugten/Fieke Pabst, The Graphic Work of Vincent van
Gogh, Zwolle 1995, Nr. 10.23

Provenienz

Slg. Paul Ferdinand Gachet, Auvers-sur-Oise

Slg. Eberhard W. Kornfeld, Bern, rlickseitig mit dem Sammlerstem-
pel, Lugt 913b

Literatur
Hans Christoph von Tavel, Der Blaue Reiter, Ausstellungskatalog,
Bern 1986, Nr. 156

Ausstellungen

Basel/Hovikodden 1975/1976, Kunstmuseum/Henie Onstad Kunst-
senter, Meisterwerke der Graphik von 1800 bis zur Gegenwart, Eine
Schweizer Privatsammlung [Slg. Eberhard W. Kornfeld], Kat. Nr. 91
Salzburg/Winterthur 1984/1985, Rupertinum/Kunstmuseum, Von
Goya bis Warhol, Meisterwerke der Graphik des 19. und 20. Jahr-
hunderts aus einer Schweizer Privatsammlung [Slg. Eberhard W.
Kornfeld], Kat. Nr. 87

Der aus der Stadt Lille stammende Arzt Paul-Ferdinand Gachet
(1828-1909) war in seinem Fachgebiet seiner Zeit weit voraus. Er
war Homdéopath und suchte Heilung durch den Einsatz von Pflan-
zen. Nach seiner Promotion er6ffnete er 1859 eine Praxis in Paris.
Schon bald verkehrten dort Kiinstlerpersonlichkeiten wie Cézanne,
Pissarro, Manet, Degas, Renoir oder Monet. 1872 erwarb er ein Haus
in Auvers-sur-Oise, in dem er reichlich Platz hatte, um seinen kiinst-
lerischen Neigungen nachzugehen. Er richtete sich ein Atelier ein,
kaufte eine Druckerpresse und begann unter dem Pseudonym Paul
von Ryssel (Monogramm «PvR») zu radieren. Der Name heisst auf
Flamisch Lille. Paul Cézanne und Camille Pissarro druckten zusam-
men mit Gachet.

Am 21. Mai 1890 reiste Vincent van Gogh auf Anraten seines Bru-
ders Theo nach Auvers-sur-Oise und mietete ein einfaches Zimmer
in der Herberge der Familie Ravoux am Place de la Mairie. Danach

nahm er Kontakt zu Gachet auf; ein erstes gemeinsames Mittag-
essen ist flr Pfingstsonntag, den 25. Mai, belegt.

Van Gogh arbeitete wahrend seines Aufenthalts in Auvers-sur-Oise
intensiv. Neben zahlreichen Landschaftsbildern malte er zwei Por-
trats von Dr. Gachet. In den beiden sich dahnelnden Olgemalden
stellte van Gogh den Arzt mit einem Zweig des Fingerhutes dar,
einer Pflanze, der heilende Kréfte zugeschrieben werden (de la
Faille 753 und 754). Am 15. Juni driickte Gachet van Gogh eine
fertig préparierte Druckplatte in die Hand, auf der der Kiinstler ein
Portrat Gachets festhielt, das sich frei an die beiden Olbilder
anlehnte. In einem Brief vom 17. Juni an Theo schrieb Vincent van
Gogh: «lch mdéchte gerne einige Radierungen nach Motiven aus
dem Sliden machen, sagen wir mal sechs, denn ich kann sie kos-
tenlos bei Herrn Gachet drucken, er will sie gerne umsonst flir mich
abziehen. Das muss ich unbedingt machen.» Zu diesen Landschaf-
ten ist es letztendlich nicht gekommen.

Aus welchen Griinden Gachet auf der Platte mit dem Portrat das
Datum «15. Mai» eingravierte, konnte bis heute nicht ermittelt wer-
den. Ein Abzug aus der ersten Druckperiode, der wohl am Tag der
Atzung der Platte oder kurz spéater in enger Zusammenarbeit mit
Gachet entstanden war, wurde Ende Juni an den Bruder Theo
geschickt, der daraufhin antwortet: «Und nun muss ich dir etwas
Uber deine Radierung sagen. Es ist eine richtige Maler-Radierung.
Keinerlei Verfeinerung in der Technik, sondern eine Zeichnung auf
Metall. Diese Zeichnung geféllt mir sehr gut — auch Boch gefiel sie.
Komisch, dass Dr. Gachet so eine Presse hat. Die Maler jammern
jaimmer, dass sie mit ihren Problemen zum Drucker mussen [...]».
Das gute Einvernehmen zwischen van Gogh und Gachet kiihlte sich
Mitte Juli ab und man traf sich nicht mehr regelmaéssig. Dies erklart,
warum Gachet die veranderte melancholische Stimmung des
Kinstlers nicht bemerkte. Am 27. Juli verliess Vincent van Gogh das
Gasthaus Ravoux nicht nur mit seinen Malutensilien, sondern auch
mit einem Revolver. Am Abend desselben Tages schoss er sich auf
einem Feldweg hinter dem kleinen Schloss von Auvers-sur-Oise
eine Kugel in den Bauch. Van Gogh fiel in Ohnmacht, wachte aber
wenig spater auf und schleppte sich schwer verletzt in die Pension
zurlick. Ravoux, zutiefst erschrocken, legte den Verwundetenin ein
Bett. Wahrend der Nacht wachten Ravoux und Gachet, am Morgen
Ubernahm sein Bruder Theo, der sich mit Vincent dann wahrend
Stunden unterhielt. Weshalb keine sofortige Einlieferung in eine
Klinik veranlasst wurde, bleibt ein Ratsel. Van Gogh starb in den
ersten Stunden des 29. Juli, vermutlich an einer Blutvergiftung.
Das vorliegende Exemplar von «L'homme a la pipe» ist ein einzig-
artiges Zeugnis von van Goghs kraftvoller klinstlerischer Aus-
drucksweise.
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102 Francisco de Goya
Fuendetodos 1746-1828 Bordeaux

Los Caprichos

1796-1798, erste Ausgabe 1799. Folge von 80 Blatt Radierungen. Im
alten, braungriin marmorierten Kalbslederband der Zeit, mit den in
Gold gepragten Ornamentfileten und dem roten Schild mit dem Auf-
druck «CAPRICHOS/DE/GOYA». 30,7 x 21,5 cm, Buchformat. Sehr
gute Abzlge, in sehr schdnem, altem Zustand, das Blatt 66 mit kleiner
eingerissener Druckfalte. Die Seiten z.T. mit Fleckchen und Gebrauchs-
spuren wie Griffknicken. Insgesamt in sehr guter Erhaltung.

Schatzung CHF 325000

Werkverzeichnis

Tomas Harris, Goya, Engravings and Lithographs, Catalogue rai-
sonné, Bd. I, 36115, jeweils l1/1(v. 12), alle Blatter in der 1. Ausgabe
von 1799

Provenienz

Francisco de Goya, Madrid, 1802 als Geschenk an

Slg. Juste de Machado, Madrid, nach alter Tradition von Goyas
Hand auf der «page de garde» der Namenszug «Sr. Machadoy, auf
der Innenseite des Einbandes mit dessen Ex Libris, 1865 durch
testamentarische Verfuigung (vgl. den enthaltenen Brief von Juste
de Machado, datiert vom 2. Februar 1864) an

Slg. Arthur D. Canela, Paris, durch testamentarische Verfligung der
Witwe Arthur D. Canela (gestorben am 3. November 1935) an
Slg. Moquel, Paris

Antiquariat Nicolas Rauch, Genf, Katalog «Les Peintres et le Livrey,
Genf 1957, Kat. Nr. 1, dort erworben von

Slg. Raphael Esmerian, Paris, versteigert bei

Auktion Palais Galliéra, Paris, 11. Dezember 1973, Los 52, dort erwor-
ben von

Privatsammlung Frankreich, versteigert bei

Auktion Galerie Kornfeld, Bern, 22. Juni 1990, Los 37, dort erworben von
Privatsammlung Frankreich

Die aus 80 Blattern bestehende Folge «Los Caprichos», die mit
einem Selbstbildnis des Kiinstlers beginnt, entstand in den Jahren
1797 bis 1798, wobei erste Entwiirfe bereits 1796 angefertigt wur-
den. Inihr vereint Goya gesellschaftliche Satire, scharfe Zeitkritik,
personliche Reflexion und die Darstellung menschlicher Schwa-
chen in einer bis dahin beispiellosen bildnerischen Sprache.

Die Folge wurde 1799 erstmals in Buchform veréffentlicht und am
6. Februar desselben Jahres im «Diario de Madrid» offiziell ange-
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kundigt. Trotz ihrer ausserordentlichen kinstlerischen Qualitat
blieb der kommerzielle Erfolg begrenzt. Die oft verschllsselten,
gleichwohl unmissverstandlich kritischen Darstellungen von Aber-
glauben, gesellschaftlichen Missstadnden, menschlicher Torheit
und kirchlicher Heuchelei fanden beim zeitgendssischen Publikum
nur verhaltene Resonanz und stiessen teilweise auch auf Skepsis.
Im Oktober 1803 entschloss sich Goya, sémtliche Kupferplatten
sowie die noch vorhandenen 240 Exemplare der Folge an die Ver-
waltung des kéniglichen Haushalts unter Konig Carlos IV. zu tGber-
geben. Im Gegenzug erhielt sein Sohn Francisco Javier eine
lebenslange Pension von jéhrlich 12'000 Reales.

Da sich im Jahr 1803 noch 240 Exemplare im Besitz des Kunstlers
beziehungsweise der koniglichen Verwaltung befanden und
zusétzlich eine unbekannte Anzahl bereits verkauft, verschenkt
oder anderweitig verteilt worden war, wird die Hohe der ersten
Auflage von 1799 heute auf etwa 275 bis 300 Exemplare geschatzt.
Damit gehort die Erstausgabe zu den seltensten und begehrtesten
druckgrafischen Publikationen des ausgehenden 18. Jahrhunderts.
Von den urspriinglich gedruckten Exemplaren hat sich nur ein ver-
gleichsweise kleiner Teil erhalten. Im Verlauf von mehr als zwei
Jahrhunderten gingen zahlreiche Folgen verloren oder wurden
getrennt. Besonders die politischen Umwaélzungen und kriegeri-
schen Konflikte in Spanien fiihrten zu erheblichen Verlusten.
Besonders an der vorliegenden Ausgabe ist die lickenlose Prove-
nienz. Der Kiinstler selbst hat sie 1802 an Juste de Machado, Dip-
lomat in Diensten des spanischen Kénigs Carlos V., verschenkt.
Juste de Machado wurde im selben Jahr nach Rom versetzt und
1814 als Erster Sekretar des Botschafters des neuen Koénigs Fern-
ando VII. an den Wiener Kongress delegiert.

Im urspriinglichen, braun marmorierten Kalbslederband des
gebundenen Teils der ersten Ausgabe von 1799 mit in Gold geprag-
ten Ornamenten auf dem Buchriicken und dem roten Schild mit
dem Titel «Caprichos/de/Goya». Der Einband entspricht genau
den Beschreibungen, die Harris fur besonders schéne Exemplare
des fur Goya bestimmten Teils der Auflage von 1799 angibt:
«A number of copies were bound for Goya in Spanish mottled calf
with the titel and the author’s name on the spine in gold letters on
red or green. They are often before the scratch on plate 45 [wie im
vorliegenden Exemplar] and are invariably particularly fine» (Harris,
Band 2, S. 63). Mit dieser bedeutenden Werkgruppe schuf Fran-
cisco de Goya eine der wichtigsten druckgrafischen Folgen der
europaischen Kunstgeschichte.
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103 Francisco de Goya
Fuendetodos 1746-1828 Bordeaux

La Tauromaquia

1815-1816, 1. Ausgabe von 1816. Folge von 33 Blatt Strichatzungen
und Aquatinten auf Bltten. Tafeln 2 und 23 auf Butten Serra mit
Wasserzeichen. Das Titelblatt auf Batten Bartolome Mongelos mit
Wasserzeichen. Je 32,3 x 44,3 cm, Blattgrosse; 31,1x 43 cm, Blatt-
grosse (Titelblatt).

Mit vollen Randern, vereinzelte blasse Stockflecken, kurze, repa-
rierte Einrisse an den Blattrandern, bei einigen Blattern geringfligige
Papierverluste an der unteren linken Blattecke. Zum Teil riickseitig
Spuren alter Montierungen. Tafeln 5, 9 und 13 weisen geringfligige
Buntstiftmarkierungen an den Randern auf, Tafeln 14, 15, 17 und 21
weisen an einem Rand einen kleinen braunen Fleck auf. Die Blatter
sind lose (wie bei der Erstausgabe). Mehrere Tafeln weisen an den
Réandern Druckfarbenrickstande und Druckfalten auf, die herstel-
lungsbedingt sind. In sehr guter Erhaltung.

Schatzung CHF 300000*

Werkverzeichnis
Harris 204-236/I1I/1 (v. 7)

Provenienz

Slg. Marcel Louis Guérin, Paris, auf der Textseite mit Sammlerstempel,
Lugt 1872b, versteigert bei

Auktion Hotel Drouot, Paris, 9. Dezember 1921, Los 126, dort erwor-
benvon

Galerie Sagot-Le Garrec, Paris

Slg. Tomas Harris, London, mit Sammlerstempel, Lugt 4921, in Kom-
mission der Erben des oben Genannten bei

P. and D. Colnaghi & Company, London, 1976

Auktion Christiers, London, 4. Dezember 2007, Los 201, dort erwor-
ben von

Privatsammlung London

Die Folge enthalt:

1. Modo con que los antiguos espanoles cazaban los toros &
caballo en el campo. Harris 204/111/1.

2. Otro modo de cazar & pie. H.205/I1I/1.

3. Los moros establecidos en Espaia, prescindiendo de las
supersticiones de su Alcoran, adoptaron esta caza y arte, y
lancean un toro en el campo. H. 206/I11/1.

4. Capean otro encerrado. H. 207/II/1.

5. Elanimoso moro Gazul es el primero que lanced toros enregla.
H. 208/111/1.

6. Los moros hacen otro capeo en plaza con su albornoz. H. 209/
/.

7. Origen de los arpones 6 banderillas. H. 210/I11/1.

. Cogida de un moro estando en la plaza. H. 211/1lI/1.

9. Un caballero espaiiol mata un toro despues de haber perdido
el caballo. H. 212/111/1.

10. Carlos V.lanceando un toro en la plaza de Valladolid. H. 213/111/1.

11. El Cid Campeador lanceando otro toro. H. 214/111/1.

12. Desjarrete de la canalla con lanzas, medias-lunas, banderillas
y otras armas. H. 215/I1I/1.

13. Un caballero espaiol en plaza quebrando rejoncillos sin auxi-
lio de los chulos. H. 216/111/1.

14. Eldiestrisimo estudiante de Falces, embozado burla al toro con
sus quiebros. H. 217/111/1.

15. Elfamoso Martincho poniendo banderillas al quiebro. H. 218/I11/1.

16. El mismo vuelca un toro en la plaza de Madrid. H. 219/11I/1.

17. Palenque de los moros hecho con burros para defenderse del
toro embolado. H. 220/11I/1.

18. Temeridad de Martincho en la plaza de Zaragoza. H. 221/111/1.

19. Otra locura suya en la misma plaza. H. 222/I1I/1.

¢}
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20. Ligerezay atrevimiento de Juanito Apifiani en la de Madrid. H.
223/1/1.

21. Desgracias acaecidas en el tendido de la plaza de Madrid, y
muerte del alcalde de Torrejon. H. 224/111/1.

22. Valor varonil de la célebre Pajuelera en la de Zaragoza. H. 225/I11/1.

23. Mariano Ceballos, alias el Indio, mata el toro desde su caballo.
H. 226/I111/1.

24. El mismo Ceballos montado sobre otro toro quiebra rejones
en la plaza de Madrid. H. 227/I11/1.

25. Echan perros al toro. H. 228/111/1.

26. Caida de un picador de su caballo debajo del toro. H. 229/11I/1.

27. Elcélebre Fernando del Toro, barilarguero, obligando 4 la fiera
con su garrocha. H. 230/I11/1.

28. Elesforzado Rendon picando un toro, de cuya suerte murié en
la plaza de Madrid. H. 231/1lI/1.

29. Pepe lllo haciendo el recorte al toro. H. 232/111/1.

30. Pedro Romero matando & toro parado. H. 233/111/1.

31. Banderillas de fuego. H. 234/l11/1.

32. Dos grupos de picadores arrollados de seguida por un solo
toro. H. 235/I1I/1.

33. La desgraciada muerte de Pepe lllo en la plaza de Madrid. H.
236/111/1.

34. Titelblatt

Francisco de Goyas «Tauromaquia» zahlt heute zu den seltensten
und begehrtesten Folgen der européischen Druckgrafik. Das vor-
liegende Exemplar befand sich im 19. und friihen 20. Jahrhundert
im Besitz bedeutender Sammler und Kenner. Gegen Ende des
19. Jahrhunderts gehorte es dem franzdsischen Sammler Marcel
Louis Guérin (1873-1948), der insbesondere flir seine ausserge-
wohnliche Sammlung seltener Probedrucke bekannt war und her-
ausragende Blatter von Henri de Toulouse-Lautrec, Edgar Degas
und Jean-Louis Forain besass. Teile seiner Sammlung wurden 1921
im Hotel Drouot in Paris versteigert. Spater kam es in die Sammlung
des Kunsthistorikers und Sammlers Tomas Harris (1908-1964). Har-
ris, dessen grundlegende Monografie liber Goya auf jahrzehntelan-
gen Forschungen in 6ffentlichen und privaten Sammlungen Europas
und der Vereinigten Staaten beruhte, schuf das bis heute massgeb-
liche Standardwerk zum Kiinstler. Zugleich besass er selbst eine der
bedeutendsten Privatsammlungen von Goyas Druckgrafik.

Die zwischen 1815 und 1816 entstandene Folge umfasst 33 Radierun-
gen mit Aquatinta. Goya schildert den Stierkampf darin nicht allein als
nationales Symbol Spaniens, sondern als historisches, gesellschaft-
liches und existenzielles Schauspiel. Die meisterhafte Verbindung fein
abgestufter Tonwerte mit virtuoser Radiertechnik und einer eindrucks-
vollen Hell-Dunkel-Wirkung verleiht den Blattern eine aussergewohn-
liche dramatische Dichte und bis heute unerreichte Ausdruckskraft.
Inhaltlich knlipft Goya an die wenige Jahre zuvor erschienene Schrift
«Tauromaquia o Arte de Torear» des beriihmten Stierkdmpfers José
Delgado y Gélvez (1754-1801), genannt «Pepe lllo», an. Das erstmals
1796 veréffentlichte und 1804 erweiterte Handbuch kodifizierte die
Regeln der modernen Corrida und trug wesentlich zu ihrer Etablie-
rung als bis heute pragende Form des spanischen Stierkampfes bei.
Pepe lllo verstand den Stierkampf als disziplinierte Kunst und grenzte



ihn bewusst von den élteren, weniger reglementierten Formen der
Stierfeste ab. Die moderne Corrida vereinte Elemente der aristokra-
tischen Reiterspiele, der volkstimlichen Stierlaufe und der stadti-
schen Schlachtfeste zu einem streng choreographierten Ablauf,
dessen Mittelpunkt die Virtuositat des Matadors bildete. Die Karriere
Pepe lllos fand am 11. Mai 1801 ein tragisches Ende, als er in der Arena
von Madrid von einem Stier tédlich verletzt wurde. Sein kleines Lehr-
buch sollte nicht nur Goya, sondern spéter auch Pablo Picasso zu
einigen ihrer bedeutendsten grafischen Schdpfungen inspirieren.
Sowohl Loys H. Delteil als auch Tomas Harris berichten, dass Goya

22 28

selbst zweimal als Stierkdmpfer in der Arena auftrat. Seine persén-
liche Vertrautheit mit dem Geschehen verleiht der «Tauromaquia»
daher eine aussergewodhnliche Authentizitat und erzahlerische
Intensitat. Nicht zuletzt deshalb zahlt die Folge neben den
«Caprichos» und den «Desastres de la Guerra» zu den grossen
druckgrafischen Hauptwerken des Kunstlers und gehdrt bis heute
zu den begehrtesten Zyklen seines grafischen CEuvres.

Das vorliegende Album mit der vollstandigen Folge der «Tauroma-
quia» in aussergewdhnlich schéner Erhaltung und hervorragender
Druckqualitat ist von grosser Seltenheit.



104 Raymond Hains

Saint-Brieuc 1926-2005 Paris

Tole

1967. Zerrissene, collagierte Plakate auf Zinkblech. 110 x 104,5 cm. Riickseitig
vom Kiinstler in Filzstift signiert und datiert <Raymond Hains 1967». Dem Alter
und der Intention des Kulnstlers entsprechend in schéner Erhaltung.

Schéatzung CHF 60000*

Provenienz

Slg. Commerzbank, Frankfurt am Main, dort 1990 erworben von
Galerie Renée Ziegler, Zlirich

Privatsammlung Schweiz

Ausstellungen

Paris 2001, JGM Galerie, FIAC, ohne Kat.

Koéln 2003, Galerie Reckermann, Mauern, Oberflache, Haut, ohne Kat
Zlrich/Ko6In 2010, Galerie Ziegler/Galerie Reckermann, 50 Ans Nouveaux Réa-
listes, S. 30, S. 37

Raymond Hains ist ein bedeutender Vertreter der Nouveaux Réalistes. Er sam-
melte gemeinsam mit seinem Kiinstlerfreund Jacques Villeglé (vgl. Kat. 292 )
Strassenplakate, zerriss diese und flgte die Teile in einem neuen Kontext zu
einem eigenen Kunstwerk, den «affiches lacérées», zusammen. Bereits in den
1940er-Jahren arbeiteten Hains und Villeglé intensiv mit dem Medium des
Plakats und relativierten so den Kunstbegriff des 20. Jahrhunderts, indem sie
zeigten, dass selbst zerrissene, zufallig gefundene Strassenplakate zu Gegen-
wartskunst veredelt werden kénnen. Exemplarisch fir den Nouveau Réalisme.






105 Al Held

New York 1928-2005 Todi

White T

1965. Acryl auf Leinwand. 116 x 89 cm. Riickseitig auf der Leinwand vom Kiinst-
ler signiert, bezeichnet und datiert <AL HELD PARIS 65». Auf dem originalen
Chassis. In der weissen Farbe unten rechts befindet sich eine vertikale, leicht
grauliche Verfarbung, stellenweise mit Krakellren. Insgesamt in sehr guter
Erhaltung. Im Originalrahmen.

Schéatzung CHF 45000”

Provenienz

Atelier des Kiinstlers, dort 1965 erworben von
Galerie Renée Ziegler, Ziirich

Privatsammlung Schweiz

Ausstellungen

Amsterdam 1966, Stedelijk Museum, Al Held, mit Etikett

Rotterdam 1966, Museum Boymans-van Beuningen, American Paintings,
Kat. Nr. 24

Zurich 1969, Kunsthaus, Der Raum in der amerikanischen Kunst 1948-1968,
The Art of the Real USA 1948-1968, mit Etikett

Im Jahr 1965 befand sich Al Held in einer entscheidenden Phase seines klnst-
lerischen Wandels. Die in dieser Zeit entstandenen grossformatigen abstrak-
ten Gemalde, darunter die sogenannte «Alphabet-Serie», markieren den Uber-
gang von einem groben, expressiven Impasto zu klar definierten geometrischen
Formen und préagnanten Farbkontrasten. Scharf konturierte Flachen treten an
die Stelle des gestischen Pinselstrichs und verleihen den Kompositionen eine
neue formale Prazision. Das vorliegende Gemalde mit seiner flachigen, farbigen
Geometrie ist ein charakteristisches Beispiel fur Helds Schaffen dieser Werk-
phase und Uberzeugt durch seine ausgewogene &sthetische Balance.






106 Alexej von Jawlensky
Torschok 1864—-1941 Wiesbaden

Abstrakter Kopf: Aurora

1931. Ol auf Leinwandpapier auf Sperrholz aufgezogen. 42,5 x 33 cm.
Unten links vom Kiinstler monogrammiert «A.J.», unten rechts
datiert «31». In sehr guter Erhaltung.

Schéatzung CHF 500000

Werkverzeichnis

Maria Jawlensky/Lucia Pieroni-Jawlensky/Angelica Jawlensky,
Alexej von Jawlensky, Catalogue Raisonné of the Oil Paintings,
Band 2, 1914-1933, Miinchen 1992, Nr. 1366

Provenienz
Nachlass des Kiinstlers
Privatsammlung Schweiz

Literatur

Clemens Weiler, Alexej Jawlensky, Kéln 1959, Kat. Nr. 353
Clemens Weiler, Alexej Jawlensky, Kdpfe, Gesichter, Meditationen,
Hanau 1970, Kat. Nr. 265

Angelica Jawlensky, Il volto come icona, Mailand 1991, S. 124
Angelica Jawlensky, A Longing for God, Mailand 1991, S. 136

Ausstellungen

Munchen/Essen/Zirich 1977, Haus der Kunst/Museum Folkwang/
Kunsthaus, Die Dreissiger Jahre, Schauplatz Deutschland, Kat. Nr. 28
Wasserburg 1979, Ganserhaus, Vom Abbild zum Urbild, Kat. Nr. 31
Dusseldorf 1982, Kunstverein, Bilder sind nicht verboten, Kat. Nr. 75
Minchen/Baden-Baden 1983, Stadtische Galerie im Lenbachhaus/
Staatliche Kunsthalle, Alexej Jawlensky, Kat. Nr. 187

New York 1987, Leonard Hutton Galleries, Jawlensky, Father and
Son, Kat. Nr. 59

Alexejvon Jawlensky wurde in der russischen Stadt Torzhok gebo-
ren und zog im Alter von zehn Jahren mit seiner Familie nach Mos-
kau. Nach einer militéarischen Ausbildung entdeckte er um 1880 auf
der Moskauer Weltausstellung seine Leidenschaft fiir die Malerei.
Dank guter gesellschaftlicher Kontakte konnte er nach St. Peters-
burg versetzt werden, wo er von 1889 bis 1896 an der Kunstaka-
demie studierte und zugleich Militardienst leistete. Uber den rus-
sischen Realisten llja Repin (1844-1930) lernte er Marianne von
Werefkin kennen, die ihn als Mentorin und Férderin unterstitzte

und ihre eigene klinstlerische Arbeit zugunsten seiner Entwicklung
zurlickstellte.

1894 Ubersiedelten Jawlensky und Werefkin nach Minchen, wo er
an der Privatschule von Anton AZbe studierte. Dort begegnete er
Wassily Kandinsky und arbeitete spater in Murnau gemeinsam mit
Kandinsky und Gabriele Minter. In diesem Umfeld entstanden die
Ideen fiir die Neue Kunstlervereinigung Minchen sowie zur expres-
sionistischen Bewegung Der Blaue Reiter. Spater griindete Jaw-
lensky gemeinsam mit Kandinsky, Klee und Feininger die Gruppe
Die Blauen Vier.

Jawlenskys friihe Minchner Werke zeichnen sich durch leuchtende
Farben, expressive Formgebung und den Einfluss avantgardisti-
scher Stromungen aus. Der Austausch mit Kiinstlern wie Emil Nolde
und Henri Matisse pragte seine Entwicklung nachhaltig. Seit 1914
verfolgte Jawlensky konsequent den Weg zur Abstraktion. Schritt-
weise reduzierte er die Formen seiner Motive auf ein elementares
Grundschema, das er variierend und seriell weiterentwickelte.
Besonders deutlich wird dies in seinen Darstellungen des mensch-
lichen Antlitzes.

Ab 1918 entstanden die Zyklen der «abstrakten» beziehungsweise
«konstruktiven Képfe», gefolgt von den Serien der «<mystischen
Kopfe» (1917-1919) und der «Gesichter des Erldsers» (1918-1920).
Inspiriert von der Tradition russisch-orthodoxer Ikonen verdichtete
Jawlensky das Gesicht zu einer nahezu zeitlosen Chiffre. Augen,
Brauen, Nase und Mund strukturieren die Bildflache in klare geo-
metrische Bereiche. Die Nase erscheint als reduzierte L-Form,
wahrend ein kreuzartiges Liniengeflige das Antlitz durchzieht. Der
frontal dargestellte Kopf flllt den gesamten Bildraum und wird zum
Trager spiritueller und seelischer Ausdruckskraft. Eine geschlechts-
neutrale Physiognomie, reduzierte Formen und gedampfte Farb-
klange verleihen diesen Werken eine meditative und mystische
Dimension.

Jawlenskys Spéatwerk zeugt von seiner Suche nach einem univer-
sellen Urbild des menschlichen Gesichts. Trotz zunehmender-
Arthritis, die sein Schaffen ab 1929 stark einschrankte und ihn 1937
nahezu zur Aufgabe der Malerei zwang, blieb seine Kunst vondem
Streben nach geistiger Konzentration und innerer Transzendenz
sowie von einer tiefglaubigen Haltung gepragt.

Das vorliegende Werk zeichnet sich durch eine bemerkenswert
ausgewogene Komposition und eine harmonisch abgestimmte
Farbgebung aus.






107 Alexej von Jawlensky
Torschok 1864—-1941 Wiesbaden

Grosses Stillleben: Rosen mit gelber Vase

Dezember 1935. Ol auf Leinwandpapier, auf Karton aufgezogen, auf Hart-
faserplatte montiert. 25,5 x 18,5 cm. Unten links vom Klinstler monogrammiert
«A.J.», rechts datiert «35». Rlickseitig von Lisa Kimmel bezeichnet «A. Jaw-
lensky X111935 N. 1», darunter bezeichnet «<Rosen mit gelber Vase». Die Schich-
ten sind verklebt. Tadellos in der Erhaltung.

Schéatzung CHF 150000

Werkverzeichnis

Maria Jawlensky/Lucia Pieroni-Jawlensky/Angelica Jawlensky, Alexej von
Jawlensky, Catalogue Raisonné of the QOil Paintings, Band 3, 1934-1937, Mln-
chen 1993, Nr. 1774

Provenienz
Nachlass des Kiinstlers
Privatsammlung Schweiz

Literatur
Clemens Weiler, Alexej Jawlensky, Kéln 1959, Nr. 759

Ausstellung
Minchen 1956, Galerie Otto Stangl, Alexej von Jawlensky, Ausstellung zum
100. Geburtstag

Das vorliegende Werk zeigt Rosen in einer gelben Vase vor dunkelbraunem
Grund. Jawlensky hat die Bllten in intensivem Rot mit kraftigen Pinselstrichen
herausgearbeitet. Die griinen Stiele strukturieren die Komposition vertikal,
wahrend links eine weisse Figur und rechts eine blaue Karaffe das Stillleben
komplettieren. Die Olmalerei auf Leinwandpapier ist energisch aufgetragen,
die einzelnen Farbschichten sind deutlich sichtbar. Die dunkle Grundierung
lasst die leuchtenden Farben der Bliten intensiv wirken. Jawlensky arbeitet mit
breiten, expressiven Strichen, wobei die Formensprache vereinfacht ist und
die Farbe dominiert.

Diese Arbeit entstand 1935, in einer Phase, in der sich Jawlensky intensivdem
Stillleben und den Meditationsbildern widmete. Der Kiinstler, der sich seit den
1910er-Jahren dem Expressionismus verpflichtet hatte, entwickelte in seinen
spateren Stillleben eine eigensténdige Bildsprache. Stilistisch verbindet Jaw-
lensky expressionistische Farben mit einer kontemplativen Haltung gegenlber
dem einfachen Motiv.






108 Alfred Jensen

Guatemala-Stadt 1903-1981 Livingston

An Influence of the Earth’s Motion
on Optical Phenomena

1961. Olund Gips auf Leinwand. 161,5 x 121,5 cm. Riickseitig auf der Leinwand
vom Kunstler betitelt, mit Angabe der Masse, signiert und datiert «Title: <An
Influence of the earth’s motion on optical phenomenan / Size 64»x48» [ Painted
by Alfred Jensen/1961». Auf dem originalen Chassis, in der originalen Nage-
lung, stellenweise leichte Krakelliren und minime Farbausbriiche. Im Original-
rahmen. In sehr guter Erhaltung.

Schatzung CHF 60000*

Provenienz

Annely Juda Fine Art, London, dort 1997 erworben von
Galerie Renée Ziegler/Galerie Ziegler, Zirrich
Privatsammlung Schweiz

Ausstellungen

Basel 1964, Kunsthalle, Alfred Jensen, Kat. Nr. 38

Zurich 1966, Galerie Renée Ziegler, Alfred Jensen, Kat. Nr. 9

Zirich, 1998, Galerie Renée Ziegler, Neue Ankaufe 97/98

Mouans-Sartou 2007, Espace de I'Art Concret, Gottfried Honegger, Des ren-
contres qui m'‘ont marqué

Winterthur 2015, Kunstmuseum, Alfred Jensen, Werke aus Schweizer Samm-
lungen im Kunstmuseum Winterthur, Kat. Nr. 31

Das vorliegende Gemalde verdeutlicht, dass sich Alfred Jensen fokussiert mit
naturwissenschaftlichen Fragestellungen auseinandersetzte. Diese themati-
sche Ausrichtung steht exemplarisch flr sein gesamtes Werk, das von einer
theoretischen Tiefe gepragt ist. Seine intensive Beschaftigung mit wissen-
schaftlichen, mathematischen, philosophischen und kulturgeschichtlichen
Ordnungssystemen pragte sein kiinstlerisches Schaffen nachhaltig und findet
in seinen Gemalden einen unmittelbaren Ausdruck. Seine Werke sind somit
nicht nur malerische Kompositionen, sondern zugleich visuelle Manifestationen
eines komplexenintellektuellen Denkens. Der Kunsthistoriker Wieland Schmied
beschreibt diese aussergewdhnliche geistige Bandbreite im Ausstellungska-
talog der Kunsthalle Bern von 1973 treffend: «Die Zahl der Ordnungssysteme,
in die sich Alfred Jensen versenkt hat, ist scheinbar unbegrenzt: die Kalender
der Maya und der Inka und die Bauplane der mexikanischen und &gyptischen
Pyramiden, indianische und chinesische Zahlensysteme, Schriften, Symbole
und Hieroglyphen, die Regel des Goldenen Schnitts und der Satz des Pytha-
goras, die Lehren der Pythagoraer und der Orphiker, die Zeichen und Hauser
des Tierkreises, das delphische Orakel und die Weissagungen des | Ging,
Leonardo da Vincis Schriften und Goethes Farbenlehre.».

Alfred Jensen war ein Denker von besonderer intellektueller Neugier und
zugleich ein Klnstler von grosser gestalterischer Begabung. Wie kaum ein
anderer verstand er es, komplexe theoretische Konzepte in eigenstandige
visuelle Bildwelten von beeindruckender Ausdruckskraft zu Gbersetzen.






109 Ernst Ludwig Kirchner

Aschaffenburg 1880-1938 Davos

&WD® Paar im Atelier

1908. Pastell auf Velin. 90 x 69,2 cm. Riickseitig unten links mit dem Basler
Nachlassstempel und der Bezeichnung «FS DRE/BG 586». Am Blattrand mit
mehreren, alt hinterlegten Einrissen und kleinen Loéchern. An mehreren Stellen
mit Flecken, Knittern und einem Wasserfleck in der linken unteren Ecke. In guter
Gesamterhaltung.

Schatzung CHF 375000"

Provenienz

Gallery Felix Landau, Los Angeles, versteigert bei

Auktion Galerie Kornfeld, Bern, 13. Juni 1974, Los 435, dort erworben von

Slg. Eberhard W. Kornfeld, Bern, rlickseitig mit dem Sammlerstempel, Lugt 913b

Literatur

Graubinden Exclusiv, Magazin, Ausgabe Nr. 6, Winter 1992/1993, Abb. S. 54
Heide Skowranek/Karin Schick, Text zu «Strassenbahn (in Dresden)», 1909, in:
Ausstellungskatalog, Keiner hat diese Farben wie ich, Kirchner malt, Davos,
Kirchner Museum, 2011, S. 111

Ausstellungen

Basel 1979/1980, Kunstmuseum, Ernst Ludwig Kirchner, Nachzeichnung seines
Lebens, Kat. Nr. 16

Bern 1989, Kunstmuseum Bern, Von Goya bis Tinguely, Aquarelle und Zeich-
nungen aus einer Privatsammlung [Slg. Eberhard W. Kornfeld], Kat. Nr. 156
Davos 1998/1999, Kirchner Museum, Werke aus der Sammlung E.W. Kornfeld,
Kat. Nr. 55

Dresden 2001/2002, Galerie Neue Meister, Die Briicke in Dresden 1905-1911,
Kat. Nr. 183

Madrid 2003, Fundacién Juan March, Espiritu de modernidad, de Goya a
Giacometti, Obra sobre papel de la coleccién Kornfeld, Kat. Nr. 59

Wien 2008/2009, Albertina, Wege der Moderne, Aus der Sammlung Eberhard
W. Kornfeld, Kat. Nr. 94

Salzburg 2009/2010, Museum der Moderne, Ernst Ludwig Kirchner, Kat. Nr. 47
Hamburg 2010/2011, Kunsthalle, Ernst Ludwig Kirchner, Kat. Nr. 128

Bern 2013, Galerie Kornfeld, Ernst Ludwig Kirchner, Olbilder, Aquarelle, Zeich-
nungen, Graphik, Nr. 10 (ohne Kat.)

Bern 2013/2014, Zentrum Paul Klee, Zwischen Briicke und Blauer Reiter, Hanna
Bekker vom Rath als Wegbereiterin der Moderne (ausser Kat.)

Minchen 2014, Pinakothek der Moderne, Farbenmensch Kirchner, Kat. Nr. 31
Lausanne 2018, Fondation de I'Hermitage, Pastels du 16e au 21e siécle,
Kat. Nr. 117

Die ausserst grosse und farbenreiche Zeichnung zeigt ein nacktes Paar in
Kirchners Atelier an der Berlinerstrasse 80 in Dresden. Links im Raum ist ein
Ofen zu erkennen. Die mit wenigen Strichen farbenfroh ausgefiihrte Arbeit ist
typisch fir Kirchners Zeichenstil ab 1908. Der Kiinstler liess sich von Gemélden
und Zeichnungen der Fauves inspirieren, die er in der Ausstellung im Dresdner
Kunstsalon Emil Richter im September 1908 gesehen hatte. Das vorliegende
Werk steht in einer Reihe sehr dhnlicher Blatter, die sich alle mit dem Thema
des Aktes auseinandersetzen.






110 Ernst Ludwig Kirchner
Aschaffenburg 1880-1938 Davos

&W®» Windmihle
(Die Windmiihle bei Moritzburg)

1910. Ol auf Leinwand. 81x70,5 cm. Unten rechts vom Kiinstler
signiert «E L Kirchner». Auf dem originalen Chassis, in der alten
Nagelung. Am Bildrand durch den Rahmen berieben. Mit feinen,
retuschierten Krakellren sowie mit stellenweise weiteren Retu-
schen. In guter und farbfrischer Erhaltung. In einem vom Kunstler
goldfarben gefassten Originalrahmen.

Schatzung CHF 1500000*

Werkverzeichnis
Donald E. Gordon, Ernst Ludwig Kirchner, Mit einem kritischen
Katalog sémtlicher Gemalde, Miinchen 1968, Nr. 131

Provenienz

Direkt vom Kiinstler um 1918 an

Slg. Dr. Ludwig Binswanger (1881-1966), Kreuzlingen, dort erwor-
benvon

Slg. Eberhard W. Kornfeld, Bern, riickseitig auf dem Chassis mit
dem Sammlerstempel, Lugt 913b

Literatur

Anton Henze, Ernst Ludwig Kirchner, Leben und Werk, Stuttgart/
Zirich 1980, S. 23 1.

Bernd Hunlich, Dresdener Motive in Werken der Kiinstlergemein-
schaft Bricke, in: Jahrbuch der Staatlichen Kunstsammlungen
Dresden, Bd. 13, Beitrage, Berichte, 1981, S. 69, S. 93

Bernd Hunlich, Moritzburger Ortsmotive der Kiinstlergruppe
Briicke, in: Dresdener Kunstblatter Heft 6, 1990, S. 177, Abb. auf
Umschlag

Ausstellungen

Dusseldorf 1960, Kunstverein fir Rheinlande und Westfalen, Ernst
Ludwig Kirchner, Kat. Nr. 11

Paris 1966, Musée National d'art moderne, Le fauvisme frangais et
les débuts de I'expressionnisme allemand, Kat. Nr. 208

Miinchen 1966, Haus der Kunst, Der franzdsische Fauvismus und
der deutsche Friihexpressionismus, Kat. Nr. 208

Basel 1967, Kunsthalle, Ernst Ludwig Kirchner und Rot-Blau,
Kat. Nr. 21

Seattle/Pasadena/Boston 1968/1969, Art Museum/Art Museum/
Museum of Fine Arts, Ernst Ludwig Kirchner, Kat. Nr. 22
Schaffhausen 1972, Museum zu Allerheiligen, Die Kiinstler der «Br-
cke», Kat. Nr. 79

Berlin 1973, Briicke-Museum, Klnstler der Brlicke, Gemalde der
Dresdner Jahre 1905-1910, Kat. Nr. 48

Basel 1979/1980, Kunstmuseum, Ernst Ludwig Kirchner, Nachzeich-
nung seines Lebens, Kat. Nr. 1

Bonn 1985/1988, Villa Hammerschmidt, Residenz des Bundespra-
sidenten

Moritzburg 1995, Schloss Moritzburg, Kinstler der Briicke in
Moritzburg, Kat. Nr. 13

Koéln 1996, Museum Ludwig, Die Expressionisten, Kat. Nr. 127
Ingelheim 1998, Internationale Tage, Altes Rathaus, Fauvismus und
Expressionismus 1905-1911, Abb. S. 63 und S. 153

Davos 1998/1999, Kirchner Museum, Werke aus der Sammlung
Eberhard W. Kornfeld, Kat. Nr. 58

Bern 2001, Galerie Kornfeld, Ernst Ludwig Kirchner, Olbilder, Aqua-
relle, Graphik, Zeichnungen, Wirkereien, Kat. Nr. 9

Dresden 2001/2002, Galerie Neue Meister, Die Briicke in Dresden
1905-1911, Kat. Nr. 324

Rom 2002, Complesso del Vittoriano, Gli Espressionisti 1905-1920,
Abb. S. 65

Davos 2005, Kirchner Museum, Ernst Ludwig Kirchner und die
«Bruicke», Die Jahresmappen der Briicke 1906-1912 und die Chro-
nik der Briicke KG 1913, aus der Sammlung Eberhard W. Kornfeld,
Bern-Davos, Abb. S. 72

Wien 2008/2009, Albertina, Wege der Moderne, Aus der Sammlung
Eberhard W. Kornfeld, Kat. Nr. 94

Bern, Kunstmuseum, Leihgabe bis 2024

Das Gemalde istim Werkkatalog mit «WindmUihle» bezeichnet und
entstand 1910 (Gordon 131). Es muss im Sommer gemalt worden
sein, worauf die Heuschober im Vordergrund des Bildes hindeuten.
Erst 1990 konnte Bernd Huinlich die Miihle durch den Fund einer
Postkarte aus der Zeit um 1912 nach Moritzburg zuordnen (Hiinlich
1990, S. 177). Das Werk gelangte im Frihjahr 1918 in den Besitz von
Dr. Ludwig Binswanger. Er war Kirchners Arzt, als sich dieser vom
Herbst 1917 bis zum Sommer 1918 im Sanatorium Bellevue in Kreuz-
lingen aufhielt.






111 Ernst Ludwig Kirchner
Aschaffenburg 1880-1938 Davos

@&¥® Villaim Park
(Villa bei der Waldschlésschenbrauerei
in Dresden) (recto) —
Lehmgrube bei Dresden (verso)

1911. Ol auf Leinwand. 65 x 92 cm (recto) — 63,5 x 90,5 cm (verso), je Lichtmass.
Unten rechts vom Kunstler signiert «E. L. Kirchner» (recto). Leinwand in einem,
inder Artvon Kirchner, neuzeitlichen Rahmen festmontiert, damit das Gemalde
beidseitig prasentiert werden kann. In der Bildmitte mit nadelkopfgrossen Farb-
verlusten, ebenso am rechten Rand und im unteren Bildrand. Mit HaarkrakelU-
ren Uber die gesamte Malschichtoberflache. Vorder- sowie Riickseite des
Werkes in guter und sehr farbfrischer Erhaltung.

Schéatzung CHF 1250000"

Werkverzeichnis
Donald E. Gordon, Ernst Ludwig Kirchner, Mit einem kritischen Katalog samt-
licher Gemalde, Miinchen 1968, Nr. 208/208v

Provenienz

Direkt vom Klinstler an

Slg. Helene und Lucius Spengler-Holsboer, Davos, 1943 durch Erbschaft an
Slg. Leny (Helene) Miller-Spengler, Feldbrunnen (1969)

Slg. Eberhard W. Kornfeld, Bern

Literatur

Bernd Hunlich, Dresdener Motive in Werken der Kiinstlergemeinschaft «Bri-
cke», in: Jahrbuch der Staatlichen Kunstsammlungen Dresden, Bd. 13, Beitrage,
Berichte, 1981, S. 89 und S. 93

Gunther Gercken, Ernst Ludwig Kirchner, Kritisches Werkverzeichnis der
Druckgraphik, Bern 2013, Bd. II, Nr. 525

Ausstellungen

Dusseldorf 1960, Kunstverein fir die Rheinlande und Westfalen, Ernst Ludwig
Kirchner, Kat. Nr. 24

Basel 1967, Kunsthalle, Ernst Ludwig Kirchner und Rot-Blau, Kat. Nr. 25

Basel 1979/1980, Kunstmuseum, Ernst Ludwig Kirchner, Nachzeichnung seines
Lebens, Kat. Nr. 4

Davos 1998/1999, Kirchner Museum, Werke aus der Sammlung Eberhard W.
Kornfeld, Kat. Nr. 61

Treviso 1999/2000, Casa di Carraresi, Da Cézanne a Mondrian, Abb. S. 181
Bern 2001, Galerie Kornfeld, Ernst Ludwig Kirchner, Olbilder, Aquarelle, Graphik,
Zeichnungen, Wirkereien, Kat. Nr. 13

Rom 2002, Complesso del Vittoriano, Gli espressionisti 1905-1920, Abb. S. 66
Davos 2005, Kirchner Museum, Ernst Ludwig Kirchner und die «Briicken,
Abb. S.76

Wien 2008/2009, Albertina, Wege der Moderne, Aus der Sammlung Eberhard
W. Kornfeld, Kat. Nr. 102

Davos 2011/2012, Kirchner Museum, Keiner hat diese Farben wie ich, Kirchner
malt, Abb. S. 99

Bern 2013, Galerie Kornfeld, Ernst Ludwig Kirchner, Olbilder, Aquarelle, Zeich-
nungen, Graphik, Nr. 95, ohne Kat.

Bern 2013/2014, Zentrum Paul Klee, Zwischen Briicke und Blauer Reiter, Hanna
Bekker vom Rath als Wegbereiterin der Moderne, ausser Kat.

Das Gemalde «Villa bei der Waldschlésschenbrauerei in Dresden» (Gordon
208) ist vermutlichim Sommer 1911 dort entstanden. Die in einem Park oberhalb
der Elbe gelegene Villa prasentiert sich noch heute in nahezu identischer Form.
Auf der Riickseite befindet sich das undatierte Gemalde «Lehmgrube bei Dres-
den» (Gordon 208v), das im Zusammenhang mit einer Farblithografie und einer
Federzeichnung etwas friiher entstanden sein muss. Die friiheste Datierung
aus dieser Gruppe findet sich auf der Federzeichnung «Lehmgrube (Hauser in
Dresden)» aus dem Jahre 1906, ehemals Sammlung Dr. Frédéric Bauer (1883—
1957), Davos, heute im Kupferstichkabinett der Hamburger Kunsthalle. Die
verschiedenen Exemplare der Farblithografie «Lehmgrube bei Dresden» (Ger-
cken 525) tragen die Jahreszahlen 1908 sowie 1910.

Recto







112 Ernst Ludwig Kirchner

Aschaffenburg 1880-1938 Davos

&WD Potsdamer Platz

1913. Rohrfeder in schwarzer Tusche auf Velin, mit Pinsel in dunkelbrauner
Tusche Uberarbeitet und mit Rohrfeder in schwarzer Tusche nochmals Gber-
zeichnet. 53 x 39 cm. Unten rechts vom Kiinstler in Bleistift signiert und datiert
«E L Kirchner 13», riickseitig von Christian A. Laely mit der Phantom-SIg.-Nr.
«KZ 207» bezeichnet. Mit einzelnen Knittern, mit minimalem Einriss links und
unten am Blattrand. In sehr guter und farbfrischer Erhaltung.

Schéatzung CHF 250000*

Provenienz

Nachlass des Kunstlers, Davos

Phantom-Slg. Gervais, Zlirich/Lyon (1946), 1948 verkauft durch die Kunsthalle
Bern an

Privatsammlung Schweiz, versteigert bei

Auktion Galerie Kornfeld, Bern, 17. Juni 2011, Los 85, dort erworben von

Slg. Nelson Blitz, New York, versteigert bei

Auktion Galerie Kornfeld, Bern, 14. Juni 2013, Los 55, dort erworben von

Slg. Eberhard W. Kornfeld, Bern, rliickseitig mit dem Sammlerstempel, Lugt 913b

Literatur

Donald E. Gordon, Ernst Ludwig Kirchner, Mit einem kritischen Katalog samt-
licher Gemaélde, Miinchen 1968

Eberhard W. Kornfeld, Die Sammlung von hochwertigen Papierarbeiten von
Ernst Ludwig Kirchner des Industriellen-Ehepaars Gervais, Zlrich-Lyon, Ein
Phantom, Bern 2017

Ausstellung
Zirich 2017, Kunsthaus, Ernst Ludwig Kirchner, Grossstadtrausch, Naturidyll,
Die Berliner Jahre, Kat. Nr. 80

Wohl die bedeutendste Vorarbeit zu dem heute in der Berliner Nationalgalerie
befindlichen Olbild «Potsdamer Platz» von 1914 (Gordon 370), die die endgil-
tige Komposition des Gemaldes schon sehr nahe kommt. Im Bild wurde ledig-
lich auf das in der Zeichnung festgehaltene Auto rechts verzichtet, wahrend
die beiden zentralen Frauenfiguren in der Bildmitte sowie die Architektur des
Hintergrundes — das «Haus Vaterland» und die hohen Eingangsbégen des
Bahnhofs Potsdamer Platz — nahezu unveréndert in die Komposition ibernom-
men wurden. Diese fiir das Hauptbild aus dem malerischen CEuvre des Kiinst-
lers wichtigste Vorzeichnung wurde lange in der Literatur nicht erfasst, da
Kirchner sie weder verkaufte noch publizierte, sodass sie in den Bestand sei-
nes Nachlasses tiberging. Mit der Ordnung und Inventarisierung des Nachlas-
ses wurde 1946 der Kiinstler Christian A. Laely (1913-1992) beauftragt, der mit
Kirchner und seiner Lebensgefahrtinin engem Kontakt stand. Laelys Aufenthalt
im Wildbodenhaus in den Tagen vom 15. bis 27. April 1946 stellt zweifellos den
Anfang der «<Sammlung Gervais» dar. Die Motive fur die Zusammenstellung
dieses umfangreichen und qualitatsvollen Bestandes an Arbeiten auf Papier,
die spater aus dem Nachlass abgezweigt wurden, kdnnen nicht mehr ermittelt
werden. Die von Laely ausgesonderten Arbeiten wurden erfasst und wohl von
ihm ruckseitig handschriftlich mit einer Nummerierung versehen, wie sie auch
auf der Riickseite der vorliegenden Arbeit zu finden ist («KZ 207»). Von da an
vertrat Laely diese «<Sammlung Gervaisy, fur die er eine hochst phantasievolle
«Vita» erfand. 1948 tatigte Laely Uber die Kunsthalle Bern erste Verkaufe. Dabei
wurde die Zeichnung «Potsdamer Platz» verkauft (aus: Kornfeld, 2017, S. 3 Abb.
von rlickseitiger Bezeichnung).
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Aschaffenburg 1880-1938 Davos

&¥® Frauen am Potsdamer Platz, Berlin

1914. Holzschnitt auf diinnem Velin auf Unterlagekarton montiert. 51/52 x 37,5 cm,
Druckstock; 56 x 40,5 cm, Blattgrésse; 57,8 x 43,2 cm, Unterlagekarton. Rick-
seitig mit dem Basler Nachlassstempel und der Bezeichnung «H 221 I». Verso
mit typografischem «Inhaltsverzeichnis» der Briicke-Chronik von 1913. Stock-
fleckig und mit ausgebligeltem durchgehenden Knick sowie weiteren Griff-
knicken. An den oberen und unteren Randern leicht gewellt. Wohl vom Kiinst-
ler selbst auf einen Unterlagekarton montiert. In sehr guter Erhaltung.

Schatzung CHF 300000*

Werkverzeichnis
Gunther Gercken, Ernst Ludwig Kirchner, Kritisches Werkverzeichnis der
Druckgraphik, Bern 2015, Bd. Ill, 646/I (v. l11/2), dort erwahntes Exemplar

Provenienz

Gallery Frumkin, Chicago, dort 1961 erworben von

Klipstein & Kornfeld, Bern, dort 1963 erworben von

Slg. Eberhard W. Kornfeld, Bern, rliickseitig mit dem Sammlerstempel, Lugt 913b

Literatur

Donald E. Gordon, Ernst Ludwig Kirchner, Mit einem kritischen Katalog samt-
licher Gemaélde, Miinchen 1968

Janina Dahimanns, Modelle, Kokotten, Prostituierte, in: Magdalena M. Méller
(Hrsg.), Ernst Ludwig Kirchner in Berlin, Katalog Briicke Museum 2008

Ausstellungen

Basel 1979/1980, Kunstmuseum, Ernst Ludwig Kirchner, Nachzeichnung seines
Lebens, Kat. Nr. 115

Ingelheim 1989, Internationale Tage, Kunstforum Altes Rathaus, Der Traumvon
einer neuen Welt, Berlin 1910-1933, Kat. Nr. 13

Davos 1998/1999, Kirchner Museum, Werke aus der Sammlung Eberhard W.
Kornfeld, Kat. Nr. 66

Lugano 2000, Museo d'Arte Moderna, Ernst Ludwig Kirchner, Abb. S. 221
Riehen 2003, Fondation Beyeler, Expressiv!, S. 191

Wien 2008/2009, Albertina, Wege der Moderne, Aus der Sammlung Eberhard
W. Kornfeld, Kat. Nr. 108

Bern 2009/2010, Zentrum Paul Klee, Paul Klees Grafik, Die Passion des Eberhard
W. Kornfeld (ohne Kat.)

Spiez 2016, Schloss Spiez, Ernst Ludwig Kirchner, Dresden-Berlin-Davos

Der Holzschnitt gehért thematisch zu dem Olgemalde «Potsdamer Platz, Ber-
lin» von 1914 (Gordon 370), heute in der Nationalgalerie Berlin. Das Werk ist mit
200x100 cm das grosste und wohl eines der bedeutendsten Berliner Strassen-
bilder Kirchners. Das Gemalde sowie der Holzschnitt zeigen zwei Kokotten auf
einer Verkehrsinsel am Potsdamer Platz. Im Hintergrund ist der Potsdamer
Bahnhof mit seiner charakteristischen Fassade zu erkennen. Die Haltung der
beiden Hauptfiguren auf dem Holzschnitt ist gegentiber dem Gemalde veréan-
dert. Beide wenden sich nach links, vermutlich weil das Sujet durch die Tech-
nik des Holzschnitts spiegelverkehrt wiedergegeben wird. Kirchners Beob-
achtungen des grossstadtischen Nachtlebens entsprangen einerseits seiner
Faszination fiir die Grossstadt, andererseits seiner Abscheu vor den Auswiich-
sen der modernen Metropole. Nicht zufallig wahlte er als Ort des Geschehens
den Potsdamer Platz, der damals einer der meistfrequentierten und verkehrs-
reichsten Platze Europas war. Kirchner empfand stets eine Wahlverwandtschaft
mit den am Rande der Gesellschaft lebenden Menschen, wie den hier darge-
stellten Kokotten. In den Figuren dieser «Schonen der Nacht» verarbeitete
Kirchner bildnerisch seine persénliche innere Zerrissenheit und seine Angste.
Auf dem Hohepunkt seiner Nervenkrise schrieb er in einem Brief an Gustav
Schiefler: «Wie die Kokotten, die ich malte, ist man jetzt selbst. Hingewischt,
beim nachsten Male weg.» (Aus: Dahimanns, S. 245).
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&w® Russisches Tanzerpaar

1909. Farblithografie, gedruckt vom selben Stein in vier Arbeitsgéngen in
Schwarz (Zeichnung), Rosa, Gelb und Blau auf Velin. 32,5 x 38,2 cm, Darstel-
lung; 43,5 x 53 cm, Blattgrésse. Unten rechts vom Kunstler in Bleistift signiert
«E L Kirchner», links bezeichnet «<Handdruck». Mit leichtem Lichtrand, mit
Atelierspuren und kleinen Flecken links. Ausserhalb der Darstellung mit vier
Reissnagelldchern und mit Papierverletzungen. Papierrand leicht gewellt. In
sehr guter und farbintensiver Gesamterhaltung.

Schéatzung CHF 175000

Werkverzeichnis
Gunther Gercken, Ernst Ludwig Kirchner, Kritisches Werkverzeichnis der
Druckgraphik, Bern 2013, Bd. I, Nr. 378, dort erwahntes Exemplar

Provenienz
Galerie Peter Deitsch, New York, dort 1961 erworben von
Slg. Eberhard W. Kornfeld, Bern, rliickseitig mit dem Sammlerstempel, Lugt 913b

Literatur

Donald E. Gordon, Ernst Ludwig Kirchner, Mit einem kritischen Katalog samt-
licher Gemaélde, Miinchen 1968

Bernd Hunlich, Ernst Ludwig Kirchner, Russisches Tanzerpaar und seine Ent-
stehung, in: Dresdner Kunstblatter, 27. Jg., 1983, Heft 1

Annemarie Dube-Heynig, Ernst Ludwig Kirchner, Postkarten und Briefe an Erich
Heckel, KéIn 1984

Lucius Grisebach, Ernst Ludwig Kirchner, KéIn 1995, Abb. S. 33

Ausstellungen

Basel/Hovikodden 1975/1977, Kunstmuseum/Henie Onstad Kunstsenter, Meis-
terwerke der Graphik, Kat. Nr. 161

Basel 1979/1980, Kunstmuseum, Ernst Ludwig Kirchner, Nachzeichnung seines
Lebens, Kat. Nr. 188

Salzburg/Winterthur 1984/1985, Rupertinum/Kunstmuseum, Von Goya bis
Warhol, Meisterwerke der Graphik des 19. und 20. Jahrhundert aus einer
Schweizer Privatsammlung [Slg. Eberhard W. Kornfeld], Kat. Nr. 136

Davos 1998, Kirchner Museum, Ernst Ludwig Kirchner, Von der Schimmeldres-
sur zum Ballspiel, Abb. S. 24

Davos 1998/1999, Kirchner Museum, Werke aus der Sammlung Eberhard W.
Kornfeld, Kat. Nr. 57

Bern 2007, Galerie Kornfeld, Ernst Ludwig Kirchner, Lithographien, Kat. Nr. 7
Wien 2008/2009, Albertina, Wege der Moderne, Aus der Sammlung Eberhard
W. Kornfeld, Kat. Nr. 97

Salzburg 2009/2010, Museum der Moderne, Ernst Ludwig Kirchner, Kat. Nr. 80
Bern 2013, Galerie Kornfeld, Ernst Ludwig Kirchner, Olbilder, Aquarelle, Zeich-
nungen, Graphik, Nr. 14 (ohne Kat.)

Jena 2017, Kunstsammlung Jena, Kirchner, Nolde, Heckel, Schmidt-Rottluff,
Amiet und Hodler, Zum 100. Todestag von Botho Graef, Kat. Nr. 45

Das Werk gehort zur Gruppe der Farblithografien, die im Jahre 1909 nach Sujets
aus dem Zirkus und Variété entstanden und von denen nur wenige Handdrucke
bekannt sind. Dargestellt sind die Primaballerina Olga Preobrajenskaja
(1871-1962) und der Ballettmeister Georges Kiatschk des St. Petersburger
Hoftheaters, die im September 1909 in Dresden im Central-Theater an der
Waisenhausstrasse, slidlich des Altmarktes gelegen, auftraten (vgl. Hunlich,
S. 21 ff.). Aus Kirchners Bezeichnung «Russische Tanzerin» und «hinter den
Kulissen» auf anderen Exemplaren lasst sich auf eine Ubungssituation der
Primaballerina mit ihrem Ballettmeister schliessen. Zum gleichen Thema ent-
standen das Olgemalde «Russisches Tanzerpaar», 1909/1926 (Gordon 75), und
eine Skizze auf einer Postkarte an Erich Heckel vom 10. September 1909 mit
dem Text «Russische Tanzerin im Central ganz nett. Besten Gruss Dein Ernst»
(Dube-Heynig, Postkarte Nr. 6).






115 Paul Klee

Miinchenbuchsee bei Bern 1879-1940 Muralto

Jungfrau im Baum — Invention 3
Jungfrau (traumend)

Juli 1903. Radierung auf festem Kupferdruckpapier. 23,3 x 29,7 cm, Platten-
kante; 28,8 x 36,3 cm, Bogengrdsse. Unten rechts unterhalb der Plattenkante
vom Kiinstler in Bleistift signiert «Paul Klee», darunter mit dem Datum «Juli 03»
und mit der eigenhandigen Bezeichnung in Klammern «unpassendes Geschenk».
Links eigenhandig mit dem Titel und der Werknummer «Jungfrau (trau-
mend)/Bern Juli 03/P K». Sehr schéner Druck. Links unten in der Verlangerung
der stark zeichnenden Plattenkante eine Falte im Papierrand, im unteren Papier-
rand an einer Stelle eine Verfarbung im Papier. In sehr guter Erhaltung.

Schéatzung CHF 75000”

Werkverzeichnisse

Eberhard W. Kornfeld, Verzeichnis des graphischen Werkes von Paul Klee, Bern
2005, Nr. 4/b (v. c), eines der aufgefiihrten Exemplare

Paul Klee Stiftung, Catalogue raisonnég, Band 1, Werke 1883-1912, Bern 1998,
Nr. 162

Provenienz

Nachlass des Klnstlers

Lily Klee, Bern (bis 1946), dort erworben von

Klee-Gesellschaft, Bern, von dort an

Privatsammlung Bern (ehemalige Sammlung Burgi), durch Erbschaft an
Privatsammlung Schweiz, versteigert bei

Auktion Galerie Kornfeld, Bern, 16. Juni 2006, Los 88, dort erworben von
Privatsammlung Norddeutschland, seither in Familienbesitz

Die erste bedeutende grafische Arbeit von Klee entstand im Juli 1903 in Bern.
Diese wurde erstmals im Mai 1904 in einer Auflage von 30 nummerierten Exem-
plaren gedruckt. Die Radierungen «im strengen Stil», mit denen Klee in seiner
Zeit vollkommen neue Wege einschlug und dem grafischen Schaffen nach
1900 international wichtige Impulse verlieh, wurden von ihm «Inventionen»
genannt und entstanden von Juli 1903 bis Marz 1905. Sie wurden alle in Bern
geschaffen und bei Max Girardet, der im Mattenhof an der Belpstrasse 41 ein
Druckatelier betrieb, gedruckt. Als Titel erwog Klee verschiedene Fassungen.
Neben den beiden oben genannten Titeln finden sich auch «Trdumende Jung-
frau» und «Jungfrau in schlechter Gesellschaft».
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Landschaft aus der Umgebung v. Fryburg

1915 — Werknummer 1915.247. Aquarell auf Papier, oben und unten Randstrei-
fen mit Aquarell und Feder, auf Karton. 10,5x 26,2 cm, Darstellung inklusive
Randstreifen; 23,9 x 31,9 cm, Unterlage. Oben rechts vom Kiinstler in Tusche
signiert «Kleex, unten links mit der Werknummer «1915.247». Der Karton leicht
gebraunt und mit Fleckchen, riickseitig mit Spuren alter Montierungen. Farb-
frisch und in sehr schéner Erhaltung.

Schéatzung CHF 125000

Werkverzeichnis
Paul Klee Stiftung, Catalogue raisonné, Band 2, Werke 1913-1918, Bern 2000,
Nr. 1582

Provenienz

Geschenk des Kiinstlers an

Slg. Mathilde Klee (1876 -1953), Schwester des Klinstlers, Bern, dort erworben
von

Privatsammlung Schweiz

Privatsammlung Deutschland, durch Erbschaft an

Privatsammlung Schweiz

Literatur

Osamu Okuda, Erinnerungsblick und Revision, Uber den Werkprozess Paul
Klees in den Jahren 1919-1923, in: Paul Klee, Kunst und Karriere, Beitrage des
Internationalen Symposiums in Bern, hrsg. von Oskar Batschmann und Josef
Helfenstein unter Mithilfe von Isabella Jungo und Christian Rimelin, Schriften
und Forschungen zu Paul Klee, hrsg. von der Paul-Klee-Stiftung, Kunstmuseum
Bern, Bd. 1: Paul Klee, Kunst und Karriere, Bern 2000, S. 160

Christian Rumelin, Klees Umgang mit seinem eigenen CEuvre, in: Paul Klee,
Jahre der Meisterschaft 1917-1933, hrsg. von Roland Doschka, Miinchen/
London/New York 2001, S. 221

Ausstellungen

Bern 1921, Kunsthalle, Ausstellung der Gesellschaft Schweizer Maler Bildhauer
u. Architekten, Kat. Nr. 241

Miinchen 1979, Stadtische Galerie im Lenbachhaus, Paul Klee, Das Friihwerk
1883-1922, Kat. Nr. 301

«Landschaft aus der Umgebung v. Fryburg» gehort zu jener Werkgruppe, in
der Paul Klee die klinstlerischen Konsequenzen seiner Tunisreise von 1914
erstmals mit voller Sicherheit umsetzte. Die intensive Auseinandersetzung mit
den Farbtheorien Robert Delaunays sowie die Erfahrung des nordafrikanischen
Lichts fuhrten zu einer grundlegenden Erneuerung seiner Bildsprache. Natur
wird nun nicht mehr durch zeichnerische Beschreibung erfasst, sondern durch
das Zusammenwirken von Farbe, Fldche und Rhythmus gestaltet. Die Arbeiten
des Jahres 1915 markieren damit einen entscheidenden Wendepunkt innerhalb
seines friihen CEuvres.

Obwonhl der Titel auf die Umgebung von Freiburg verweist, geht es Klee nicht
um eine topografisch genaue Wiedergabe der Landschaft. Vielmehr dient das
landschaftliche Motiv als Ausgangspunkt fir eine zunehmend autonome Bild-
organisation. Architektur, Gelandeformen und Vegetation werden auf elementare
Farbflachen und lineare Strukturen reduziert, deren gegenseitige Beziehungen
den eigentlichen Bildinhalt bestimmen. Die sichtbare Natur bleibt zwar erkenn-
bar, wird jedoch in eine rhythmisch gegliederte Ordnung Uberfiihrt, welche die
Grenze zwischen Gegenstandlichkeit und Abstraktion bewusst offenhalt.
Transparente Aquarellschichten Uberlagern sich zu einem fein abgestimmten
Geflige, indem jede Farbflache zugleich konstruktive und atmospharische Funk-
tionen Ubernimmt. Klee entwickelt daraus eine Bildarchitektur von ausserge-
wohnlicher Geschlossenheit, deren Wirkung weniger auf perspektivischer
Raumdarstellung als auf dem harmonischen Gleichgewicht der Farbwerte beruht.
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Tessiner Erinnerung
(mit dem Kreuz)

1920 — Werknummer 1920.151. Aquarell liber Federzeichnung in
Tusche auf Papier auf Karton. 25x12,9 cm, inkl. Abschluss-
strich; 32,1x 20,8 cm, Unterlage. Rechts im Rand in Feder in Tinte
signiert «Kleex. Auf dem Unterlagekarton oberhalb des Abschluss-
striches links mit der Werknummer und dem Titel «1920 151 Tessiner
Erinnerung (mit dem Kreuz)». Riickseitig Spuren alter Montierungen.
Farbfrisch und in sehr guter Erhaltung.

Schatzung CHF 150000

Werkverzeichnis
Paul Klee Stiftung, Catalogue raisonné, Band 3, Werke 1919-1922,
Bern 1999, Nr. 2496

Provenienz

Galka [Emmy Esther] Scheyer, San Francisco/Carmel/Los Angeles,
in Kommission von Paul Klee, Dessau, dort 1932 erworben von
Putzel Gallery, Hollywood

Privatsammlung USA

Auktion Sotheby Parke Bernett, Los Angeles, 6. November 1978,
Los 226, dort wohl erworben von

Berggruen & Cie, Paris, versteigert bei

Auktion Galerie Kornfeld, Bern, 19. Juni 1980, Los 681, dort erwor-
ben von

Galerie Wilhelm Grosshennig, Diisseldorf, dort erworben von
Privatsammlung Deutschland, durch Erbschaft an
Privatsammlung Schweiz

Ausstellungen

Bern 1921, Kunsthalle, Ausstellung der Gesellschaft Schweizer
Maler Bildhauer u. Architekten, Kat. Nr. 241

Hollywood 1930, Braxton Gallery, The Blue Four, Paul Klee, Kat. Nr. 9
San Francisco 1931, California Palace of the Legion of Honor, The
Blue Four, Jawlensky, Paul Klee, Kat. Nr. 5

Oakland 1931, The Oakland Art Gallery, The Blue Four, Kat. Nr. 11
Osaka 1979, Gallery Kasahara, Paul Klee, Kat. Nr. 2

Hamburg 1979, Galerie Levy, Deutsche Kunst 1900-1930, Kat. Nr. 152
Dusseldorf 1981, Galerie Wilhelm Grosshennig, Ausstellungs- und
Angebotskatalog deutscher und franzdsischer Meisterwerke, Abb.
auf Umschlag

Gegen Ende des Ersten Weltkriegs erreicht Paul Klee seinen kiinst-
lerischen und kommerziellen Durchbruch, vor allem geférdert durch
Herwarth Walden und dessen Galerie Der Sturm. Mit seiner Ehefrau
Lily und dem 1907 geborenen Sohn Felix lebt und arbeitet er in
Mdinchen. Im Mai 1920 findet in der Galerie Goltz die erste retros-
pektive Einzelausstellung mit 371 Werken statt. Ende 1920 erreicht
Klee, bei einem Besuch in Ascona bei Marianne von Werefkin und
Alexej von Jawlensky, auch das Berufungstelegramm als Meister
an das Bauhaus in Weimar.

Mit «Tessiner Erinnerung (mit dem Kreuz)» verarbeitet Paul Klee
Eindriicke einer Landschaft, die ihn Gber Jahre hinweg bis zu sei-
nem Tod beschéftigte. Der Titel verweist jedoch nicht auf die unmit-
telbare Anschauung eines bestimmten Ortes, sondern auf einen
erinnernden Bildprozess. Wie haufig bei Klee wird die Landschaft
zum inneren Erfahrungsraum, in dem Naturbeobachtung und bild-
nerische Erfindung untrennbar miteinander verschmelzen.

Die typische Pflasterung mit Flusskieseln, die verschlungenen
Treppen und die Architektur werden zu einer archetypischen Vor-
stellung eines Tessiner Stadtchens. Im Hintergrund erheben sich
die Berge, dominant steht das Kreuz, das an so vielen Kreuzweg-
stationen oder Kirchen zu sehenist. Das vorliegende Werk entstand
jedoch nicht unmittelbar vor der Natur, sondern aus der Distanz
der Erinnerung. Wie der Titel erkennen lasst, geht es Klee weniger
um die Wiedergabe eines bestimmten Ortes als um die poetische
Verdichtung einer inneren Landschaft.

Das Bild félltin eine Phase aussergewdéhnlicher schépferischer Inten-
sitat. Nach den Erfahrungen des Ersten Weltkriegs entwickelte Klee
eine neue Bildsprache, in der sich Naturbeobachtung und Abstrak-
tion zu einer engen Einheit verbinden. Die Landschaft 16st sich
zunehmend von ihrer topografischen Bindung und wird zum Trager
rhythmischer und farblicher Ordnungen. Die stidliche Landschaft
erscheint nicht als Naturstudie, sondern als geistiger Erfahrungs-
raum, in dem Farbe, Rhythmus und Zeichen zu einer neuen Wirklich-
keit verschmelzen. Gerade diese Verbindung von personlicher
Erinnerung und allgemeingiiltiger Bildordnung macht den beson-
deren Reiz des Werkes aus. Eine spannende, fast surreale Bildanlage.
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WD Raum der Hauser

1921 — Werknummer 1921.13. Olpause und Aquarell auf diinnem Ingres auf
Unterlagekartonaufgelegt. 23,8 x 35,2 cm, Darstellung mit Schrift; 29,3 x 45,8 cm,
Unterlage. Oben links vom Kuinstler in Tusche signiert «Klee». Auf der Unterlage
unten links mittig des Abschlussstrichs mit der Werknummer und betitelt
«1921/13 Raum der Hauser». Blatt mit durchschimmernden Leimtupfern und
-spuren. Unterlage etwas gebraunt, riickseitig mit Montierungsspuren. In sehr
guter Erhaltung.

Schéatzung CHF 175000*

Werkverzeichnis
Paul Klee Stiftung, Catalogue raisonné, Band 3, Werke 1919-1922, Bern 1999,
Nr. 2604

Provenienz

Galerie Neue Kunst Hans Goltz, Miinchen

Slg. Rudolf Ibach, Barmen (bis 1940)

Slg. Lilli Ilbach, Barmen/Essen (ab 1940)

Slg. Otto und Etta Stangl, Miinchen (bis 1990)

Privatsammlung Deutschland

Auktion Galerie Kornfeld, Bern, 16. Juni 2017, Los 93, dort erworben von

Slg. Eberhard W. Kornfeld, Bern, rliickseitig mit dem Sammlerstempel, Lugt 913b

Ausstellungen

Berlin 1921, Galerie Der Sturm, 99. Ausstellung, Paul Klee, Hans Mattis-Teutsch,
Gesamtschau, Kat. Nr. 39

Berlin 1929, Galerie Alfred Flechtheim, Paul Klee, Kat. Nr. 56

Saarbriicken 1930, Staatliches Museum, Paul Klee, Aquarelle aus 25 Jahren,
Kat. Nr. 22

Dusseldorf 1931, Kunstverein fur die Rheinlande und Westfalen, Paul Klee,
Kat. Nr. 137

Krefeld 1946/1947, Kaiser-Wilhelm-Museum, Expressionismus in Malerei und
Plastik, Kat. Nr. 68

Koéln 1947, KéInischer Kunstverein, Von Nolde bis Klee, Kat. Nr. 42
Braunschweig 1947, Galerie Otto Ralfs, Paul Klee, 40 Aquarelle, Zeichnungen
und graphische Blatter aus einer Privatsammlung, Kat. Nr. 10

Minchen 1948, Galerie Otto Stang|, Paul Klee, Kat. Nr. 22

Wuppertal 1956, Kunst- und Museumsverein, Paul Klee, Werke aus den Jahren
1904 bis 1940, Kat. Nr. 22

Munchen 1993/1994, Bayerische Staatsgemaldesammlungen, Staatsgalerie
moderner Kunst, Sammlung Etta und Otto Stangl, Von Klee bis Poliakoff,
Kat. Nr. 21

Minchen 2018, Pinakothek der Moderne, Paul Klee, Kat. Nr. 44

Im Oktober 1920 wird Paul Klee von Walter Gropius (1883-1969) an das Staat-
liche Bauhaus in Weimar berufen. «<Raum der Hauser» zeigt einen biihnenarti-
gen Kastenraum, in dem eine Gruppe von Hausern und abstrakten Kuben
zentralperspektivisch angeordnet ist. Die einzelnen Elemente wirken schwe-
bend und sind in starker Verkilrzung auf ein zentrales Tor ausgerichtet. Die
Perspektive fiihrt Klee hierbei liber die Grenze der Lesbarkeit hinaus. Die fle-
ckigen Abdriicke des schwarzen Pauspapiers erzeugen einen Unscharfeeffekt.
Die erste und daher sehr bedeutende Arbeit aus einer Reihe von Zimmerper-
spektiven (vgl. WVZ 2614, 2615 oder 2637) ist dem Geist des Bauhauses gewid-
met und ist ein Zeugnis von Klees Auseinandersetzung mit dessen Idealen.
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Sumpf im Gebirge

1924 — Werknummer 1924.199. Olfarbe auf schwarzer Grundierung
auf Papier auf Karton, Randstreifen in Tusche und Gouache.
20,2x 35,2 cm, Darstellung; 24,7 x 39,7 cm, Unterlage. Unten links
vom Kunstler in Tusche signiert «Klee», unterhalb der Darstellung
mit der Werknummer und dem Titel «1924 199 Sumpf im Gebirge».
Der Karton minim gebraunt, vereinzelte Fleckchen. Linke obere
Kartonecke leicht verfarbt. Farbfrisch und in sehr guter Erhaltung.

Schatzung CHF 130000

Werkverzeichnis
Paul Klee Stiftung, Catalogue raisonné, Band 4, Werke 1923-1926,
Bern 2000, Nr. 3571

Provenienz

Nachlass des Kulnstlers

Slg. Lily Klee, Bern (1940-1946), dort erworben von
Klee-Gesellschaft, Bern (1946-1952)

Slg. Felix Klee, Bern (1953-1990), durch Erbschaft an
Privatsammlung Schweiz

Literatur
Teiichi Hijikata, Paul Klee, Nagoya 1970, Nr. 69

Ausstellungen

Basel 1955, Galerie d'art moderne, Marie-Suzanne Feigel, Paul
Klee, Werke aus dem Nachlass, Kat. Nr. 16

Montreux 1957, Galerie de I'ancien Montreux, Exposition Paul Klee,
Kat. Nr. 14

Malmo/Goéteborg/Stockholm 1965, Malmé Museum/Konstmu-
seum/Konstsalongen Samlaren, Paul Klee, Malningar, teckningar,
Kat. Nr. 6

Kamakura/Nagoya/Kurume/Osaka/Takamatsu/Nagasaki 1969, The
Museum of Modern Art/Aichi Prefectural Art Gallery/Ishibashi
Museum of Art/Municipal Museum of Art/Kagawa Cultural Center/
Prefectural Museum of Art, Paul Klee (1879-1940), Kat. Nr. 21
Buenos Aires/Montevideo 1970, Museo Nacional de Bellas Artes/
Museo Nacional de Artes Plasticas, Paul Klee, Kat. Nr. 4

Lugano 1972, Museo civico di belle arti, Villa Ciani, Paul Klee, Col-
lezione di Felix Paul Klee, Berna, Kat. Nr. 15

Martigny 1985, Fondation Pierre Gianadda, Klee, Kat. Nr. 164
Tokyo/Osaka/Shimonoseki/Okayama/Hakone 1989/1990, Isetan
Museum of Art/Navio Museum/City Art Museum/Takashimaya/The
Hakone Open-Air Museum, Paul Klee, Das Friihwerk, Kat. Nr. 130
Kamakura/Morioka/Tsu/Matsumoto 2002, The Museum of Modern
Art/lwate Museum of Art/Mie Prefectural Art Museum/City Museum
of Art, Paul Klee and His Travels, Kat. Nr. 129

Kochel 2018, Franz Marc Museum, Paul Klee, Landschaften, Eine
kleine Reise ins Land der besseren Erkenntnis, S. 80

Mailand 2018, Mudec, Paul Klee, Alle origini dell’arte, Kat. Nr. 81

Mit «Sumpf im Gebirge» schuf Paul Klee ein Werk auf dem Hoéhe-
punkt seiner Weimarer Bauhauszeit. Als Meister am Bauhaus ver-
band Klee seine intensive Lehrtatigkeit mit einer unvermindert pro-
duktiven Arbeit im Atelier. Seine theoretischen Uberlegungen zur
Entstehung der Form, zum Verhaltnis von Natur und Konstruktion
sowie zu den Gesetzmassigkeiten des Bildaufbaus fanden in den
Werken dieser Jahre ihren unmittelbaren kuinstlerischen Ausdruck.
Der Titel verweist auf zwei gegensétzliche Naturbereiche. Wahrend
das Gebirge fur Festigkeit, Ordnung und Dauer steht, verkorpert
der Sumpf das Veranderliche, Organische und Unbesténdige. Sol-
che Polaritaten gehéren zu den Grundthemen von Klees Denken.
Seine Landschaften sind niemals topografische Wiedergaben
eines bestimmten Ortes, sondern poetische Bildrdume, in denen
Naturbeobachtung und innere Vorstellungskraft miteinander ver-
schmelzen.

Die Komposition lebt von einem fein austarierten Wechselspiel
zwischen konstruktiver Gliederung und organischem Wachstum.
Rhythmisch gefiihrte Linien, differenziert abgestufte Farbflachen
und eine subtile rdumliche Staffelung verleihen dem Blatt eine
schwebende Balance, eingefasst von einem oberen und unteren
Randstreifen.

Das vorliegende Blatt vereint analytische Klarheit und imaginative
Freiheit auf beispielhafte Weise und zahlt als Olgemalde auf Papier
zu den charakteristischen Schépfungen aus der wichtigen Werk-
phase des Kunstlers.
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@D Andere Tempel am Wasser

1927 — Werknummer 1927.49 (N 9). Tusche auf deutschem Ingres, auf diinnem
Unterlagekarton aufgelegt. 26,6 x 30,3 cm, Blattgrdsse; 50,2 x 64,9 cm, Unter-
lage. Oben links in der Darstellung vom Kinstler in Tusche signiert «Klee», oben
rechts in Bleistift bezeichnet «Tirme am Wasser». Auf der Unterlage mittig mit
Abschlussstrich, dariber mit Werknummer und betitelt «1927 N. 9. andere
Tempel am Wasser». Das Blatt minim stockfleckig. Unten links eine kreisférmige
Flache, deren Rand partiell gewellt ist, wohl durch das Leimen des Blatts auf
den Unterlagekarton. Die Unterlage mit geringfligigen Griffspuren. Riickseitig
mit Montierungsresten. In sehr guter Erhaltung.

Schatzung CHF 75000*

Werkverzeichnis
Paul Klee Stiftung, Catalogue raisonné, Band 5, Werke 1927-1930, Bern 2001,
Nr. 4262

Provenienz

Slg. Lily Klee, Bern (ab 1940)

Privatsammlung Schweiz

Slg. Eberhard W. Kornfeld, Bern, rliickseitig mit dem Sammlerstempel, Lugt 913b

Literatur

Will Grohmann, Paul Klee, Handzeichnungen 1921-1930, Potsdam/Berlin 1934,
Nr. 14

Rudolf Bernoulli, Mein Weg zu Klee, Bern 1940, mit Abb.

James Thrall Soby, The Prints of Paul Klee, New York 1945, mit Abb.

Bruno Alfieri, Paul Klee, Venedig 1948, S. 14

Ausstellungen

Zirich 1940, Graphische Sammlung ETH, Gedachtnisausstellung Paul Klee
1879-1940, Kat. Nr. 87

Darmstadt 1967, Mathildenhohe, Il. Internationale der Zeichnung, Sonderaus-
stellung Paul Klee, Kat. Nr. 62

Havikodden/Paris 1985/1986, Henie Onstad Kunstsenter/Centre Georges
Pompidou, Klee og Musikken, Kat. Nr. 73/67

Frankfurt am Main 1986, Schirn Kunsthalle, Paul Klee und die Musik, Kat. Nr. 58
Bern 1989, Kunstmuseum, Von Goya bis Tinguely, Aquarelle und Zeichnungen
aus einer Privatsammlung [SIg. Eberhard W. Kornfeld], Kat. Nr. 86

Turin 2000/2001, Galleria Civica d'Arte Moderna e Contemporanea, Paul Klee
Madrid 2003, Fundacién Juan March, Espiritu de modernidad, de Goya a Gia-
cometti, Obra sobre papel de la coleccion Kornfeld, Kat. Nr. 29

Rom 2004, Complesso del Vittoriano, Paul Klee, Kat. Nr. 97

Bern 2006/2007, Zentrum Paul Klee, Melodie und Rhythmus, Abb. S. 95
Wien 2008/2009, Albertina, Wege der Moderne, Aus der Sammlung Eberhard
W. Kornfeld, Kat. Nr. 138

1927 war Paul Klee als Meister am Bauhaus in Dessau tatig, wo er eng mit Wassily
Kandinsky zusammenarbeitete. Die Gestaltung von Architekturen wie Stadten,
Tempeln und laternenartigen Formen (Hangeleuchtern) resultierte aus seiner
intensiven Auseinandersetzung mit konstruktiven Elementen und der strukturel-
len Formenlehre am Bauhaus. Mit seiner Bildmagie und seinen Traumwelten zahlt
Klee zu den bedeutendsten internationalen Kiinstlern des 20. Jahrhunderts.
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Gebirgsbewegung (3= und 4=takt)

1928 — Werknummer 1928.188 (J 8). Aquarell auf Ingres auf Karton.
35,5x 47,5 cm, inkl. Abschlussstrich; 41x 54,1cm, Unterlage. Oben
links vom Kiinstler in Feder in Tusche signiert «Klee», unter dem
Abschlussstrich mit der Werknummer und dem Titel «1928 J.8.
Gebirgsbewegung (3= und 4=takt)». Das Papier minim gebraunt,
mit leichtem Lichtrand. Rlickseitig verschiedene Etiketten und Spu-
ren alter Montierungen. In sehr schéner Farbigkeit und Erhaltung.

Schéatzung CHF 150000*

Werkverzeichnis
Paul Klee Stiftung, Catalogue raisonné, Band 5, Werke 1927-1930,
Bern 2001, Nr. 4730

Provenienz

Ab 1929 in Kommission bei Alfred Flechtheim, Berlin, Alex Vémel,
Dusseldorf, The Mayor Gallery, London, Galerie Simon (Daniel-
Henry Kahnweiler), Paris, Nierendorf Gallery, New York, Galka
Scheyer, Hollywood

Nachlass des Kulnstlers

Slg. Lily Klee, Bern (1940-1946)

Nierendorf Gallery, New York, dort vermutlich 1944 erworben von
Privatsammlung USA (bis 1977)

James Goodman Gallery, New York, dort 1977 erworben von

Paul Kantor Gallery, Beverly Hills

Privatsammlung Los Angeles

Auktion Sotheby»s, London, 7. Dezember 1977, Los 123, dort erwor-
ben von

Herbert Palmer Gallery, Los Angeles, dort vermutlich erworben von
Slg. J. Bruce Jacobs, Santa Monica

Acquavella Galleries, New York, dort 1988 erworben von

Michael & Judy Steinhardt, New York, versteigert bei

Auktion Christiers, New York, 9. November 2000, Los 430, dort
erworben von

Internationaler Privatsammlung

Auktion Sotheby»s, London, 13.-19. April 2023, Los 26, dort erwor-
benvon

Privatsammlung USA

Ausstellungen

Berlin 1929, Galerie Alfred Flechtheim, Paul Klee, Kat. Nr. 109
Disseldorf 1930, Galerie Alfred Flechtheim, Paul Klee. Aquarelle,
Zeichnungen u. Graphik aus 25 Jahren, Kat. Nr. 125

Saarbriicken 1930, Staatliches Museum, Paul Klee. Aquarelle aus
25 Jahren, 1905 bis 1930, Kat. Nr. 60

Dusseldorf 1931, Kunstverein fir die Rheinlande und Westfalen in
Verbindung mit der Galerie Alfred Flechtheim, Paul Klee, Kat. Nr. 195
Colorado Springs 1938, Colorado Springs Fine Arts Center at Colo-
rado College, Abstractions by Paul Klee, ohne Katalog

San Francisco 1939, San Francisco Museum of Art, Paul Klee, ohne
Katalog

New York 1942, Nierendorf Gallery, Fifth Selection of Works by Paul
Klee, Kat. Nr. 8

Mit «Gebirgsbewegung (3= und 4=takt)» verbindet Paul Klee zwei
Themenkreise, die sein Schaffen sein Leben lang pragten: die
Landschaft als Ausdruck innerer Wachstumsprozesse und die
Musik als Ordnungsprinzip des Bildes. Entstanden auf dem Hohe-
punkt seiner Bauhauszeitin Dessau, gehért das Werk in jene Phase,
in der Klee seine theoretischen Uberlegungen zu Rhythmus, Bewe-
gung und bildnerischer Konstruktion in einer Vielzahl von Gemal-
den und Aquarellen erprobte. Landschaft wird dabei nicht als sta-
tische Naturerscheinung verstanden, sondern als ein von Kraften
und Spannungen bestimmter Organismus.

Bereits der ungewoéhnliche Titel verweist auf die enge Verbindung
von Sehen und Héren. Die Angabe «3= und 4=takt» entstammt der
musikalischen Terminologie und bezeichnet unterschiedliche
Taktarten, deren rhythmische Ordnung Klee auf das Bild tibertragt.
Als ausgebildeter Geiger und leidenschaftlicher Musikkenner ver-
stand er musikalische Strukturen nicht als blosses Vorbild, sondern
als grundlegendes Modell bildnerischer Gestaltung. Wie Stimmen
in einer Komposition stehen Linien, Farbflachen und Zeichen in
einem ausgewogenen Verhaltnis zueinander und entfalten ihren
Sinn erstim Zusammenklang des Ganzen.

Das Gebirge erscheint entsprechend nicht als topografisch fass-
bare Landschaft, sondern als rhythmisch gegliedertes Geflige. Die
Berge scheinen sich gleichsam im Takt zu heben und zu senken;
geologische Struktur und musikalischer Rhythmus verschmelzen
zu einer bildnerischen Einheit. Die fur Klee charakteristische Ver-
bindung von konstruktiver Ordnung und poetischer Imagination
erreicht hier eine besondere Préagnanz.
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Bergweg

1930 — Werknummer 1930.46 (N 6). Kleisterfarben und Aquarell, im Werkver-
zeichnis von Klee aufgefuhrt «<Aquarell m. pastosen Farben». 35,8 x 24 cm, inkl.
Abschlussstriche und Schrift; 58 x 47 cm, Blattgrésse. Auf dem Unterlagekar-
ton vom Kiinstler in Tusche bezeichnet mit der Werknummer «1930. N 6» und
dem Titel «<Bergweg». Rechts unten auf der Unterlage von Heinrich Stinnes in
Bleistift beschriftet «Paul Klee 1930/ Bergweg/ Aquarell». Sauber und farbfrisch
in der Erhaltung, in der Originalmontierung des Kunstlers. Minimaler Lichtrand
im alten Passepartoutausschnitt, Unterlagekarton leicht stockfleckig.

Schatzung CHF 80000

Werkverzeichnis
Paul Klee Stiftung, Catalogue raisonné, Band 5, Werke 1927-1930, Bern 2000,
Nr. 5162

Provenienz

Slg. Heinrich Stinnes, Kéln, Lugt 1376d

Galerie Valentien, Stuttgart

Slg. Robert H. und Ruth S. Weir, Charlotte (bis 2001)

Privatsammlung New York, versteigert bei

Auktion Galerie Kornfeld, Bern, 18. Juni 2010, Los 69, dort erworben von
Internationale Privatsammlung

Ausstellungen

Zirich 2007, Galerie Orlando, Der Sturm. Deutsche, schweizerische, franzé-
sische, ungarische, tschechische und russische Avantgarde, S. 57

Zirich 2007/2008, Galerie Orlando, Pioniere der deutschen und russischen
Avantgarde, S. 63

Im Friihjahr 1928 trat Walter Gropius als Direktor des Bauhauses wegen Konflik-
ten mit den stadtischen Behdrden zuriick. Der Schweizer Architekt Hannes Meyer
wurde als neuer Direktor berufen. Er legte den Schwerpunkt mehr auf die ange-
wandten Kiinste, was zu Konflikten mit den freien Kunstklassen fiihrte. Erschopft
und frustriert von den Querelen am Bauhaus kam Klee schliesslich dem 1930
erfolgten Ruf an die Kunstakademie Dusseldorf nach und begann seine Unter-
richtstatigkeit im Wintersemester 1931 mit einem Kurs Gber Maltechnik.

Die Werke aus dem Jahr 1930 wirken allgemein malerischer und freier, so auch
das in Kleisterfarbe und Aquarell geschaffene Blatt «<Bergweg». Aus dem in
Rosa gehaltenen Felsboden wachsen Tannen und Pflanzen mit knorrigen Stam-
men in den dunklen Himmel. Klee experimentierte hier deutlich mit der Aufl6-
sung der Formen und Gegensténde, vielleicht auch als Folge der Unsicherhei-
ten an seiner ehemaligen Lehranstalt in Dessau.

Laut Aktenim Zentrum Paul Klee in Bern sandte Paul Klee im Oktober 1930 eine
Auswahl von 54 Arbeiten (mehrfarbige Blatter) an Otto Ralfs in Braunschweig,
der diese Arbeiten an die 10 Mitglieder der Klee-Gesellschaft weiterleitete. Die
Mitglieder der Klee-Gesellschaft unterstltzten den Kiinstler mit einem monat-
lichen Beitrag von mindestens 50 Reichsmark. Fiir den angesparten Betrag
konnten sie aus der Auswahlsendung Arbeiten zu Sonderkonditionen beziehen.
Heinrich Stinnes wahlte «<Bergweg» aus.

Wir danken Stefan Frey fur diesen Hinweis zum Werk.
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Vor dem Auftritt

1932 — Werknummer 1932.259 (W 19). Pastell und Aquarell auf
graue Grundierung auf Papier auf Karton. 33,8 x 48,1cm, inkl. dop-
pelte Abschlussstriche; 49 x64,8 cm, Unterlage. Unten links und
rechts vom Kiinstler in Feder in Tusche signiert «Klee», unter dem
doppelten Abschlusstrich in brauner Tinte mit der Werknummer
und dem Titel <1932 W 19 vor dem Auftritt». Ausserst farbfrisch, in
hervorragender Erhaltung. Mit dabeiist auch der originale, von Klee
jeweils bei Pastellen auf die Darstellung gelegte Karton im selben
Format wie der Unterlagekarton, auf dem sich ein leichter Abklatsch
des Motivs befindet.

Schatzung CHF 350000

Werkverzeichnis
Paul Klee Stiftung, Catalogue raisonné, Band 6, Werke 1931-1933,
Bern 2002, Nr. 5955

Provenienz

Nachlass des Kulnstlers

Slg. Lily Klee (1940-1946), Bern, dort erworben von
Klee-Gesellschaft (1946-1952), Bern

Slg. Felix Klee, Bern (1953-1990), durch Erbschaft an
Privatsammlung Schweiz

Ausstellungen

St. Gallen 1955, Kunstverein im Kunstmuseum, Klee, Werke aus
dem Familienbesitz, Kat. Nr. 278

Amsterdam 1963, Stedelijk Museum, Paul Klee, Tentoonstelling
aquarellen, Kat. Nr. 54

Minchen 1970, Haus der Kunst, Paul Klee 1879-1940, Kat. Nr. 144
Winterthur 1971, Kunstmuseum, Paul Klee und seine Malerfreunde,
Die Sammlung Felix Klee, Kat. Nr. 127

London 1971, Roland, Browse & Delbanco, Paul Klee, 60 Waterco-
lours from the Collection of Felix Klee (on loan), Kat. Nr. 36
Ravensburg 1972, Kreissparkasse, Paul Klee, Kat. Nr. 40
Séckingen 1974, Kunstverein Hochrhein e.V., Paul Klee 1879-1940,
Gemalde, Aquarelle, Zeichnungen, Druckgraphik, Kat. Nr. 85
Mailand/Bologna 1982, Galleria del Milione/Galleria Marescalchi,
Paul Klee, L'annunciazione del segno, Disegni e acquarelli, S. 85
Paris 1985, Galerie Karl Flinker, Paul Klee, Les dix derniéres années,
Kat. Nr. 11

Malmé 1991, Konsthall, Paul Klee, S. 230

Andros 1993, Museum of Modern Art, Basil & Elise Goulandris Foun-
dation, PaulKlee, ... A Synthesis of Outward Sight and Inward Vision,
Kat. Nr. 74

Bern 2007, Zentrum Paul Klee, Paul Klee, Uberall Theater, S. 58
Bern 2013, Zentrum Paul Klee, Paul Klee, Leben und Werk, ohne
Katalog

Im Wintersemester 1931 begann Paul Klee seine Unterrichtstatigkeit
an der Kunstakademie Dusseldorf mit einem Kurs tiber Maltechnik. Er
mietete ein moébliertes Zimmer in der Mozartstrasse, spéter in der
Goltsteinstrasse. Da er nur wenige Schiler unterrichtete, hatte er wie-
der Zeit und Musse, sich vermehrt den eigenen Arbeiten zu widmen.
Mit «Vor dem Auftritt» aus dem Jahr 1932 greift Paul Klee ein Motiv
auf, das sein Schaffen seit den frihen Jahren begleitet hatte: das
Theater als Sinnbild menschlicher Existenz. Biihne, Maske und
Rollenspiel erscheinen bei ihm nicht als Darstellung eines konkre-
ten Geschehens, sondern als Metaphern fir die Spannung zwi-
schen innerem Erleben und ausserer Erscheinung. Klee besuchte
in Dusseldorf oft Theater- und Opernauffiihrungen, wie er immer
wieder in Briefen an seine Frau Lily bemerkte, etwa im Brief vom
17. April 1932.

Der Titel bezeichnet einen Augenblick des Innehaltens. Nicht der
eigentliche Auftritt steht im Mittelpunkt, sondern der Moment
unmittelbar davor — jener fliichtige Ubergang zwischen Erwartung
und Handlung. Das Bild wird damit zu einer Reflexion Gber Konzen-
tration, Verwandlung und das Verhaltnis zwischen Individuum und
Rolle. Wie so haufig in seinem Werk eréffnet der Titel einen poeti-
schen Deutungsraum, ohne dessen Bedeutung festzulegen.

Die Komposition lebt von einem fein austarierten Gleichgewicht zwi-
schen Ordnung und Bewegung. Pastellfarbene Felder, lineare Ele-
mente und zeichenhafte Formen verdichten sich zu einem Bildgeflige,
dessen Rhythmus an musikalische Strukturen erinnert. Zwei Masken
stehen wie Kulissen in einem Theaterraum. Klee verstand Farbe als
ein eigenstandiges konstruktives Mittel und sprach in diesem Zusam-
menhang im oben aufgefiihrten Brief an Lily von «Polyphonie», einem
Zusammenklang mehrerer gleichwertiger Bildebenen. Dadurch ent-
steht eine Atmosphare stiller Spannung, die den eigentlichen Gegen-
stand des Werkes bildet: das Unsichtbare vor dem Sichtbaren, die
innere Sammlung vor dem &ffentlichen Erscheinen.
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Mit dem Rad

1934 — Werknummer 1934 L 5. Kohle und Pastell auf Damast
und Baumwolle, auf leichtem Karton. 11,5x 47,2 cm, Darstel-
lung; 46,3 x 67,5 cm, Unterlage. In der Mitte links vom Kiinstler in
Tusche signiert «Kleex, unterhalb der Darstellung in Feder links mit
der Werknummer «1934 L 5» und rechts betitelt «<mit dem Rad». Das
Papier minim gebraunt, mit leichtem Lichtrand. Riickseitig mit Spu-
ren alter Montierungen. In sehr schéner Erhaltung.

Schatzung CHF 100000

Werkverzeichnis
Paul Klee Stiftung, Catalogue raisonné, Band 7, Werke 1934-1938,
Bern 2003, Nr. 6583

Provenienz

Nachlass des Kunstlers

Slg. Lily Klee, Bern (1940-1946), dort erworben von
Klee-Gesellschaft, Bern (1946-1952), dort erworben von
Slg. Felix Klee, Bern (1953-1990)

Nachlass Felix Klee (1990-1992), von dort an
Privatsammlung Schweiz

Literatur

Jurg Spiller, Paul Klee, Das bildnerische Denken, Form- und Gestal-
tungslehre, Band 1, Basel/Stuttgart 1971, S. 248

Wolfgang Kersten/Osamu Okuda, Paul Klee, Im Zeichen der Tei-
lung, Die Geschichte zerschnittener Kunst Paul Klees 1883-1940,
Stuttgart 1995, S. 215

Ausstellungen

Basel 1935, Kunsthalle, Paul Klee, Kat. Nr. 166

Berlin 1960, Akademie der Kinste, Paul Klee, Werke aus der Nach-
lass-Sammlung Felix Klee, Kat. Nr. 118

Wiesbaden/Baden-Baden 1962, Stadtisches Museum/Staatliche
Kunsthalle, Klee, Farbige Blatter aus dem Spatwerk, Kat. Nr. 4
Schweinfurt 1965, Volkshochschule der Stadt Schweinfurt in der
Halle des Rathauses, Paul Klee, Aquarelle und Zeichnungen aus
der Sammlung Felix Klee, Kat. Nr. 32

Bern 1966, Galerie d'art Minster, Klee, Huiles, Aquarelles, Dessins,
Kat. Nr. 19

Strassburg 1972, Lancienne douane, Occident, Orient, Lart
moderne et I'art islamique, Kat. Nr. 55

Singen 1974, Kunsthéusle am Rathaus, Paul Klee, Aquarelle, Zeich-
nungen, ohne Kat

Nimes 1984, Musée des Beaux-Arts, Paul Klee, CEuvres de 1933 a
1940, Kat. Nr. 38

Mendrisio 1990, Museo d'arte, Paul Klee, Ultimo decennio, Letztes
Jahrzehnt 1930-1940, ohne Kat

Mannheim 1990, Stadtische Kunsthalle, Paul Klee, Konstruktion,
Intuition, S. 103

Saarbricken 2006, Saarlandmuseum, Paul Klee, Tempel, Stadte,
Palaste, Kat. Nr. 117

Bern 2016, Zentrum Paul Klee, Paul Klee, Bewegte Bilder [Teil 2],
ohne Kat

New York 2025, David Zwirner Gallery, Affinities, Anni Albers, Josef
Albers, Paul Kleg, ohne Kat

Nach seiner Bauhauszeit tUbernahm Paul Klee eine Professur an der
Kunstakademie Dusseldorf. Mit der Machtibernahme der Natio-
nalsozialisten im Januar 1933 &nderten sich die kulturpolitischen
Verhéltnisse jedoch grundlegend. Die moderne Kunst geriet zuneh-
mend unter ideologischen Druck, und Klee wurde als «politisch
unzuverlassig» eingestuft. Am 21. April verlor er deshalb seine Pro-
fessur durch fristlose Entlassung.

Fir den Kinstler begann damit eine Phase grosser Unsicherheit,
die sich unmittelbar in seinem Schaffen widerspiegelte. Mit ein-
dringlichen Werken reagierte er auf die veranderten Lebensum-
stande und verlieh seiner inneren Erschitterung bildhaften Aus-
druck. Nachdem jede berufliche Perspektive in Deutschland
verloren war, wurde die Dusseldorfer Wohnung am 23. Dezember
1933 aufgegeben; noch am selben Tag tbersiedelten Paul und Lily
Klee nach Bern.Im folgenden Jahr bezogen sie ihre Atelierwohnung
am Kistlerweg im Elfenauquartier.

Die Erfahrungen von Emigration und politischer Bedrohung prag-
ten Klees Werk nachhaltig. Stilistisch gehoért das vorliegende Blatt
zu einer Gruppe von Werken des Jahres 1934, in denen Klee mit
grosszlgigen schwarzen Linien, reduzierten Formen und einer
zunehmenden Monumentalisierung arbeitete. Diese Entwicklung
markiert den Ubergang von den fein differenzierten Bauhaus-
Arbeiten zu den kraftvollen Spatwerken der Jahre zwischen 1937
und 1940. Das Rad am rechten Bildrand bildet den Endpunkt der
horizontal angelegten Komposition. Diese erscheint als Geflecht
feinliniger, beinahe kalligrafisch anmutender Strukturen, akzentu-
iert mit fein aufgetragener Farbe. Charakteristisch flr Klees Bild-
sprache verschmelzen dabei figirliche und zeichenhafte Elemente
zu einer vieldeutigen Einheit, sodass sich die Grenze zwischen
Figur und Symbol bewusst aufldst.
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Landschaft am Anfang

1935 — Werknummer 1935.82 (N2). Mischtechnik auf Gipsgrundie-
rung, gewachst auf Gaze auf Karton. 33,5x58,5 cm. Links in
der Mitte vom Kinstler in Griin signiert und mit Werknummer
«Klee/1935/N 2», riickseitig auf der Holzleiste «<1935 N 2 Land-
schaft am Anfang Klee». In sehr schéner Farbigkeit, der Karton auf
den alten Holzleisten montiert. Minimste Abreibungen, in hervor-
ragender Erhaltung.
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Mit «Landschaft am Anfang» schuf Paul Klee eines seiner charak-
teristischen Werke der frihen Berner Zeit. Nach der erzwungenen
Emigration aus Deutschland Ende 1933 und den Monaten des per-
sOnlichen und beruflichen Umbruchs begann sich sein Schaffen
allmahlich zu erneuern. Zwar blieb die Erfahrung von Ausgrenzung
und Exil bestimmend, doch &ffnete sich seine Bildwelt wieder einer
grosseren formalen Freiheit und einer zunehmend differenzierten
Farbigkeit. Das Jahr 1935 markiert dabei einen entscheidenden
Wendepunkt innerhalb des Spatwerks.

Der Titel verweist auf einen Zustand des Werdens. Klee interessiert
nicht die Darstellung einer konkreten Landschaft, sondern ihr Ent-
stehen. Wie haufig in seinem Werk beschreibt der Titel keinen Ort,

sondern einen Prozess. Landschaft erscheint als etwas, das sich
erst formiert und aus elementaren bildnerischen Kraften entwickelt.
Linien, Farbflachen und Zeichen treten in ein lebendiges Verhéltnis
zueinander und lassen den Eindruck eines organischen Wachstums
entstehen. Damit knlpft Klee an jene Vorstellung an, die sein
gesamtes kulnstlerisches Denken pragte: Kunst bildet die Natur
nicht nach, sondern machtihre schépferischen Gesetzmassigkei-
ten sichtbar. Im vorliegenden Gemaélde ist ein Baum neben einer
Sonne zu erkennen, Schattenwiirfe auf eine Blumenwiese struktu-
rieren die Komposition. Aus wenigen, prazise gesetzten Formen
entfaltet sich ein vielschichtiger Bildraum, dessen raumliche und
landschaftliche Anmutung erstim Auge der Betrachtenden Gestalt
annimmt. Gegenstandliche Anspielungen bleiben bewusst vage
und gehen fliessend in ein System aus Zeichen und Farbklangen
Uber. Gerade diese Balance zwischen Abstraktion und Naturerin-
nerung gehdrt zu den besonderen Qualitaten der Berner Werke.
1935 war zugleich ein Jahr neuer Anerkennung. Die Retrospektive
in der Kunsthalle Bern und ihre anschliessende Station in Basel
bestatigten Klees Rang innerhalb der europaischen Moderne, wah-
rend seine klnstlerische Entwicklung bereits eine neue Richtung
einschlug. «Landschaft am Anfang» steht exemplarisch fiir diesen
Aufbruch. Das Gemalde verbindet die formale Disziplin der Bau-
hausjahre mit jener poetischen und existenziellen Verdichtung, die
das spéate Werk Paul Klees auszeichnen wird.
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Ein Traumender sieht zuriick

1939 — Werknummer 1939.457 (D17). Tintenstift und Aquarell
auf Papier auf dinnem Karton, Abschlussstriche in Tusche.
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Falten im dussersten Rand, rlickseitig mit Spuren alter Montierun-
gen. Farbfrisch und in hervorragender Erhaltung.
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Finstere Bootsfahrt

1940 — Werknummer 1940.345 (F 5). Kleisterfarbe auf Papier auf
Karton. 29,4 x 41,5 cm, Darstellung; 34,9 x 49,9 cm, Unterlage. Oben
links vom Kunstler in Kleisterfarbe signiert «Klee», unter der Dar-
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und in hervorragender Erhaltung.
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Frankfurt-Hoechst/Minchen 1983, Jahrhunderthalle/Museum Villa
Stuck, Paul Klee, Gemalde, Aquarelle, Zeichnungen, Druckgraphik,
Kat. Nr. 73

Nimes 1984, Musée des Beaux-Arts, Paul Klee, CEuvres de 1933 a
1940, Kat. Nr. 85

Dresden 1984, Staatliche Kunstsammlungen/Kupferstich-Kabinett,
Albertinum, Paul Klee, Gemalde, farbige Blatter, Zeichnungen, Gra-
phik aus dem Kunstmuseum Bern, Paul Klee-Stiftung und Berner
Privatbesitz, Kat. Nr. 315

Paris 1985, Galerie Karl Flinker, Paul Klee, Les dix derniéres années,
Kat. Nr. 46

Himeji/Sendai/Kamakura/Shiga/Niigata 1985/1986, City Museum
of Art/Miyagi Museum of Art/The Museum of Modern Art/The
Museum of Modern Art/City Art Museum, Paul Klee in Exile 1933—
1940, Kat. Nr. 39

Kopenhagen 1986, Gallerihuset, Paul Klee (1879-1940), S. 89

Kiel 1987, Kunsthalle, Im Gleichgewicht, Paul Klee und die Moderne,
Nestler, Ruthenbeck, Visch, Kat. Nr. 39

Visp 1989, Schitzenlaube/Dreikdnigskirche/Burgenerhaus, Paul
Klee, Kat. Nr. 72

Mendrisio 1990, Museo d'arte, Paul Klee, Ultimo decennio/Letztes
Jahrzehnt 1930-1940, ohne Kat

Bern 1990, Kunstmuseum, Paul Klee, Das Schaffen im Todesjahr,
Kat. Nr. 314
Kanazawa/Tokyo/Kochi/Kyoto/Kasama/Hamamatsu/Osaka
1995/1996, Ishikawa Prefectural Museum of Art/Daimaru Museum/
The Museum of Art/Daimaru Museum/Nichido Museum of Art/
Municipal Museum of Art/Daimaru Museum, Klee aus der Samm-
lung der Familie, Die Zeit der Reife, Kat. Nr. 111

Mannheim 1996, Stadtische Kunsthalle, Paul Klee, Die Zeit der Reife,
Werke aus der Sammlung der Familie Kleeg, S. 149

Hamm/Leipzig 1997, Gustav-Libcke Museum/Museum der bilden-
denKiinste, Paul Klee, Reisenin den Stiden, Reisefieber praecisiert,
Kat. Nr. 97

Kamakura/Morioka/Tsu/Matsumoto 2002, The Museum of Modern
Art/lwate Museum of Art/Mie Prefectural Art Museum/City Museum
of Art, Paul Klee and His Travels, Kat. Nr. 240

Riehen/Hannover 2003/2004, Fondation Beyeler/Sprengel
Museum, Paul Klee, Tod und Feuer, Die Erflillung im Spatwerk,
Kat. Nr. 118

Bern/KdéIn 2005/2006, Zentrum Paul Klee/Museum Ludwig, Paul
Klee, Kein Tag ohne Linie, S. 169

Bern 2012, Zentrum Paul Klee, Unheimlich, Hexen, Geister und
Damonen bei Paul Klee, ohne Katalog

Lugano 2013, Museo d'Arte, Klee, Melotti, Kat. Nr. 140

Bern 2015, Zentrum Paul Klee, Klee in Bern [2. Teil], ohne Katalog
Lindau 2017, Stadtmuseum, Paul Klee, Zwischen Himmel und Erde,
Bilderwelten von Paul Klee, S. 139

Bern 2019, Zentrum Paul Klee, Kandinsky, Arp, Picasso... Klee &
Friends, ohne Kat

Zirich 2021, Museum Rietberg, Kunst der Vorzeit, Felsbilder der
Frobenius-Expeditionen

Bern 2021, Zentrum Paul Klee, Paul Kleeg, Ich will nichts wissen, ohne Kat
Villeneuve d’Ascq 2021/2022, LaM, Paul Klee, Entre mondes, ohne Kat

«Finstere Bootsfahrt» entstand 1940, in den letzten Lebensmonaten
Paul Klees, und gehért zu den sehr typischen Schépfungen seines
Spatwerks. Trotz der fortschreitenden Sklerodermie erreichte seine
kunstlerische Produktivitat in den Jahren 1939 und 1940 einen
letzten H6hepunkt. 1939 entstanden 1253 registrierte Werke, 1940
noch 398. Abgesehen von den etwa 30 letzten unbetitelt geblie-
benen Arbeitenim CEuvre, tragen die Werke bis zuletzt die fiir Klee
typischen, stets wohluberlegten Titel. Die Werke dieser Zeit zeich-
nen sich durch eine aussergewdhnliche Verdichtung der Bildspra-
che aus: Grosszligige schwarze Linien, vereinfachte Zeichenfor-
men und eine auf wenige Téne reduzierte Farbigkeit verleihenihnen
eine eindringliche, beinahe archaische Wirkung. Ausgepragt sind
die grossen Gesten und die zeichenhafte Formensprache, beides
auch bedingt durch den fortschreitenden Krankheitsverlauf.

Die schemenhaft angedeuteten Figuren erscheinen nicht als indi-
viduelle Personen, sondern als Sinnbilder einer existenziellen Reise.
Mit denkbar einfachen bildnerischen Mitteln erzeugt Klee eine
Atmosphére von Unsicherheit und Schwebezustand, ohne die
Szene narrativ festzulegen. Gerade diese Offenheit gehdrt zu den
grossen Qualitaten seines Spatwerks.

Seit der Antike gilt das Boot als Sinnbild des Ubergangs zwischen
den Welten. Vor dem Hintergrund Klees schwerer Krankheit und
seines Bewusstseins der eigenen Endlichkeit liegt eine Verbindung
zur Uberfahrt ins Jenseits nahe. Wie in vielen seiner spaten Werke
verwandelt er persdnliche Erlebnisse und historische Erfahrungen
in eine zeitlose Bildsprache, deren poetische Kraft gerade aus ihrer
Vieldeutigkeit erwéachst.






128 Yves Klein
Nizza 1928-1962 Paris

COS3

1960. Schwarze und blaue Pigmente auf Papier auf Leinwand.
49 x 64 cm. Unten rechts vom Klinstler datiert und signiert «23-3-
60 Yves K[...]». Mit Atelierspuren der Herstellung, minim gebraunt,
in ausgezeichneter Gesamterhaltung.

Schatzung CHF 600000*

Werkverzeichnisse

Paul Wember, Yves Klein, Kéln 1969, Abb. S. 119

Das Werk istim Yves Klein Estate unter der Nummer «COS 3» regis-
triert

Provenienz

Nachlass des Kunstlers, von dort an

Galerie Gmurzynska, Zurich, riickseitig mit Etikett, von dort an
Bedeutende Internationale Privatsammlung

Literatur

Pierre Restany, Yves Klein, Paris 1982, S. 131-137

Catherine Millet, Yves Klein, Paris 1983, S. 47

Anette Kuhn, Zero, Eine Avantgarde der sechziger Jahre, Frankfurt
am Main 1991, Kat. Nr. 62

Nicolas Charlet, Yves Klein, Paris 2000, S. 184-185

Ausstellungen

Paris 1969, Union Centrale des Arts Décoratifs, Yves Klein 1928-1962
Cagnes-sur-Mer 1972, Chateau-Musée, Marie Raymond, Yves
Klein, Kat. Nr. 22

KoéIn/Disseldorf/London/Madrid 1994/1995, Museum Ludwig/
Kunstsammlung Nordrhein-Westfalen, mit Etikett/Hayward Gallery,
mit Etikett/Museo Nacional Centro de Arte Reina Sofia, Yves Klein,
Der Sprung ins Leere, Leap into the Void, Salto en el Vacio,
Kat. Nr. 134

Oslo/Tampere/Sydney 1997/1998, The National Museum of Con-
temporary Art/Sara Hildén Art Museum/Museum of Contemporary
Art, Yves Klein, Kat. Nr. 54

Nizza/Prato 2000, Musée d'art moderne et d'art contemporain/
Museo Pecci, YvesKlein, Lavie, lavie elle-méme qui est'art absolu,
S. 245

Koéln 2002, Galerie Gmurzynska, Naturometries, S. 42-43, 89
Koblenz 2006, Ludwig Museum im Deutschherrenhaus, Yves Klein &
Marie Raymond, ohne Kat

Nizza 2018, MAMAC Musée d’Art moderne et d'Art contemporain,
Cosmogonies, au gré des éléments, S. 62, 172

Mit den «Cosmogonies» erreichte Yves Klein 1960 einen entschei-
denden Wendepunkt seines Schaffens. Nachdem er den mono-
chromen Bildraum als Trager schépferischer Energie eingesetzt
hatte, Ubertrug er den Entstehungsprozess nun auf die Natur selbst.
Wind, Regen, Sonnenlicht und Pflanzen wurden zu eigentlichen

Mitautoren des Werkes. Die Natur erscheint nicht langer als Motiv
der Darstellung, sondern als unmittelbar wirkende schpferische
Kraft. In seiner programmatischen Schrift «Yves le monochrome
1960, le vrai devient réalité» schrieb der Klinstler 1960: «Je bondis
dehors et me voila au bord de lariviere, dans les joncs et dans les
roseaux. Je pulvérise de la couleur sur tout cela et le vent qui fait
plier les fines tiges vient les appliquer avec précision et délicatesse
sur ma toile que je présente ainsi a la nature frémissante: j'obtiens
une marque végeétale. Puis il se met a pleuvoir une pluie fine de
printemps; j'expose ma toile a la pluie et le tour est joué. J'ai la
marque de la pluie ! une marque d'événement atmosphérique.» (Ich
springe hinaus und stehe am Ufer des Flusses, zwischen Binsen
und Schilf. Ich versprihe Farbe tber all dies, und der Wind, der die
feinen Halme biegt, legt sie mit Prazision und Zartheit auf meine
Leinwand, die ich so der bebenden Natur darbiete: Ich erhalte eine
pflanzliche Spur. Dann beginnt ein feiner Frihlingsregen zu fallen;
ich setze meine Leinwand dem Regen aus — und das Werk ist voll-
bracht. Ich habe die Spur des Regens! Eine Spur eines atmosphéa-
rischen Ereignisses). Klein bezeichnete diese neue Werkgruppe
als «Cosmogonies» — Bilder, in denen sich die elementaren Krafte
des Kosmos unmittelbar auf der Bildflache einschreiben.

«COS 3» gehort zu den friihesten Arbeiten dieser Serie und ent-
stand 1960 in einer Phase intensiver kiinstlerischer Experimentier-
freude. Man erkennt im vorliegenden Fall Kleeblatter und Schilf-
halme, die den Bildraum rhythmisch beflllen. An die Stelle der
traditionellen kunstlerischen Handschrift tritt das unmittelbare
Wirken von Wind und pflanzlichen Strukturen. Der Zufall ist dabei
keineswegs Ausdruck eines Verzichts auf Gestaltung, sondern Teil
eines bewusst gelenkten Prozesses. Klein verstand sich als Initia-
tor eines Geschehens, in dem die Natur selbst zum eigentlichen
Akteur wird. Laut Archiv steht auf der Ruckseite des Blattes
«Embouchure du Loup Cagnes s/Mer (23.3.60)/ Feuilles, roseaux,
feuilles de roseaux, plaquage a la surface de I'eau sur des roseaux
flottants et peints en bleu au préalable» (Miindung des Loup, Cag-
nes-sur-Mer (23.3.60)/Blatter, Schilf, Schilfblatter, auf der Was-
seroberflache auf schwimmendem, zuvor blau bemaltem Schilf).
Klein I6st mit den «Cosmogonies» die traditionelle Trennung zwi-
schen Kunstler, Werk und Natur auf und entwickelt eine Bildauffas-
sung, die den schopferischen Prozess selbst zum eigentlichen
Gegenstand erhebt. Innerhalb des schmalen CEuvres Yves Kleins
nehmen die «Cosmogonies» eine Schliisselstellung ein. Sie ver-
binden die radikale Reduktion der monochromen Werke mit dem
performativen Charakter der «Anthropométries», bei denen
schliesslich Menschen zu den Malmitteln wurden.

Das Werk ist weniger als Bild im traditionellen Sinn zu verstehen
denn als Spur eines einmaligen Ereignisses — als materieller Nie-
derschlag eines Augenblicks, in dem sich Natur, Zeit und kiinstle-
rische Idee zu einer untrennbaren Einheit verbinden. Klein behielt
das vorliegende Werk bis zu seinem Tod in seinem Besitz.






129 Gustav Klimt

Baumgarten bei Wien 1862-1918 Wien

&w® Liegender Halbakt nach rechts mit
aufgestelltem rechten Bein

1904. Bleistift und weisse Kreide auf Simili-Japan. 37,2 x 56,5 cm. Unten rechts
mit dem Nachlassstempel «GUSTAV /KLIMT /NACHLASS». Blatt etwas gewellt
und mit minimen Griffknicken, untere rechte Ecke mit leichter Knickfalte, am
unteren Rand in der Mitte geringfligig berieben, rlickseitig mit Montierungs-
resten. In sehr guter Erhaltung.

Schatzung CHF 80000~

Werkverzeichnis
Alice Strobl, Gustav Klimt, Die Zeichnungen 1904-1912, Band Il, Salzburg 1982,
Nr. 1409

Provenienz

Nachlass Gustav Klimt

Klipstein & Kornfeld, Bern, im Juli 1957 angekauft, spater erworben von
Slg. Eberhard W. Kornfeld, Bern

Literatur

Reinhard Steiner, Egon Schiele, Die Mitternachtsseele des Kiinstlers, K&In 1993,
Abb. S. 21

Rainer Metzger, Gustav Klimt, Das graphische Werk, Wien 2005, Abb. S. 76

Ausstellungen

Bern 1989, Kunstmuseum, Von Goya bis Tinguely, Aquarelle und Zeichnungen
aus einer Privatsammlung [Slg. Eberhard W. Kornfeld], Kat. Nr. 117

Zurich 1992, Kunsthaus, Gustav Klimt, Kat. Nr. Z 89

Ziirich 1996/1997, Kunsthaus, Wunderkammer Osterreich

Madrid 2003, Fundacién Juan March, Espiritu de modernidad, de Goya a Gia-
cometti, Obra sobre papel de la coleccion Kornfeld, Kat. Nr. 44

Paris 2005, Musée Maillol, Gustav Klimt, Papiers érotiques, Abb. S. 57

Wien 2008/2009, Albertina, Wege der Moderne, Aus der Sammlung Eberhard
W. Kornfeld, Kat. Nr. 63

Bern 2010/2011, Zentrum Paul Klee, Lust und Laster, Abb. S. 317

Wien 2015/2016, Belvedere, Klimt/Schiele/Kokoschka und die Frauen, Kat. Nr. 2

Die vorliegende Aktzeichnung einer jungen Frau mit angewinkeltem rechtem
Bein aus dem Jahr 1904 ist ein wunderbares Beispiel fur Gustav Klimts meis-
terhafte Linienflihrung und fir seine sensiblen Darstellungen weiblicher Sexu-
alitat. Mit feinem Stift skizziert der Klinstler préazis, schwungvoll und rhythmisch
die Darstellung eines weiblichen Kérpers voller selbstbewusster Sinnlichkeit,
aber auch Verletzlichkeit. Mit geschlossenen Augen und entspanntem
Gesichtsausdruck scheint die Frau in einem leeren Raum zu schweben. Sie
beschéftigt sich in halb entbldsster Pose in intimster Weise mit ihnrem Kérper.
Klimts Aktzeichnungen wurden zu seiner Zeit oftmals als provokant empfunden.
Heute gelten seine Aktbilder in der Kunstgeschichte als wegweisend fiir die
moderne Darstellung von Korper und Sexualitat. Unser Blatt versinnbildlicht
exemplarisch die Fahigkeit des Kiinstlers, das Erotische mit dem Asthetischen
zu verbinden — subtil, mit Poesie und gleichzeitig grosser Ausdruckskraft. Das
Werk ist Teil von Klimts umfangreichem zeichnerischem CEuvre, in dem der
Kunstler zahlreiche Variationen weiblicher Akte festhielt. Wie fir Klimt tblich,
bilden vorbereitende Studien den Ausgangspunkt fur die Komposition von
Gemalden — darunter auch das hier angebotene Blatt. Es ist eine Studie zum
Gemalde «Wasserschlangen lI».

Das Blatt ist ein Paradebeispiel fur Klimts sensible und erotisch aufgeladene
Zeichenkunst und stellt gleichzeitig eine herausragende Arbeit aus der zeich-
nerischen Bliitezeit des Wiener Jugendstils dar.






130 Gustav Klimt

Baumgarten bei Wien 1862-1918 Wien

@B Mit gegratschten Beinen
sitzender Frauenakt

Um 1907. Blauer und roter Farbstift auf Simili-Japan. 56 x 37 cm. Unten rechts
mit dem Nachlassstempel «GUSTAV / KLIMT / NACHLASS». Blatt etwas gewellt
mit leichten Griffspuren, obere linke Ecke und unterer rechter Rand mit leichten
Knickfalten, riickseitig mit Montierungsspuren. In sehr guter Erhaltung.

Schatzung CHF 125000

Werkverzeichnis
Alice Strobl, Gustav Klimt, Die Zeichnungen 1904-1912, Band Il, Salzburg 1982,
Nr. 1622

Provenienz

Nachlass Gustav Klimt

Klipstein & Kornfeld, Bern, im Juli 1957 angekauft, spater erworben von
Slg. Eberhard W. Kornfeld, Bern

Ausstellungen

Bern 1989, Kunstmuseum, Von Goya bis Tinguely, Aquarelle und Zeichnungen
aus einer Privatsammlung [SIg. Eberhard W. Kornfeld], Kat. Nr. 122

Wien 2008/2009, Albertina, Wege der Moderne, Aus der Sammlung Eberhard
W. Kornfeld, Kat. Nr. 67

Die vorliegende, um 1907 entstandene Aktzeichnung einer jungen, selbstbe-
wusst dasitzenden Frau mit vollem, langem Haar, das zu einem Rossschwanz
zusammengebunden zu sein scheint, ist ein eindrucksvolles Beispiel fir Gus-
tav Klimts intime und sinnliche Sichtweise auf den weiblichen Kérper. Mit rotem
und blauem Farbstift skizziert der Kinstler das Gesicht, das Haar und den
Frauenkdrper in zurlickhaltender Farbgebung mit feiner Linienfiihrung.
Klimts Aktzeichnungen wurden zu seiner Zeit oft als provokant empfunden.
Heute gelten seine Aktbilder in der Kunstgeschichte als wegweisend fiir die
moderne Darstellung von Korper und Sexualitat. Unser Blatt versinnbildlicht
die Begabung des Kiinstlers, das Erotische mit dem Asthetischen zu verbin-
den — subtil, mit Poesie und gleichzeitig grosser Ausdruckskraft. Die Zeichnung
ist Teil von Klimts umfangreichem zeichnerischem CEuvre, in dem der Klnstler
weibliche Akte und Halbakte in verschiedenen Stellungen festhielt. Sie zeugt
von seinem grossen Interesse an der Individualitét seiner Modelle und ist ein
ausserordentliches Beispiel fir seine sensible und erotisch aufgeladene Zei-
chenkunst. Gleichzeitig handelt es sich um eine bedeutende Arbeit aus der
zeichnerischen Blitezeit des Wiener Jugendstils.






131 Gustav Klimt
Baumgarten bei Wien 1862-1918 Wien

&w® Stehendes Liebespaar in Seitenansicht

1907/1908. Zeichnung in roter Kreide auf Simili-Japan. 56 x 37,1 cm. Riickseitig
mit dem Nachlassstempel «GUSTAV/KLIMT/NACHLASS». Auf der Rlckseite
kaum sichtbare Reste einer alten Montierung. In ausgezeichneter Erhaltung.

Schatzung CHF 175000*

Werkverzeichnis
Das vorliegende Werk ist im Online-Werkverzeichnis der Zeichnungen von
Gustav Klimt unter der Nummer «GKZ4221» registriert

Provenienz

Nachlass Gustav Klimt

Klipstein & Kornfeld, Bern, im Juli 1957 angekauft, spater erworben von
Privatsammlung Schweiz

Auktion Galerie Kornfeld, Bern, 25. Juni 1999, Los 88, dort erworben von

Slg. Eberhard W. Kornfeld, Bern, rliickseitig mit dem Sammlerstempel, Lugt 913b

Ahnliche Bildkompositionen finden sich in Studien von Liebespaaren fiir «Die
Erflllung» im Stoclet-Fries. Das Palais Stoclet in Brissel wurde ab 1904 vom
Wiener Architekten Josef Hoffmann fir den belgischen Industriellen Adolphe
Stoclet geplant und ausgefiihrt. Mit der kiinstlerischen Gestaltung wurde die
Wiener Werkstatte betraut, die das Gebaude im Sinne der Wiener Secession
zu einem Gesamtkunstwerk gestalten sollte. Die Aufgabe, den Fries im Spei-
sesaal des Palais zu konzipieren, fiel Hoffmanns gutem Freund Gustav Klimt zu.
Klimts Entwirfe wurden schliesslich ab 1909 von Spezialisten fiir Mosaik, Kera-
mik und Email sowie von Goldschmieden ausgeflhrt. Der Fries gilt als klinst-
lerisches Herzstuick des Palais Stoclet, dessen zahlreiche Entwdrfe sich heute
im Wiener Museum flr angewandte Kunst befinden.






132 Gustav Klimt

Baumgarten bei Wien 1862-1918 Wien

&w® Liebespaar nach rechts

1914. Bleistift auf Simili-dJapan. 37,3x 55,9 cm. Unten rechts vom Kiinstler in
Bleistift signiert «GUSTAV /KLIMT». Blatt minim gewellt und gebraunt, Rander
und Ecken teilweise etwas knittrig, unten rechts leichte Knickfalte, riickseitig
mit Montierungsresten. In sehr guter Erhaltung.

Schatzung CHF 70000*

Werkverzeichnis
Alice Strobl, Gustav Klimt, Die Zeichnungen 1912-1918, Band Ill, Nr. 2457

Provenienz

Nachlass Gustav Klimt

Klipstein & Kornfeld, Bern, im Juli 1957 angekauft, spater erworben von
Slg. Eberhard W. Kornfeld, Bern

Ausstellungen

Bern 1989, Kunstmuseum, Von Goya bis Tinguely, Aquarelle und Zeichnungen
aus einer Privatsammlung [Slg. Eberhard W. Kornfeld], Kat. Nr. 127

Ziirich 1996/1997, Kunsthaus, Wunderkammer Osterreich

Madrid 2003, Fundacién Juan March, Espiritu de modernidad, de Goya a Gia-
cometti, Obra sobre papel de la coleccion Kornfeld, Kat. Nr. 47

Paris 2005, Musée Maillol, Gustav Klimt, Papiers érotiques, S. 141

Wien 2008/2009, Albertina, Wege der Moderne, Aus der Sammlung Eberhard
W. Kornfeld, Kat. Nr. 70

Bern 2010/2011, Zentrum Paul Klee, Lust und Laster, Abb. S. 317

Bei der Darstellung von Liebespaaren wird bei klassischen Werken das Zeigen
des unmittelbaren Liebesakts vermieden. Stattdessen wird als andeutende
Romantik vielfach die Symbolik des Kusses eingesetzt. Bei Klimts monumen-
talem und bedeutendem Gemalde «Der Kuss» (um 1908) handelt es sich um
eines der bekanntesten Beispiele zu dieser Thematik sowie um ein Hauptwerk
des Wiener Jugendstils. Der Titel «Liebespaar» war urspruinglich auch fir das
Gemalde «Der Kuss» vorgesehen. In der vorliegenden Zeichnung, die rund
sieben Jahre nach dem grossformatigen Bild «<Der Kuss» entstanden ist, zeigt
Klimt einen Mann und eine Frau in inniger Zweisamkeit. Die Inszenierung ist
erotisch aufgeladen und fokussiert auf die sexuelle Vereinigung des Paars. Wie
fur den Kunstler Giblich, schuf er jeweils zahlreiche Studien zu den einzelnen
Motiven. Seine Zeichnungen zeigen Paare in unterschiedlichen Kérperhaltun-
gen sowie aus verschiedenen Perspektiven. Die Linienflihrung bei unserem
Blatt ist fur Klimt typisch minimalistisch, aber ausdrucksstark mit dem kompo-
sitionellen Schwerpunkt auf die Vertrautheit des Paars sowie auf dessen Kor-
persprache. Die Zeichnung mag einen intimen Blick des Klnstlers auf sich
selbst offenbaren — als Mensch, als Liebender und als Teil eines innigen
Moments. Aus friiheren Bildern ist bekannt, dass sich Klimt mit seiner Lebens-
gefahrtin Emilie Flége (1874-1952) gelegentlich dargestellt hat, was seinen
Arbeiten eine zusétzliche persdnliche Dimension verleiht.






133 Kathe Kollwitz

Koénigsberg 1867-1945 Moritzburg

&W® Gedenkblatt fir Karl Liebknecht

Verworfene erste Fassung

Vor Oktober 1919. Strichatzung, Aquatinta, Schmirgel, Reservage und Vernis
mou, Uberarbeitet mit Kohle, Tusche, Deckweiss und etwas gelber Druckfarbe
auf Kupferdruckpapier. 33,5 x 53,5 cm, Plattenkante; 37,8 x 57 cm, Blattgrésse.
Unten rechts von der Kiinstlerin in Bleistift signiert «Kathe Kollwitzy, links
bezeichnet «2. Zust./ Gedenkblatt fiir Karl Liebknecht». Blatt mit leichten Griff-
und Atelierspuren sowie Reissnagelldchern, linke Ecke etwas gestaucht, riick-
seitig mit Montierungsresten. In sehr guter Erhaltung.

Schatzung CHF 50000

Werkverzeichnis
Knesebeck 145/I1 (v. VII)

Provenienz

Slg. Erich Cohn, New York

Auktion Kornfeld und Klipstein, Bern, 14. Juni 1967, Los 811, dort erworben von
Slg. Eberhard W. Kornfeld, Bern, rliickseitig mit dem Sammlerstempel, Lugt 913b

Vom 5. bis 12. Januar 1919 ereignete sich in Berlin im Zusammenhang mit der
Novemberrevolution der sogenannte Januaraufstand. Dabei wurde der dama-
lige KPD-Fuhrer Karl Liebknecht getdtet und am 25. Januar 1919 mit 31 weite-
ren Opfern des Aufstandes bestattet. Sophie Liebknecht-Borissowna Ryss
(1884-1964), die Witwe Liebknechts, bat Kathe Kollwitz, inren Mannim Berliner
Leichenschauhaus zu zeichnen.

Die Gestaltung des Blattes entnahm Kollwitz der christlichen Ikonografie und
orientierte sich dabei kompositorisch am Bildtypus der «Beweinung Christi».
Die Klinstlerin gestaltete ihr Werk als Totenklage flr den ermordeten Politiker
sowie als ehrwirdiges Gedenkblatt. Sie erreicht damit eine Stimmung wiirde-
voller, stiller Trauer.






134 Kathe Kollwitz

Koénigsberg 1867-1945 Moritzburg

EWD «Saatfriichte sollen nicht
vermahlen werden»

1941. Kreidelithografie (Umdruck) auf glattem Kupferdruckpapier. 37 x 39,5 cm,
Darstellung; 50,4 x 62,4 cm, Blattgrésse. Unten rechts von der Kiinstlerin in
Bleistift signiert «Kathe Kollwitz». Blatt minim berieben, in der oberen rechten
Ecke leicht knittrig, in den Randern links und oben je ein sauber hinterlegter
Einriss. Ruckseitig Montierungsspuren. In sehr guter Erhaltung.

Schatzung CHF 80000~

Werkverzeichnis
Knesebeck 274

Provenienz
Slg. Eberhard W. Kornfeld, Bern, rlickseitig mit dem Sammlerstempel, Lugt 913b

Ausstellungen

Basel/Hovikodden 1975/1977, Kunstmuseum/Henie Onstad Kunstsenter, Meis-
terwerke der Graphik von 1800 bis zur Gegenwart, Kat. Nr. 192
Salzburg/Winterthur 1984/1985, Rupertinum/Kunstmuseum, Von Goya bis
Warhol, Meisterwerke der Graphik des 19. und 20. Jahrhunderts aus einer
Schweizer Privatsammlung [Slg. Eberhard W. Kornfeld], Kat. Nr. 174

Wien 2008/2009, Albertina, Wege der Moderne, Aus der Sammlung Eberhard
W. Kornfeld, Kat. Nr. 86

«Es ist genug gestorben! Keiner darf mehr fallen! Ich [Kathe Kollwitz] berufe
mich gegen Richard Dehmel auf einen Grésseren, welcher sagte: «<Saatfriichte
sollen nicht vermahlen werden». Diese Zeilen schrieb Kathe Kollwitz als Schluss-
satz in ihrem offenen Brief in der sozialistischen Zeitschrift «Vorwarts» vom
28. Oktober 1918. Der Brief war eine Reaktion auf das Kriegsaufgebot von
Freiwilligen, das der Dichter Richard Dehmel forderte. Mit dem Grdsseren, auf
den sich Kollwitz beruft, ist der Dichter, Politiker und Naturforscher Johann
Wolfgang von Goethe gemeint, und das Zitat ist wohl als Forderung «Nie wie-
der Krieg» zu verstehen.

Zum Bildmotiv dusserte sich Kathe Kollwitz in ihrem Tagebuch im Dezember 1941:
«[...] ich beschliesse noch einmal — zum 3. Mal — dasselbe Thema aufzunehmen
und sagte zu Hans vor ein paar Tagen: das ist nun einmal mein Testament.
«Saatfrlichte sollen nicht vermahlen werden.» [...] Ich zeichnete also noch einmal
das selbe. Jungen, richtige Berliner Jungen, die wie junge Pferde gierig nach
draussen wittern, werden von einer Frau zurlickgehalten. Die Frau (eine alte
Frau) hat die Jungen unter sich und ihren Mantel gebracht. Gewaltsam und
beherrschend spreitet sie ihre Arme und Hande liber die Jungen. «Saatfriichte
sollen nicht vermahlen werden.) — diese Forderung ist wie «Nie wieder Krieg»
kein sehnsichtiger Wunsch, sondern ein Gebot. Forderung.»






135 Nicholas Krushenick
1929 New York 1999

Untitled

1962. Acryl auf Leinwand. 172 x 132 cm. Rlckseitig auf der Leinwand vom Kiinst-
ler in Ol signiert und datiert «Nicholas Krushenick /Feb-1962». Auf dem origi-
nalen Chassis, in der alten Nagelung. In tadelloser Erhaltung.

Schatzung CHF 40000~

Provenienz

Galerie Sonnabend, Paris, dort 1968 erworben von
Galerie Renée Ziegler, Zirich (1968)
Privatsammlung Schweiz

Ausstellungen

Paris 1967, Galerie Sonnabend, Nicholas Krushenick

Kassel 1968, Fridericianum, documenta 4, Kat. Nr. 37

Zirich 1968, Galerie Renée Ziegler, Nicholas Krushenick

Riehen 1971, Galerie Beyeler, Nicholas Krushenick

Hannover 1972, Kestner-Gesellschaft, Nicholas Krushenick, Kat. Nr. 13
Zurich 1989, Galerie Renée Ziegler, Jubildumsausstellung |, Kat. Nr. 19, dort
betitelt «Yellow-Black»

Zurich 2008, Galerie Renée Ziegler, Nicholas Krushenick

Basel/Ziirich 2018, Galerie Mueller/Galerie Ziegler, Three Americans, Al Held,
Nicholas Krushenick, Kimber Smith, Kat. Nr. 16

Nicholas Krushenick wurde 1929 in der Bronx, New York, geboren. Er studierte
Malerei an der New Yorker Art Students League sowie an der Hans Hofmann
School of Fine Arts. Seine charakteristischen Gemalde mit ihren freien geo-
metrischen und netzartigen Formen erinnern an die Bildsprache von Comics
und Superhelden wie Superman. Krushenicks unverwechselbarer Einsatz
intensiver Farben, seine formale Prazision und die grafische Klarheit seiner
Kompositionen heben sein Werk deutlich von dem seiner Zeitgenossen ab.
Gerade diese eigenstandige Bildsprache verleiht seinen Arbeiten bis heute
eine bemerkenswerte Frische und Aktualitat. In den 1960er- und 1970er-Jah-
ren war Krushenick mit Einzelausstellungen in zahlreichen renommierten Gale-
rien vertreten.

Darlber hinaus wurden seine Werke in bedeutenden Museumsausstellungen
prasentiert, zum Beispiel in einer wegweisenden Ausstellung zur abstrakten
Kunst der Nachkriegszeit im Solomon R. Guggenheim Museum in New York.
Seine erste europaische Retrospektive wurde 1972 von der Kestner-Gesell-
schaft in Hannover ausgerichtet. Krushenicks Werke erfreuen sich bis heute
einer ungebrochen hohen Nachfrage.






136 Henri Laurens
1885 Paris 1954

Femme au bras relevé

1930. Terrakotta. 37 x 26 x 21cm. Unten auf der Plinthe mit dem geritzten Mono-
gramm «HL». Plinthe mit alt restauriertem Riss. In guter Erhaltung.

Schatzung CHF 75000*

Provenienz

Galerie Louise Leiris, Paris, Inv.-Nr. 11397 2, Foto-Nr. 7584, mit Etikett
Slg. Ida Chagall, Paris, durch Erbschaft an

Privatsammlung Schweiz

Ausstellung
Baden-Baden 2012, Museum Frieder Burda, Téte-a-téte, Léger, Laurens,
Kat. Nr. 55

Die Terrakotta gehdért zu den charakteristischen weiblichen Figuren von Henri
Laurens, indenen der Kiinstler die kubistische Formensprache der 1920er- und
frihen 1930er-Jahre zu einer ausgewogenen Synthese aus Monumentalitat
und organischer Geschlossenheit flihrte. Der kompakte, sitzende Frauenakt
ist aus grosszligig gerundeten Volumen aufgebaut, deren ruhige Flachen und
sanft geschwungene Konturen eine eindrucksvolle plastische Einheit bilden.
Der erhobene rechte Arm sowie der weit ausschwingende linke Arm rahmen
den Korper ein und verleihen der Komposition einen geschlossenen, beinahe
architektonischen Rhythmus.

Die Anatomie ist bewusst vereinfacht und auf elementare Formen reduziert.
Kopf, Rumpf und Gliedmassen verschmelzen zu einer harmonischen Gesamt-
figur, wahrend die sparsame Ausarbeitung der Gesichtszlige die zeitlose,
archetypische Wirkung der Darstellung verstéarkt. Trotz der starken Abstraktion
bleibt die weibliche Kérperlichkeit mit ihren weich modellierten Briisten und
den ausgewogenen Proportionen stets prasent. Die warme, matte Oberflache
der Terrakotta unterstreicht die sinnliche Qualitat des Materials und vermittelt
die unmittelbare Handschrift des Bildhauers.






137 Henri Laurens
1885 Paris 1954

Petite femme assise

1932. Terrakotta. 32,5 x 25 x 16,5 cm. Seitlich am Ricken mit geritztem Mono-
gramm «HL». Fusszehen teilweise etwas beschéadigt. In sehr schéner Erhaltung.

Schéatzung CHF 45000”

Provenienz
Slg. Ida Chagall, Paris, durch Erbschaft an
Privatsammlung Schweiz

Ausstellung
Baden-Baden 2012, Museum Frieder Burda, Téte-a-téte, Léger, Laurens,
Kat. Nr. 60

Mit der «Petite femme assise» schuf Henri Laurens eine eindrucksvolle Variation
seines zentralen Themas des weiblichen Aktes, der in den friilhen 1930er-
Jahren zu den bedeutendsten Werkgruppen seines plastischen Schaffens
zahlt. Die sitzende Figur ist aus grosszuigig gerundeten, ineinandergreifenden
Volumen aufgebaut, die den Kérper auf seine elementaren Formen reduzieren
und ihm zugleich eine aussergewdhnliche Monumentalitat verleihen.
Kennzeichnend flr Laurens ist die harmonische Verbindung kubistischer Form-
auffassung mit einer ausgepragten Sinnlichkeit. Trotz der weitgehenden
Reduktion anatomischer Einzelheiten bleiben die weiblichen Formen — insbe-
sondere die sanft modellierte Brust, die schmale Taille und die kraftvoll gebil-
deten Gliedmassen — klar erfahrbar. Der nahezu gesichtslose Kopf verzichtet
auf individuelle Charakterisierung und verleiht der Figur eine zeitlose, univer-
selle Prasenz. Die fein strukturierte Oberflache der Terrakotta bewahrt die
unmittelbare Modellierung des Kunstlers und verstarkt den lebendigen Ein-
druck des Materials.






138 Le Corbusier

La Chaux-de-Fonds 1887-1965 Roquebrune-Cap-Martin

Mains croisées sur la téte

1939. Gouache auf Velin. 73 x 67,5 cm. Oben rechts vom Klnstler signiert und
datiert «Le Corbusier/28-39». Unregelmassige Rander. Randseitig mit leich-
ten Verfarbungen und Flecken. Linker Rand mit restaurierten Einrissen. Rlick-
seitig mit Montierungsresten. In sehr schéner Erhaltung.

Schatzung CHF 110000

Werkverzeichnis

Echtheitszertifikat von Heidi Weber, Zlrich, datiert vom 29. April 2008, liegt in
Kopie vor

Echtheitsbestatigung von Naima Jornod, datiert vom 22. Juni 2026, liegt vor.
Das Werk wird in den sich in Vorbereitung befindenden Katalog der Arbeiten
auf Papier aufgenommen

Provenienz
Privatsammlung Genf (Strawinsky), dort erworben von
Privatsammlung Schweiz

Le Corbusier stelltin dieser Gouache ein Portrat dar, das sich aus zwei gegen-
satzlichen Perspektiven zusammensetzt: einer Profilansicht in Grau und Braun
und einer Frontalansicht mit weiss hervorgehobenen Konturen. Die beiden
Gesichtshalften Gberlagern sich teilweise und werden von verschrankten Han-
den uberragt, welche die vertikale Komposition dominieren. Das Werk zeichnet
sich durch eine intensive Farbigkeit aus, bei der leuchtende Flachenfarben in
Grin, Rosa, Orange und Rot die geometrisch streng durchlinierten Gesichts-
zlige hinterfangen. Die weisse Konturierung der Gesichtsform schafft eine klare
Abgrenzung zum farbigen Untergrund.

Das Interesse an dieser bildnerischen Dualitat gehoért zu Le Corbusiers klnst-
lerischen Recherchen der spaten 1930er-Jahre. Die vorliegende Gouache
fungiert als Vorarbeit zu zwei verwandten Olgeméalden des Themas «Mains
croisées sur latéte» (1939-1940) und «Téte et mains croisées» (1939). Stilistisch
dokumentiert das Blatt Le Corbusiers Auseinandersetzung mit dem Portrat als
Ausdruck psychischer Zustéande und innerer Widerspriche.






139 Le Corbusier

La Chaux-de-Fonds 1887-1965 Roquebrune-Cap-Martin

Modulor

1962. Gouache auf Japan. 42,5 x 34,5 cm. Unten links vom Klinstler monogram-
miert und datiert «L-C 62». Leicht gebraunt. Oben links mit Knick in der Ecke.
Rickseitig mit Montierungsresten.

Schéatzung CHF 45000

Werkverzeichnisse

Echtheitszertifikat von Heidi Weber, Zirich, datiert vom 8. Januar 2011, liegt in
Kopie vor

Echtheitsbestatigung von Naima Jornod, datiert vom 22. Juni 2026, liegt vor.
Das Werk wird in den sich in Vorbereitung befindenden Katalog der Arbeiten
auf Papier aufgenommen

Provenienz
Privatsammlung Schweiz

Das vorliegende Werk illustriert den Modulor, das von Le Corbusier zwischen
1943 und 1950 entwickelte Proportionssystem, das auf den Massen eines
aufrecht stehenden Menschen mit erhobener Hand basiert. Die Komposition
zeigt links zwei Darstellungen des menschlichen Modulors in Silhouettenform
und rechts ein schematisches Gitternetz, das die mathematischen Proportio-
nen nach der Fibonacci-Folge veranschaulicht. Eine griine, harmonische Spi-
rale durchzieht die Figuration auf der linken Seite. Die Gouache arbeitet mit
klaren Farbflachen: Das beige Papier bildet den Untergrund, wahrend die
schwarzen und grlinen Silhouetten sowie die roten Linien des metrischen Sys-
tems eine pragnante Klarheit schaffen. Die Uberlagerung der rechten Figura-
tionen mit dem schematischen Rahmen intensiviert die raumliche Wirkung.
Die kiinstlerische Auseinandersetzung mit dem Modulor gehért zu Le Corbu-
siers fundamentalen Recherchen seit den 1940er-Jahren und durchzieht sein
gesamtes CEuvre. In dieser Phase erforschte der Kiinstler die Méglichkeit,
menschliche Proportionen zum Massstab aller Dinge zu machen und damit
Architektur, Design und bildende Kunst in ein einheitliches, harmonisches
System zu Uberfluhren. Das Werk dokumentiert die kiinstlerische Vermittlung
eines rein technischen Konzepts, wobei die wiederholte Figuration des Modu-
lors dessen universale Anwendbarkeit unterstreicht.






140 Fernand Léger

Argentan 1881-1955 Gif-sur-Yvette

Création du monde (Etude pour le rideau)

1922/1923. Gouache auf festem Velin. 23,8 x 29,5 cm. Rlickseitig vom Kiinstler
in Tinte signiert «F Léger» und darlber eigenhandig betitelt «Création du
Monde». Mit leichten Altersspuren in den Randern. Riickseitig mit Montierungs-
spuren und Atelierspuren. Farbfrisch und in sehr schéner Erhaltung.

Schatzung CHF 90000*

Werkverzeichnis

Vorgesehen fur das «Répertoire des ceuvres sur papier de Fernand Léger», in
Vorbereitung durch Irus Hansma. Bestatigung auf Foto, Nr. 680022020, datiert
vom 7. Februar 2020, liegt in Kopie bei

Provenienz

Slg. Emile Othon Friesz, Paris

Privatsammlung Frankreich

Privatsammlung Schweiz, versteigert bei

Auktion Galerie Kornfeld, Bern, 18. September 2020, Los 109, dort erworben von
Privatsammlung USA

Diese aussergewohnliche Gouache entstand als Entwurfsstudie fir den Buh-
nenvorhang des Balletts «La Création du monden, eines Schlusselwerks der
Pariser Avantgarde der frihen 1920er-Jahre. Das von den «Ballets suédois» in
Auftrag gegebene Werk vereinte ein Libretto von Blaise Cendrars, die Musik
von Darius Milhaud sowie die Bilhnenausstattung und die Kostlime von Fernand
Léger. Die Uraufflihrung fand am 25. Oktober 1923 im Théatre des Champs-
Elysées in Paris statt und z&hlt zu den bedeutendsten Synthesen von Malerei,
Musik und Tanz der Moderne.

Die Komposition vereint zwei monumentalisierte Figuren, die sich aus stark
vereinfachten geometrischen Formen zusammensetzen. Kreise, Rechtecke
und geschwungene Konturen greifen wie mechanische Bausteine ineinander
und verleihen den Figuren eine zugleich archaische und moderne Erscheinung.
Die klar gegliederten schwarzen Konturen fassen leuchtende Flachenin Gelb,
Rot, Blau, Weiss und Grau zusammen und erzeugen einen kraftvollen Rhythmus,
der die Dynamik des Buhnenbildes bereits im kleinen Format vorwegnimmt.
Rechts belebt ein ornamentales Rautenmuster den Bildraum und verweist auf
die von Léger bewusst aufgegriffenen Motive afrikanischer Kunst, die im Kon-
text des sogenannten Ballet negre eine zentrale gestalterische Rolle spielten.
Die vorliegende Arbeit dokumentiert exemplarisch Légers Hinwendung zu
einer monumentalen, klar strukturierten Bildsprache, in der sich kubistische
Formprinzipien mit der Asthetik des Maschinenzeitalters verbinden. Gleich-
zeitig verdeutlicht sie sein Bestreben, die Grenzen zwischen freier Kunst und
angewandter Buhnenkunst aufzuheben.






141 Richard Paul Lohse
1902 Ziirich 1988

Horizontal-Vertikal gerichtete
gleiche Farbgruppen

1958-1969. Ol auf Leinwand. 60 x 60 cm. Riickseitig auf dem Keilrahmen signiert,
bezeichnet, betitelt und datiert «Richard Paul Lohse Zlrich / Horizontal-Vertikal
gerichtete gleiche Farbgruppen/1958/69». Auf dem originalen Chassis, in der
alten Nagelung, Oberflache minim verschmutzt. In sehr guter Erhaltung.

Schatzung CHF 40000

Provenienz

Atelier des Kiinstlers, dort 1982 erworben von
Galerie Renée Ziegler, Zlirich
Privatsammlung Schweiz

Der Aufbau des vorliegenden Gemaldes von Richard Paul Lohse wirkt harmo-
nisch und erscheint auf den ersten Blick einfach. Tatsachlich liegt der Kompo-
sition jedoch ein prazise durchdachtes Ordnungssystem zugrunde. Das Bild
basiert auf einem Grundraster aus hundert Quadraten mit einer Seitenldnge
von jeweils zehn Quadraten. Die beiden vertikalen Farbrechtecke folgen der
Farbfolge Rot, Gelb, Blau und Griin, wahrend die beiden horizontalen Farbrecht-
ecke inder Reihenfolge Gelb, Rot, Griin und Blau angeordnet sind. Die weissen
Bildfelder bilden ein leicht aus der Mitte verschobenes Kreuz, wodurch das
Zentrum der Komposition aus einem Kern von vier weissen Quadraten entsteht.
Ein zentrales Anliegen Lohses war, dass jede Farbe innerhalb eines Bildes
gleich héaufig vertreten und gleichwertig behandelt wird. Damit hob er die
traditionelle Hierarchie zwischen Form und Farbe auf und entwickelte ein kon-
sequent hierarchiefreies Gestaltungsprinzip. Die gleichberechtigte Anordnung
der Farben verstand er zugleich als Ausdruck seiner gesellschaftlichen Vision
von Gleichheit und Demokratie. Unser Gemalde veranschaulicht die Gestal-
tungsprinzipien von Lohse beispielhaft und zeigt eindrtcklich, wie der Kiinst-
ler mit einem systematischen Aufbau eine ausgewogene und zugleich kraftvolle
und lebendige Bildwirkung erzielt.






142 Heinz Mack

Lollar 1931 — lebt und arbeitet in Ménchengladbach
und auf Ibiza

Lichtfilter

1972. Aluminium, Holz, Acrylglas und Chromstahl. 117 x 139 cm (unregelma-
ssig); 121,5x 141,5 x 6,7 cm, Plexiglas-Box. Riickseitig auf der Tragerplatte vom
Kunstler in Bleistift signiert «mack». In sehr guter Erhaltung.

Schatzung CHF 90000

Werkverzeichnis
Dieter Honisch, Mack, Skulpturen 1953-1986, Duisseldorf/Wien 1986, Nr. H 1145

Provenienz
Privatsammlung Schweiz

Bei Heinz Mack steht der Begriff «Lichtfilter» stellvertretend fur seine wegwei-
sende Erforschung von Lichtbrechungen und spektralen Farbeffekten, die er
in den 1970er-Jahren unter anderem in seinen Lichtreliefs verwirklichte. Die
ersten Arbeiten auf Aluminiumfolie entstanden jedoch bereits 1958. Zur Werk-
gruppe der Lichtreliefs zéhlen auch die sogenannten Lichtfligel und Lichtfa-
cher. Fiir diese verwendete Mack Aluminiumgitter, wie sie in der Flugzeug- und
Raketenindustrie zum Einsatz kamen. Uber viele Jahre hinweg gehérte die von
Hand verformte Aluminiumfolie zu seinen wichtigsten Werkstoffen. Dabei
schéatzte Mack nicht nur deren leichte Bearbeitbarkeit, sondern ebenso den
prazisen technischen Charakter des Materials sowie seine Fahigkeit, Umge-
bungsfarben eindrucksvoll zu reflektieren. Die auch als Lichtstrukturen
bezeichneten Reliefs sind exemplarische Werke virtueller Bewegung: lhre
Dynamik entsteht erstim Auge der Betrachtenden durch das Zusammenspiel
von Licht, Oberflache und Perspektive. Wieland Schmied schrieb im Katalog
zur Ausstellung Objekte, Aktionen, Projekte der Stadtischen Kunsthalle Dis-
seldorf (1972): «Mack traumt nicht von der heilen Welt, er trdumt von einer
helleren Welt. Es geht ihm nicht um eine Welt der schénen Ligen, sondern es
gehtihm um eine Welt des Lichts und damit der Klarheit und Wahrheit.» Auch
unser Werk mit seiner zellgewebeartig strukturierten, glanzenden Oberflache
entfaltet diese Wirkung in besonderer Weise. Es reflektiert das einfallende Licht
auf faszinierende Weise, vervielfacht dessen Effekte und macht Macks konse-
quente Auseinandersetzung mit Material, Licht und optischer Wahrnehmung
eindrucksvoll erfahrbar.






143 Heinz Mack

Lollar 1931 — lebt und arbeitet in Ménchengladbach und auf Ibiza

Licht-Schild

1986/87. Bronze, patiniert und poliert. 83,1x 27 x 4,2 cm, Bronze mit Plin-
the; 138,6 cm, hoch, mit rot-schwarzem Granitsockel. Auf der Plinthe mit geritz-
ter Signatur «mack». Oberflache altersentsprechend mit leichten Verschmut-
zungen und naturlicher Patina, stellenweise mit wenigen Bereibungen und
Bestossungen, insgesamt in sehr guter Erhaltung.

Schatzung CHF 60000

Provenienz
Privatsammlung Schweiz

Von dieser Skulptur existieren mehrere autorisierte Glsse. Der Kiinstler hat
die Edition auf maximal sechs Gisse begrenzt. Jeder Guss gilt als eigenstan-
diges Unikat.

Heinz Mack verfolgt in seinem kiinstlerischen Schaffen konsequent das Zusam-
menspiel von Form und Licht. Ab 1984 entwickelte er eine Formensprache, die
der traditionsreichen Bronze ihre materielle Schwere visuell entzieht. Hoch-
glanzpolierte ebenso wie fein patinierte Oberflachen fangen das Licht ein,
reflektieren es und verwandeln die Bronze in ein dynamisches Medium, das
sich je nach Blickwinkel und Lichteinfall standig verandert. Mit seinen Bronze-
arbeiten knupfte Mack zugleich an die Tradition dieses Materials in der Kunst-
geschichte an. Ein zentrales Motiv seines plastischen Werks ist die Stele.
Urspriinglich bezeichnete der Begriff (altgriechisch stélé) einen aufrecht ste-
henden Stein, der seit der Antike als Grab- oder Gedenkmal diente. Im Verlauf
der Moderne wurde die Stele zu einer autonomen, abstrakten Form der Raum-
skulptur weiterentwickelt. Mack greift diesen traditionsreichen Typus auf und
Uberflihrtihnin eine zeitgendssische Bildsprache. Neben seinen Bronzestelen
schuf er auch Stelen aus anderen Materialien wie Granit, die die archaische
Prasenz des Materials mit der fiir sein CEuvre charakteristischen Klarheit der
Form verbinden. Mack arbeitet eng mit renommierten Bronzegiessereien
zusammen, darunter der Berliner Kunstgiesserei Hermann Noack. In den fol-
genden Jahrzehnten entstand ein umfangreiches skulpturales Werk von mehr
als dreissig Bronzeskulpturen. Das Spektrum reicht von kleinformatigen Arbei-
ten mit einer Hohe von unter einem Meter bis zu monumentalen, zehn oder
sogar achtzehn Meter hohen Stelen, die eigens flir den 6ffentlichen Raum
konzipiert wurden. Zu den bedeutendsten Beispielen zahlt der monumentale
Obelisk am Henriettenplatz in Berlin-Halensee, dessen aufragende Form die
architektonische Umgebung durch das Spiel von Licht und Reflexion ein-
drucksvoll aktiviert.






144 Henri Matisse
Cateau 1869-1954 Nizza

E&w® Jeune femme couchée

1921. Tusche auf beigem Velin MBM mit Wasserzeichen. 28,2 x 38,6 cm. Unten
links vom Kiinstler in Tusche signiert «<Henri — Matisse». Oben in den Ecken mit
Reissnagelldchern. Auf der linken Blattkante mit zwei minimen Rissen. Auf der
Ruckseite mit Spuren einer alten Montierung.

Schatzung CHF 250000*

Werkverzeichnis
Die vorliegende Zeichnung ist den Archiven Henri Matisse, Issy-les-Mouli-
neaux, bekannt. Der Kaufer kann auf Anfrage eine Bestatigung beantragen

Provenienz

Nachlass des Kunstlers, durch Erbschaft an

Pierre Matisse, New York, riickseitig mit Stempel, dort 1971 erworben von
Frumkin Gallery, Chicago, dort am 15. Dezember 1972 erworben von
Kornfeld & Cie., Bern, dort erworben von

Slg. Eberhard W. Kornfeld, Bern, rliickseitig mit dem Sammlerstempel, Lugt 913b

Literatur
Waldemar George, Henri Matisse, Dessins, Paris 1926, Abb. Tf. 37
Alexander Romm, Matisse, A Social Critique, New York 1947, S. 69

Ausstellungen

Baltimore/San Francisco/Chicago 1971, Baltimore Museum of Art/Palace of the
Legion of Honor/Art Institute of Chicago, Matisse as a Draughtsman, Kat. Nr. 39,
dort betitelt «<Reclining Model»

Zurich/Bremen/Bielefeld 1982/1983, Kunsthaus/Kunsthalle/Kunsthalle, Nabis
und Fauves, Kat. Nr. 75

Stockholm/Humlebaek 1984/1985, Moderna Museet/Louisiana, Henri Matisse,
Kat. Nr. 100

Bern 1989, Kunstmuseum Bern, Von Goya bis Tinguely, Aquarelle und Zeich-
nungen aus einer Privatsammlung [Slg. Eberhard W. Kornfeld], Kat. Nr. 179
Linz 1995/1996, Neue Galerie der Stadt Linz, Henri Matisse, Kat. Nr. 27

Rom 2006/2007, Complesso del Vittoriano, Bonnard, Matisse, Kat. Nr. 156
Wien 2008/2009, Albertina, Wege der Moderne, Aus der Sammlung Eberhard
W. Kornfeld, Kat. Nr. 22

Henri Matisse hielt sich ab 1916 auf arztliches Anraten hin in Menton an der
Cote d'Azur auf, spater in Nizza, das zu seinem festen Domizil werden sollte.
Nachdem er zuerst in Hotels gewohnt hatte, zog er Anfang der 1920er-Jahre
in eine Wohnung am Place Charles-Félix.

Im Jahr 1920 wurde Igor Stravinskys «Le Chant du Rossignol» in einer Ballett-
produktion von Léonide Massine am Théatre National de I'Opéra in Paris urauf-
gefuhrt. Matisse entwarf die Kostiime und das Bihnenbild. Wohl angeregt
durch den Tanz widmete er sich erneut der Arbeit an Skulpturen, die er in den
vorhergehenden Jahren vernachlassigt hatte, und entwickelte seine Malerei
und Zeichnung weiter. Als Gllcksfall kann die Zusammenarbeit mit Henriette
Darricarrere bezeichnet werden. Von 1920 bis 1927 war sie sein wichtigstes
Modell und mit ihr entstand auch die als «Odalisques» in die Kunstgeschichte
eingegangene Werkgruppe. Wichtig wurden Muster und Ornamente; die Werke
entstanden oft in der Wohnung in Nizza. Ab 1923 beschéftigte sich Matisse
dann auch wieder mit der Lithografie. Gerade die damals entstandenen Oda-
lisken gehdren zu den Héhepunkten seiner grafischen Kunst. Das hier ange-
botene Blatt ist eine sehr friihe, fein und detailreich ausgearbeitete Zeichnung
aus der Gruppe, die man getrost als Einstieg in die Auseinandersetzung mit
dem Thema verstehen kann. Matisse arbeitete jeweils vor dem Modell. Es wurde
berichtet, dass Henriette bis zu zehn Stunden in der gleichen Pose ausharren
musste. «Jeune femme couchée» gilt als besonders schdnes Beispiel von
Matisses Zeichenkunst.
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145 Henri Matisse
Cateau 1869-1954 Nizza

Etude d’une femme endormie
«La Dormeuse»

Nizza, Dezember 1941. Kohle auf Velin Arches mit Wasserzeichen. 52,5 x 40,6 cm.
Unten links vom Kinstler in Bleistift signiert «Henri Matisse». Ganz wenige
Atelierspuren. Riickseitig mit Spuren einer alten Montierung. Tadellos in der
Erhaltung.

Schéatzung CHF 900000

Werkverzeichnis

Echtheitszertifikat (| 93-9211) von Georges Matisse, Archive Matisse, Issy-les-
Moulineaux, datiert vom 5. August 2022, liegt vor. Die Zeichnung ist unter der
Nummer G220 in den Archiven aufgenommen

Provenienz

Ateliers Boesiger & Indermaur, Hans Ulrich Gasser, ZUrich, dort am 16. Marz 1943
erworben von

Privatsammlung Schweiz, durch Erbschaft an

Privatsammlung Schweiz

Ausstellungen

Montreux 1946, Casino, Peintures francaises au Casino de Montreux, dort
betitelt «Nu»

Genf 1954, Musée Rath, Trésors des collections romandes (Ecoles étrangéres),
Kat. Nr. 242, dort betitelt kDormeuse»

Henri Matisse entwickelte seine Zeichnungsweise im Laufe seines Lebens
kontinuierlich weiter. In den friihen Jahren war sie akademisch gepragt, ab den
1920er-Jahren intensivierte sich seine Beschaftigung mit der Aktzeichnung
als Studium des menschlichen Korpers. Die Nizza-Phase ab 1917 brachte die
reifen, grossen Aktzeichnungen hervor, in denen Matisse Linie und Ton verband.
Inder spaten Phase, besonders ab den 1940er-Jahren, dominierten Kohle und
Bleistift. Gleichzeitig konzentrierte er sich auf die Essenz statt auf Details.

Die Umstéande der 1940er-Jahre verstarkten diese Entwicklung. Matisse war
durch Operationen kérperlich eingeschrénkt und zog sich vermehrt auf das
Zeichnen zurlick. Seine Arbeiten wurden intimer, konzentrierter. Die Modelle
aus seinem unmittelbaren Umfeld dienten nicht als dekorative Motive, sondern
als direkte Zugange zu Form und raumlicher Prasenz. Die Lichtmodellation
durch aufgebauten Ton — nicht nur durch Kontur — wurde entscheidend.
Seine Zeichnungen sind nicht illustrativ, sondern kiinstlerische Forschungen.
Oft entstanden sie seriell: dasselbe Modell, verschiedene zeichnerische
Zugange, jede Zeichnung eine eigenstandige Lésung.

Diese Arbeit entstand wahrend Matisses spater Schaffensphase, als die Akt-
zeichnung eine zunehmend meditative Qualitat annahm. In Nizza entwickelte
der Kinstler eine Bildsprache, die klassische Formenstrenge mit moderner
Reduktion verband. In dieser Zeit arbeitete er intensiv mit schlafenden oder
ruhenden Modellen. Das Motiv der Schlafenden interessierte ihn wegen der
Entspannung und Schutzlosigkeit, aber auch, weil er das Licht studieren konnte,
das auf ruhende Korper fiel.

Das vorliegende Werk zeigt eine sitzende, schlafende Frau mit leicht zur Seite
geneigtem Kopf. Matisse verbindet hier prazise Kohlelinien mit grossziigig
gewischter und aufgebauter Kohle zu einer plastischen Modellierung des Kor-
pers. Starke schwarze Akzente definieren die Augen und strukturelle Linien
des Torsos, wahrend die gewischten Partien an Beinen, Armen und Oberk&rper
Volumen durch Ton- und Lichtwerte schaffen. Die Zeichnung auf festem
Arches-Velin nutzt den weissen Grund aktiv: Licht modelliert die Form, Dunkel
schafft rdumliche Tiefe. Dieses Spiel zwischen linearer Prazision und tonalem
Aufbau ist charakteristisch fur Matisses spate Kohlezeichnungen.

Die «<Dormeuse» dokumentiert seine unvergleichliche Beherrschung der Linie,
die zwischen Abstraktion und sinnlicher Prasenz oszilliert. Die Zeichnung ist
Teil einer kontinuierlichen Auseinandersetzung mit dem menschlichen Korper,
die Matisse vom Fauvismus bis ins hohe Alter beschéftigte.






146 Henri Matisse
Cateau 1869-1954 Nizza

Jazz
Paris, Tériade Editeur, 1947

1947. Album mit 20 farbigen Pochoirs auf Velin Arches mit Wasserzeichen,
Impressum und Abbildungsverzeichnis in losen Bogen, in kartoniertem Original-
umschlag mit 2 Etiketten. 67 x 33 cm, Umschlag. Im Impressum vom Kuinstler in
Bleistift signiert «<H. Matisse» und mit der Nummer «87» als eines von 100 Exem-
plaren ausgewiesen. Die Mappe leicht gebrdunt, mit minimen Wasserflecken.
Die Pochoirs teilweise leicht gebraunt und stockfleckig. Die weisse Blatthalfte
bei 4 einseitigen Pochoirs abgeschnitten. Insgesamt in guter Erhaltung.

Schéatzung CHF 400000*

Werkverzeichnis
Claude Duthuit/Francoise Garnaud, Henri Matisse, Catalogue raisonné des
ouvrages illustrés, Paris 1988, Nr. 22 bis

Provenienz
Privatsammlung Schweden seit 1947, durch Erbschaft an
Internationale Privatsammlung

Henri Matisse gestaltete das Jazz-Album wahrend des Krieges — es war seine
erste Arbeit in der Technik der bemalten «Papiers découpés». Das Album ver-
eint exklusiv die 20 Pochoirs aus «Jazz» und erschien als eigenstandige Auflage
neben der Buchfassung. Der Verleger Tériade, eigentlich Stratis Eleftheriadis
(1897-1983), hatte Matisse bereits ab 1940 flir ein Buch Uiber die Farbe gewin-
nenwollen. 1943 begann Matisse tatséchlich mit den ersten Tafeln, den beiden
Werken «Le Clown» und «Le Toboggan, die urspriinglich als Studien fiir Léo-
nide Massines Ballett «L'Etrange Farandole» gedacht waren. Zwischen 1943
und 1944 arbeitete er an den zwanzig Tafeln, die durch das Ausschneiden von
Formen aus mit Gouache bemaltem Papier entstanden. Die Motive beschwo-
ren die Welt der Kindheit, den Zirkus und Volksméarchen herauf, verbunden mit
Erinnerungen an Lagunenin Ozeanien. Die gedruckte Suite wurde am 30. Sep-
tember 1947 vollendet.

Der Titel «Jazz» verweist nicht nur auf den Rhythmus der Komposition, sondern
auch auf die mitunter schrillen Akkorde reiner Farbe sowie auf das Geflhl der
Improvisation, das das gesamte Werk durchzieht. Diese musikalische Analogie
war fir Matisse zentral. Die Bildtafeln funktionieren wie visuelle Improvisationen,
vergleichbar mit den rhythmischen Verschiebungen im Jazz.

Matisse verbrachte viele Monate damit, die beste Reproduktionstechnik fur
seine Papierschnitte zu finden. Schliesslich entschied er sich fir das Pochoir-
Verfahren, das mit denselben Linel-Gouachen ausgeflhrt wurde, die er auch
fur die Originale verwendet hatte. Ein Mitarbeiter bei Tériade, der Kolorist
Edmond Vairel (1903-1973), flihrte die Drucke aus. Die Gegenliberstellung der
Maquette mit dem gedruckten Buch macht deutlich, wie anspruchsvoll dieser
Ubertragungsprozess war. Matisse selbst war der Meinung, dass in manchen
Fallen die gedruckten Buchtafeln seinen originalen Papierschnitten tiberlegen
waren, in anderen Fallen war es umgekehrt. Diese Einschatzung zeigt, dass er
das Pochoir-Verfahren nicht als blosse Reproduktionstechnik verstand, son-
dern als eigenstandigen kiinstlerischen Ubersetzungsprozess, der dem Ori-
ginal in Qualitat ebenblrtig oder sogar tiberlegen sein konnte.

«Jazz» markiert einen zentralen Moment in Matisses Spatwerk, in dem die
Technik des Papierschnitts zur eigenstéandigen kiinstlerischen Sprache wurde.
Das Werk gilt als Hohepunkt der Kunstlerbuchtradition des 20. Jahrhunderts
und dokumentiert Matisses innovative Verbindung von Farbe, Form und
Buchgestaltung.

Tl Mallsse.
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147 Edvard Munch
Loten 1863-1944 Oslo

Landschaft bei Asgardstrand.
Sternennacht

Landscape from Asgérdstrand.
Starry Night

1890-1892. Tusche mit minimen Weisshéhungen auf festem, beigem Velin.
23,5x 30,2 cm. Unten rechts vom Kinstler in Tusche signiert «E Munchy. Blatt
mit minimen Wasserflecken. Am oberen Bildrand und riickseitig Spuren alter
Montierungen. In sehr schéner Erhaltung.

Schéatzung CHF 300000

Werkverzeichnis
Im Online Catalogue Raisonné des Munch Museums, Oslo, unter der Inventar-
nummer PE.T.-139 registriert

Provenienz
Privatsammlung Norwegen

Literatur

Hans-Martin Flaaten, Skrik som ikon og dikt, in: Edvard Munchs Livsfrise, en
rekonstruksjon av utstillingen hos Blomqvist 1918, Ausstellungskatalog Munch-
Museet, Oslo 2002, S. 74

Asgérdstrand nimmt innerhalb von Edvard Munchs Werk eine herausragende
Stellung ein. Seit seinem ersten Aufenthaltim Sommer 1885 entwickelte sich der
kleine Kiistenort am Oslofjord zu einem der wichtigsten Orte seiner kiinstleri-
schen Inspiration. Im Jahr 1898 erwarb Munch dort ein eigenes Haus, das ihm
Uber viele Jahre hinweg wahrend der Sommermonate als Wohn- und Arbeitsort
diente und bis heute als Munchs Haus erhalten geblieben ist. Die besondere
Atmosphare des Ortes préagte sein Schaffen nachhaltig und machte Asgérd—
strand zu einer der bedeutendsten Landschaften seines gesamten CEuvres.
Die charakteristische Kiistenlandschaft mitihren sanft geschwungenen Uferlinien,
denalten Garten, den hellen nordischen Sommernéchten und dem ruhigen Was-
ser kehrt in zahlreichen Gemalden, Zeichnungen und druckgrafischen Arbeiten
immer wieder. Viele der bekanntesten Kompositionen des Lebensfrieses haben
hierihren landschaftlichen Ursprung oder wurden von den Eindriicken des Ortes
wesentlich beeinflusst. Asgérdstrand wurde fir Munch weit mehr als ein realer
Schauplatz: Der Kiistenort entwickelte sich zu einem symbolischen Erinnerungs-
raum, in dem personliche Erlebnisse, Naturbeobachtung und existenzielle Frage-
stellungen zu einer unverwechselbaren Bildsprache verschmelzen.
Wiederkehrende Elemente wie der geschwungene Kuistenverlauf, die spie-
gelnde Wasserflache, die Baumgruppen oder das diffuse Licht der nordischen
Sommernéchte erscheinen in immer neuen Zusammenhéngen und verleihen
seinen Werken eine zeitlose, symbolische Dimension. Gerade diese Verbindung
von konkreter Landschaft und emotionaler Verdichtung macht Asgérdstrand
zu einem der pragenden Schauplatze von Munchs kiinstlerischer Auseinan-
dersetzung mit Liebe, Sehnsucht, Einsamkeit, Verganglichkeit und Tod.

Das vorliegende, friihe Blatt zeigt in der Technik eines Schwarzaquarells rechts
ein Haus mit beleuchtetem Fenster. Vor den Betrachtenden 6ffnet sich der Bildraum
in die Leere und auf das Wasser. Meisterhaft setzte Munch mit sehr verdiinnter
weisser Farbe Akzente wie Sterne oder seine typische Reflexion des Mondlichts
auf dem Wasser. Eine wunderbare Arbeit vom Beginn der 1890er-Jahre.






148 Edvard Munch
Loten 1863-1944 Oslo

Zwei Menschen. Die Einsamen —
Two Human Beings. The Lonely Ones

1894. Kaltnadel und Vernis mou auf festem Kupferdruckpapier. 16,7 x 22,7 cm,
Plattenkante; 34,4 x 47,6 cm, Blattgrésse. Unterhalb der Darstellung rechts vom
Kinstler in Bleistift signiert «kEdv Munch», am Bildrand von fremder Hand in
Bleistift bezeichnet «Les Solitaires». Das Papier minim gebraunt, mit Verfarbun-
gen. Vereinzelte Fleckchen, riickseitig Spuren alter Montierungen. Die linke
untere Ecke mit Knick. In schéner Erhaltung.

Schatzung CHF 50000

Werkverzeichnis
Woll 13/b/VI

Provenienz

Privatsammlung Berlin, versteigert bei

Auktion Villa Grisebach, Berlin, 3. Dezember 2021, Los 322, dort erworben von
Kunsthandel USA, dort erworben von

Privatsammlung USA

Das Thema «Die Einsamenn» (ein Paar am Strand in Rlickenansicht) beschéftigte
Munch erstmals 1891. Das damals entstandene Olgemalde ist heute verschol-
len, jedoch durch Fotografien der Jahre 1892 und 1893 belegt. 1894 entstand
das vorliegende Blatt, gegenliber dem Gemalde seitenverkehrt, und 1899
erfolgte schliesslich die Umsetzung in Holzschnitt. Die Grafik wurde als drittes
Blattin der Mappe «Edvard Munch. Acht Radierungen» von Meier-Graefe 1895
inden Auflagen 10 auf Japan und 55 auf festem Velin publiziert. Das vorliegende
Blatt weist gegentber der Auflage im unteren Rand leichte Abweichungen auf.
Es handelt sich wohl um einen Probedruck von Angerer im Hinblick auf die
Auflage.
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149 Edvard Munch
Loten 1863-1944 Oslo

&wD Selbstportrat — Self-Portrait

1895. Lithografie mit Lithotusche, Lithografiekreide und Schabeisen auf din-
nem China. 46,2 x 32,4 cm, Darstellung; 53,3 x 37,7 cm, Blattgrosse. Untenrechts
vom Kunstler in Bleistift signiert «<kEdvard Munch». Minime Fehlstellen an den
Blattrandern. Prachtvoller, tiefschwarzer Druck. In ausgezeichneter Erhaltung.

Schatzung CHF 80000~

Werkverzeichnis
Woll 37/a/ll (v. V)

Provenienz
Slg. Eberhard W. Kornfeld, Bern

Ausstellungen

Basel/Hgvikodden 1975/1977, Kunstmuseum/Henie Onstad Kunstsenter, Meister-
werke der Graphik von 1800 bis zur Gegenwart, Kat. Nr. 144
Salzburg/Winterthur 1984/1985, Rupertinum/Kunstmuseum, Von Goya bis
Warhol, Meisterwerke der Graphik des 19. und 20. Jahrhunderts aus einer
Schweizer Privatsammlung [Slg. Eberhard W. Kornfeld], Kat. Nr. 123

Die eindriickliche Lithografie zeigt den 32-jahrigen Edvard Munch in frontaler
Ansicht, das hagere Gesicht vor einem tiefschwarzen Bildgrund. Munch kom-
biniert lithografische Tusche fir die flachigen, dunklen Partien mit dem Litho-
grafiekreidestift fiir die feinste Modellierung des Kopfes und setzt das Schab-
eisendort ein, wo die Kontraste gemildert werden missen. Am unteren Bildrand
ist ein Skelettarm sichtbar.

Der hier angebotene zweite Zustand mit vollstdndig schwarzem, nur vereinzelt
aufgelichtetem Bildgrund, der oberen Inschrift und dem Knochenarm am unte-
ren Rand ist der frihe und begehrteste der insgesamt vier bekannten Fassun-
gen. Die ersten beiden Zustéande entstanden 1895 in Berlin und wurden dort
in kleiner Auflage bei Lassally gedruckt. Vom ersten Zustand ist nur das Unikat
in Oslo bekannt. Im dritten und vierten Zustand wurde der Stein auf einen
anderen Stein Ubertragen, die Schriftzeile oben und der Knochenarm unten
zugedeckt und wiederum in kleiner Auflage gedruckt, nun von Nielsen in Oslo.
Das Selbstbildnis mit Skelettarm ist Munchs erstes druckgrafisches Selbstbild-
nis und wurde noch im Entstehungsjahr in seiner ersten grossen Einzelausstel-
lung in der Galerie Blomqvist in Kristiania (heute Oslo) gezeigt. Gemeinsam mit
«Das Geschrei» und «kMadonna» aus demselben Jahr dokumentiert es Munchs
unvergleichliche Beherrschung der Lithografie in ihrer ganzen Bandbreite.
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Loten 1863-1944 Oslo

Madonna — Liebendes Weib —
Woman Making Love

1895-1902. Farblithografie in Schwarz, Rostrot, Blau und Olivgriin auf hauch-
dinnem Japan. 60,5x 44,7 cm, Darstellung; 61,7 x45 cm, Blattgrésse. Unten
links Reste des oberen Teils einer Signatur in Bleistift erkennbar. Am oberen
Rand mit vereinzelten Durchschlédgen im diinnen Papier, riickseitig mit Spuren
alter Montierungen. Oben eine Stelle mit roter Farbe ergénzt, allenfalls sogar
vom Klnstler selbst. In sehr frischer Farbigkeit und Erhaltung.

Schéatzung CHF 700000*

Werkverzeichnis
Woll 39/A/IV (v. D/VII)

Provenienz

Hauswedell & Nolte, Hamburg, dort im Privatverkauf am 17. November 1989
erworben von

Kunsthandel USA, dort erworben von

Privatsammlung USA

Die Werkgruppe «Madonnay, auch unter dem Titel «Liebendes Weib» bekannt,
entstand zwischen 1894 und 1897 und zahlt zu den bedeutendsten Bildschop-
fungen Edvard Munchs. Der Kiinstler widmete sich dem Motiv in finf Gemalden
sowie drei druckgrafischen Fassungen und entwickelte daraus eine seiner
eindringlichsten bildnerischen Auseinandersetzungen mit den existenziellen
Themen Liebe, Sexualitat und Verganglichkeit. Als Modell gilt die norwegische
Schriftstellerin Dagny Juel (1867-1901), eine pragende Personlichkeit der Ber-
liner Bohéme und enge Vertraute Munchs. Titel und Komposition nehmen Bezug
auf die christliche Ikonografie der Verkiindigung Mariens, deren traditionelle
Bildform Munch jedoch in eine moderne, symbolistische Allegorie transformiert.
Innerhalb des Lebensfrieses, jenem Werkzyklus, in dem der Kuinstler die Grund-
themen menschlicher Existenz — Liebe, Leben und Tod — verdichtete, nimmt
«Madonnan» eine Schlusselstellung ein.

Die weibliche Figur beherrscht die Komposition mit eindringlicher Prasenz. Mit
geschlossenen Augen und leicht zurlickgeneigtem Kopf erscheint sie in einem
Zustand zwischen sinnlicher Ekstase und innerer Versenkung. Die rahmende
Bordlre aus spermienartigen Formen sowie der Embryo im linken unteren
Bildfeld verweisen unmissverstandlich auf die Themen Zeugung und Entste-
hung neuen Lebens und erweitern die Darstellung um eine symbolische Dimen-
sion. Gustav Schiefler charakterisierte das Motiv mit den Worten: «Symbolische
Darstellung der Idee, dass der Moment der Empféngnis in seiner Mischung von
Lustund Leid im Grossen die Summe des aus Lust und Leid zusammengesetz-
ten Menschenschicksals in sich schliesst.» (Gustav Schiefler, Verzeichnis des
graphischen Werkes Edvard Munchs, Berlin 1907).

Dem Motiv kam auch innerhalb von Munchs druckgrafischem Schaffen beson-
dere Bedeutung zu. Neben einer Radierung entstanden zwei Lithografien, wobei
die hier vorliegende Fassung als die bedeutendste und zugleich wirkungsvollste
Ausfuhrung der Werkgruppe gilt. Den Lithografiestein entwarf Munch 1895
wahrend seines Berliner Aufenthalts; 1902 Uberarbeitete er die Komposition
durch die Hinzufligung von drei Farbsteinen, wodurch die Bildwirkung wesent-
lich gesteigert wurde. Der Druck erfolgte in der renommierten Berliner Graphi-
schen Kunst-Anstalt M. W. Lassally, deren technische Qualitédt massgeblich zur
brillanten Umsetzung der anspruchsvollen Farbkomposition beitrug.
«Madonnan» zahlt zu den ikonischen Hauptwerken von Munchs Druckgrafik und
gilt als einer der kiinstlerischen Héhepunkte des européaischen Symbolismus
um 1900. Die Verbindung von innovativer Ikonografie, psychologischer Aus-
druckskraft und aussergewoéhnlicher drucktechnischer Qualitat macht das
Blatt zu einem Meilenstein der modernen Grafik. Das vorliegende Exemplar
besticht insbesondere durch seine aussergewdhnlich frische Farbigkeit und
die harmonisch abgestimmte Mehrfarbenfassung, welche die sinnliche und
zugleich geheimnisvolle Atmosphére der Komposition in besonderer Weise
zur Geltung bringt.
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Loten 1863-1944 Oslo

Madonna — Liebendes Weib —
Woman Making Love

1895-1902. Farblithografie auf sehr diinnem Japanpapier. 55,6 x 34,7 cm, Dar-
stellung; 67,5 x 50,9 cm, Blattgrdsse. Unten rechts vom Klnstler in Bleistift signiert
«E Munch». Wunderbarer Druck, mit breitem Papierrand. Mit leichtem Lichtrand.
Die Papierréander unregelmassig geschnitten. In sehr schéner Erhaltung.

Schatzung CHF 600000*

Werkverzeichnis
Woll 39/C/VII

Provenienz
Privatsammlung Norwegen

Mit der Werkgruppe «Madonna», auch «Liebendes Weib» genannt, schuf
Edvard Munch zwischen 1894 und 1897 eines der zentralen Motive seines
CEuvres. Das Thema beschéaftigte den Kiinstler Gber mehrere Jahre und fand
seinen Ausdruck in fiinf Gemalden sowie drei druckgrafischen Fassungen. Als
Modell gilt die norwegische Schriftstellerin Dagny Juel (1867-1901), eine
bedeutende Personlichkeit der Berliner Boheme und enge Vertraute Munchs.
Der Titel verweist auf die christliche Ikonografie, insbesondere auf Darstellun-
gen der Verkiindigung Mariens. Munch 16st das Motiv jedoch aus seinem
religiésen Zusammenhang und Uberfihrt es in eine symbolistische Bildsprache
von universeller Gultigkeit. Die weibliche Figur verkdrpert Sinnlichkeit, Frucht-
barkeit und Schoépfungskraft ebenso wie die untrennbare Verbindung von
Liebe, Leben und Vergénglichkeit. Als eines der Schliisselwerke des «Lebens-
frieses» verdichtet «kMadonna» Munchs zentrale Auseinandersetzung mit den
existenziellen Themen des menschlichen Daseins.

Die Komposition wird von der monumental wirkenden Frauenfigur beherrscht.
Mit geschlossenen Augen und leicht zuriickgeneigtem Kopf erscheint sie
zugleich entriickt und sinnlich. Gustav Schiefler interpretierte das Motiv als
Sinnbild jenes Augenblicks, in dem sich Lust und Leid vereinen und damit die
Ambivalenz des menschlichen Lebens ihren Anfang nimmt.

Neben einer Radierung schuf Munch zwei lithografische Fassungen dieses
Motivs. Der Lithografiestein entstand 1895 in Berlin und wurde 1902 durch drei
Farbsteine erweitert, wodurch die malerische Wirkung des Blattes wesentlich
gesteigert wurde. Gedruckt wurde die Lithografie in der renommierten Berliner
Graphischen Kunst-Anstalt M. W. Lassally, die zu den fiihrenden Druckwerk-
statten ihrer Zeit zéhlte.

Das vorliegende Blatt zeichnet sich durch eine aussergewoéhnlich differenzierte
Vierfarbenfassung von besonderer Leuchtkraft aus. Es handelt sich um einen
Abzug ohne den ornamentalen Rahmen und den Embryo und nach der Uber-
arbeitung der Haarpartie im Unterleibsbereich.

«Madonna» gehoért zu den Hauptwerken von Munchs grafischem Schaffen und
gilt als Meilenstein der europaischen Druckgrafik um 1900.
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Loten 1863-1944 Oslo

Vampir Il

1895-1902. Lithografie auf dinnem Velin. 38,8 x55,3 cm, Darstellung;
47,5 x 64 cm, Blattgrosse. Auf Japan aufgezogen. Lichtrand und einige Fleck-
chen. In guter Erhaltung.

Schéatzung CHF 55000

Werkverzeichnis
Woll 41/1 (v. X)

Provenienz

Privatsammlung Norwegen

Auktion Galerie Kornfeld, Bern, 22. Juni 1983, Los 583, dort erworben von
Privatbesitz Schweiz

«Vampir» (norwegisch «Vampyr) ist eines der zentralen Themen aus dem Lebens-
fries Edvard Munchs, das er zwischen 1893 und 1895 in sechs und in einer zwei-
ten Phase zwischen 1916 und 1925 in zwdélf Gemélden umsetzte. Im Jahr 1895
entstanden zwei Grafiken: eine reine Lithografie («Vampir I», Woll 40) sowie eine
Lithografie, die spater zum Teil noch mit einem Holzschnitt kombiniert wurde.
Munchs urspriinglicher Titel fir die Werkgruppe lautete «Liebe und Schmerz».
Der Kilnstler hat die Liebe in vielen Schattierungen kennengelernt; sie umfasst
sowohl positive Aspekte wie Zuneigung, Anziehung und Erotik als auch nega-
tive Seiten wie Eifersucht oder Verzweiflung. Die Liebe war fiir ihn die Verbin-
dung des Lebens mit dem Tod, aber auch der Ewigkeit. Insofern nimmt der
«Vampir» eine wichtige Scharnierfunktion im Kosmos Munch ein.

Die hier angebotene zweite grafische Fassung ist ein ausgezeichneter, tief-
schwarzer Friihdruck des Zeichnungssteines in Schwarz, 1895 bei M.W. Las-
sally, Graphische Kunst-Anstalt, in Berlin gedruckt. Erst ab 1902 schuf Munch
farbige Varianten des Motivs mit der Lithografie und dem Holzschnitt.






153 Edvard Munch

Loten 1863-1944 Oslo

Tingeltangel — Tingletangle

1895. Kreidelithografie auf festem, graulichem Velin. 44 x62,6 cm, Darstel-
lung; 56,5 % 71,6 cm, Blattgrésse. Untere linke Ecke ergénzt. An den Blattrandern
mehrere hinterlegte Einrisse. Im Papier leichte Verfarbungen, vor allem an den
Blattrandern. In guter Erhaltung.

Schatzung CHF 120000*

Werkverzeichnis
Woll 44

Provenienz

Slg. William Cohn (1880-1961), Berlin, dort 1936 erworben von

Slg. Arnold Budczies, Berlin, riickseitig mit dem Sammlerstempel, Lugt 6335,
durch Erbschaft an

Privatsammlung Deutschland

Ausstellungen

Frankfurt am Main 1952, Stadelsches Kunstinstitut, Edvard Munch, Graphik,
Kat. Nr. 21

Florenz 1964, Palazzo Strozzi, L Espressionismo, pittura, scultura, architettura,
Kat. Nr. 20

Bremen 1970, Kunsthalle, Edvard Munch, Druckgraphik, Auswahl aus einer
bremischen Privatsammlung, Kat. Nr. 27

Die Lithografie «Tingeltangel» entstand 1895 in Berlin, wahrend Edvard Munchs
préagender Jahre in der deutschen Hauptstadt, die fir seine Entwicklung als
Druckgrafiker von zentraler Bedeutung waren. In dieser Zeit war Munch tief in
die avantgardistische Kunst- und Theaterszene Berlins eingebunden, insbe-
sondere Uber Kontakte zur Freien Buihne, zu Symbolisten, Literaten und Bohe-
miens. Der Titel «Tingeltangel», ein umgangssprachlicher Ausdruck fir ein
einfaches, oft als anrlichig empfundenes Unterhaltungs- oder Varietétheater,
verweist dabei nicht nur auf den Ort der Szene, sondern auch auf ihre soziale
und psychologische Konnotation.

Im Zentrum ist eine Frau mit erhobenem Bein zu sehen, die einen Cancan tanzt.
Im Hintergrund sitzen andere Tanzerinnen und schauen verschmitzt in den
Raum. Die Bewegung der tanzenden Dame wird durch sich nach oben entwi-
ckelnde Konturen des rechten Beins angedeutet. Die Manner in den vorderen
Reihen, die von hinten oder im Profil gezeigt werden, wirken distanziert und
verfolgen gleichzeitig aufmerksam das Treiben auf der Bliihne. Munch nutzt
hier die formalen Moglichkeiten der Lithografie ganz gezielt. Die weiche Krei-
detechnik erlaubtihm, zwischen linearen Konturen und flachigen Hell-Dunkel-
Verlaufen zu changieren. Die Szene wirkt wie eine lebendige Momentaufnahme
oder eine Karikatur.

«Tingeltangel» kann als Kommentar zu Munchs wiederkehrendem Thema der Frau
als Bilhne mannlicher Begehren, Angste und Machtprojektionen gelesen werden.
Der Theaterraum wird dabei zum symbolischen Raum innerer Spannungen.
Wohl 1896 bei Lassally in Berlin gedruckt.






154 Edvard Munch
Loten 1863-1944 Oslo

Stehender weiblicher Akt —
Standing Nude

1896. Mezzotinto und Kaltnadel auf Arches-Butten. 14,8 x 12,9 cm, Platten-
kante; 31x 22,5 cm, Blattgrésse. Unten rechts vom Kiinstler in Bleistift signiert
und datiert «<E Munch 1896». Die Blattrander und die Ruckseite leicht im Papier
gebraunt. Die Darstellung in sehr schéner, farbintensiver Erhaltung.

Schéatzung CHF 80000

Werkverzeichnis
Woll 46/b (v. c)

Provenienz

Slg. Prof. Dr. Curt Glaser (1879-1943), Berlin, versteigert bei

Auktion Max Perl, Berlin, 19. Mai 1933, Los 1102, dort erworben von

Slg. Arnold Budczies, Berlin, riickseitig mit dem Sammlerstempel, Lugt 6335,
durch Erbschaft an

Privatsammlung Deutschland

Edvard Munchs Aufenthalt in Paris im Jahr 1896 fiel in eine Phase intensiver
druckgrafischer Experimente. In der franzdsischen Hauptstadt begegnete
Munch einer avantgardistischen Kunstszene, die seine Bildsprache nachhaltig
beeinflusste. Gleichzeitig hatte er dort Zugang zu modernsten Druckwerkstat-
ten. Drucker wie Auguste Clot oder Alfred Porcabceuf vermittelten ihm neue
druckgrafische Moglichkeiten.

So entstanden etwa im Atelier Alfred Salmon, das damals von Alfred Porcaboeuf
geleitet wurde, acht Schabkunstblatter (Mezzotinten). Dieses Druckverfahren
gilt als eines der aufwendigsten Uberhaupt: Zunachst werden die Zinkplatten
mit Aquatinta vorbereitet und anschliessend mit dem Wiegemesser so lange
bearbeitet, bis sich ein dichtes, gleichmassiges Raster bildet. Dieses erzeugt
im Druck eine flachig-samtene Struktur mit weichen Ubergangen. Die Schab-
kunst wurde bereits im 17. Jahrhundert entwickelt, vor allem zur Wiedergabe
einer malerischen Wirkung.

Genau dieser malerische Aspekt der Druckgrafik wird Munch fasziniert haben.
Er nutzte die Qualitaten des Druckverfahrens gezielt, um Atmosphére und emo-
tionale Dichte zu erzeugen. Dabei schuf er jeweils nur wenige Exemplare mit von
Druck zu Druck abweichender Farbgebung. Die Abzlige waren aller Wahrschein-
lichkeit nach Eigendrucke bzw. von ihm selbst eingeférbte Platten. Blatter in
Mezzotinto gehdren zu Munchs seltensten und begehrtesten Grafiken liberhaupt.
Das Mezzotinto-Blatt «Stehender weiblicher Akt» zeigt eine nackte Frau in
Rickenansicht, die vor einem dunklen Hintergrund steht. Es zeugt von Munchs
intensiver Auseinandersetzung mit den Themen Erotik, Einsamkeit und innerer
Spannung. Die Figur scheint aus dem Dunkel hervorzutreten und gleichzeitig
von ihm verschlungen zu werden. Es sind zehn Drucke bekannt geworden.
Mindestens funf davon befinden sich in 6ffentlichen Sammlungen.

Es wurde eine gutliche Einigung mit den Erben nach Curt Glaser, vertreten
durch die Berliner Kanzlei S+N Rechtsanwalte, getroffen. Der aktuelle Verkauf
erfolgt mit dem Einversténdnis der Erben nach Curt Glaser und ist daher frei
von jeglichen Anspriichen. Die gutliche Einigung wurde in der Lost Art-Daten-
bank des Deutschen Zentrums Kulturgutverluste vermerkt.






155 Edvard Munch

Loten 1863-1944 Oslo

Stehender Akt im Innenraum —
Nude Standing in an Interior

1896. Mezzotinto und Kaltnadel auf Arches-Butten mit Wasserzei-
chen. 14,9 x 13 cm, Plattenkante; 44,4 x 30,9 cm, Blattgrésse. Unter
der Plattenkante rechts vom Klinstler in Bleistift signiert «<E Munchy».
Das Papier mit minimen Alterungs- und Gebrauchsspuren. Riick-
seitig leicht im Papier gebraunt. Der Druck in tadelloser Qualitat
und Farbigkeit, in sehr schéner Gesamterhaltung.

Schatzung CHF 100000*

Werkverzeichnis
Woll 47/b (v. c)

Provenienz

Slg. Prof. Dr. Curt Glaser (1879-1943), Berlin, versteigert bei
Auktion Max Perl, Berlin, 19. Mai 1933, Los 1103, dort erworben von
Slg. Arnold Budczies, Berlin, riickseitig mit dem Sammlerstempel,
Lugt 6335, durch Erbschaft an

Privatsammlung Deutschland

Ausstellung
Frankfurt am Main 1952, Stadelsches Kunstinstitut, Edvard Munch,
Graphik, Kat. Nr. 23

Edvard Munchs Aufenthalt in Paris im Jahr 1896 fiel in eine Phase
intensiver druckgrafischer Experimente. In der franzésischen
Hauptstadt begegnete Munch einer avantgardistischen Kunst-
szene, die seine Bildsprache nachhaltig beeinflusste. Gleichzeitig
hatte er dort Zugang zu modernsten Druckwerkstatten. Drucker
wie Auguste Clot oder Alfred Porcabeceuf vermittelten ihm neue
druckgrafische Moglichkeiten.

So entstanden etwa im Atelier Alfred Salmon, das damals von Alf-
red Porcaboeuf geleitet wurde, acht Schabkunstblatter (Mezzotin-
ten). Dieses Druckverfahren gilt als eines der aufwendigsten Gber-
haupt: Zunéchst werden die Zinkplatten mit Aquatinta vorbereitet
und anschliessend mit dem Wiegemesser so lange bearbeitet, bis

sich ein dichtes, gleichmassiges Raster bildet. Dieses erzeugt im
Druck eine flachig-samtene Struktur mit weichen Ubergéngen. Die
Schabkunst wurde bereits im 17. Jahrhundert entwickelt, vor allem
zur Wiedergabe einer malerischen Wirkung.

Genau dieser malerische Aspekt der Druckgrafik wird Munch fas-
ziniert haben. Er nutzte die Qualitaten des Druckverfahrens gezielt,
um Atmosphére und emotionale Dichte zu erzeugen. Dabei schuf
er jeweils nur wenige Exemplare mit von Druck zu Druck abwei-
chender Farbgebung. Die Abzlige waren aller Wahrscheinlichkeit
nach Eigendrucke bzw. von ihm selbst eingefarbte Platten. Blatter
in Mezzotinto gehdren zu Munchs seltensten und begehrtesten
Grafiken Gberhaupt.

Das Mezzotintoblatt «Stehender Aktim Innenraum» zeigt eine ste-
hende weibliche Figur in einem spérlich ausgestatteten Innenraum.
Der Raum ist kaum definiert, seine Architektur bleibt angedeutet
und wirkt beinahe aufgel6st. Der Korper hingegen tritt als Zentrum
des Bildes hervor: hell modelliert, weich konturiert und von einem
samtenen Dunkel umgeben. Diese Komposition erzeugt eine span-
nungsgeladene Intimitit. Die fliessenden Ubergange zwischen
Licht und Schatten, das fast stoffliche Schwarz und die schemen-
hafte Raumtiefe lassen den Kérper wie aus der Dunkelheit hervor-
treten — als Vision, nicht als Kérperstudie. Anders als in seinen
expressiven Holzschnitten oder linearen Radierungen verlasst sich
Munch hier auf die Stimmung der Flache und die Poesie des Lichts.
Von «Stehender Akt im Innenraum» sind Gerd Woll neun farbige
Drucke aus Paris bekannt, von denen sich nur wenige noch in Privat-
besitz befinden. Spater entstanden auch monochrome Abzuge,
wohl von Wilhelm Felsing in Berlin gedruckt. Das hier angebotene
Blatt ist eine grosse Seltenheit in Munchs grafischem CEuvre.

Es wurde eine gitliche Einigung mit den Erben nach Curt Glaser,
vertreten durch die Berliner Kanzlei S+N Rechtsanwalte, getroffen.
Der aktuelle Verkauf erfolgt mit dem Einverstéandnis der Erben nach
Curt Glaser und ist daher frei von jeglichen Anspriichen. Die guit-
liche Einigung wurde in der Lost Art-Datenbank des Deutschen
Zentrums Kulturgutverluste vermerkt.






156 Edvard Munch

Loten 1863-1944 Oslo

Mondschein | — Moonlight |

1896. Farbholzschnitt auf Japanbitten. 40,2 x 47,4 cm, Druckstock; 47,6 x 57,9 cm,
Blattgrdsse. Unten rechts vom Kiinstler in Bleistift signiert «<E. Munchy, zuvor
anscheinend «Edv. Munchy. Leicht stockfleckig und durch den Farbauftrag
gewellt. Besonders ausdrucksstarker Druck. In sehr guter Erhaltung.

Schéatzung CHF 200000

Werkverzeichnis
Woll 90/b/IV

Provenienz

Slg. William Cohn (1880-1961), Berlin, dort 1933 erworben von

Slg. Arnold Budczies, Berlin, riickseitig mit dem Sammlerstempel, Lugt 6335,
durch Erbschaft an

Privatsammlung Deutschland

Ausstellungen

Frankfurt am Main 1952, Stadelsches Kunstinstitut, Edvard Munch, Graphik,
Kat. Nr. 43

Bremen 1970, Kunsthalle, Edvard Munch, Druckgraphik, Auswahl aus einer
bremischen Privatsammlung, Kat. Nr. 47

Ingelheim 2022, Internationale Tage, Edvard Munch, Meisterblatter, S. 87

Edvard Munchs Holzschnitte «kMondschein I» und «kMondschein ll» gehdren zu
seinen eindringlichsten Darstellungen weiblicher Einsamkeit und innerer Span-
nung. Beide Blatter zeigen eine Frau, die nachts im Garten vor einem Haus unter
einem Baum steht, das Mondlicht bescheint ihr Gesicht.

«Mondschein I» entstand wahrend Munchs Pariser Jahren und gehért zu seinen
frihen Holzschnitten. Die Frau steht im Vordergrund, das Haus hinter ihr liegt
wie eine ratselhafte, verschlossene Welt im Dunkeln. Der Kontrast zwischen
Lichtund Schattenist stilisiert, die Landschaft rhythmisch vereinfacht. Die Frau
scheint zwischen dem Wunsch nach Nahe und einer uniberwindbaren Distanz
zu schwanken.

In beiden Darstellungen steht sie isoliert, fast verloren in der Nacht. Munch
verbindet den Holzschnitt in beiden Fassungen mit einer symbolistischen Bild-
sprache. Die Technik, das Arbeiten mit mehreren Platten und das bewusste
Nutzen der Holzmaserung verstarken die emotionale Tiefe. «kMondschein I»
und «Mondschein lI» sind keine blossen Landschaften, sondern Seelenbilder.
Der nachtliche Garten wird zur Biihne innerer Konflikte, zu einer Metapher fiir
Nahe und Abwesenheit, Licht und Dunkel, Erinnerung und Verlorenheit.

Ein wunderbares, bei Lassally in Berlin gedrucktes Exemplar auf Japan; die
Druckstécke passgenau gedruckt, wohl in finf Farben.






157 Edvard Munch
Loten 1863-1944 Oslo

Frauen am Meeresufer —
Two Women on the Shore

1898. Farbholzschnitt mit Handkolorierung in Farbstift auf diinnem cremefar-
benem Japanbdutten. 45,5 x 51,2 cm, Druckstock; 61,4x79,5 cm, Blattgrdsse.
Unten rechts mit Anmerkungen des Kiinstlers «Probedruck Mond weklas-
sen/Mond und Spiegelung weknehmen/Mond weklassen auch Spiegelung
weklasseny. Blatt mit leichten Atelier- und Griffspuren, ausserhalb der Darstel-
lung im oberen und rechten Rand etwas fleckig, im linken Rand minimer Papier-
verlust. In sehr guter Erhaltung.

Schatzung CHF 200000*

Werkverzeichnis
Woll 133/b/Il/2 (v. c/IV/2), eines der dort erwahnten Exemplare

Provenienz

Slg. William Cohn (1880-1961), Berlin, dort 1933 erworben von

Slg. Arnold Budczies, Berlin, riickseitig mit dem Sammlerstempel, Lugt 6335,
durch Erbschaft an

Privatsammlung Deutschland

Ausstellungen

Frankfurt am Main 1952, Stadelsches Kunstinstitut, Edvard Munch, Graphik,
Kat. Nr. 55

Florenz 1964, Palazzo Strozzi, L Espressionismo, pittura, scultura, architettura,
Kat. Nr. 55

Bremen 1970, Kunsthalle, Edvard Munch, Druckgraphik, Auswahl aus einer
bremischen Privatsammlung, Kat. Nr. 62

Hamburg 2006, Kunsthalle, Edvard Munch, «... aus dem modernen Seelenle-
ben», Kat. Nr. 230

Riehen 2007, Fondation Beyeler, Edvard Munch, Zeichen der Moderne,
Kat. Nr. 175

Ingelheim 2022, Internationale Tage, Edvard Munch, Meisterblatter, S. 102

Der Holzschnitt «<Frauen am Meeresufer» entstand 1898 in Kristiania (heute
Oslo). In seinem norwegischen Atelier experimentierte Munch mit gesagten
Druckplatten, Maserungsnutzung und eigenhandiger Kolorierung — Methoden,
die sich auch in diesem Werk eindrticklich wiederfinden. Besonders bemer-
kenswert ist, dass Munch diesen Druck nachtraglich von Hand mit Farbstift
erganzte. Dadurch erhielt das Blatt eine malerische Note und zusatzliche emo-
tionale Dichte.

Das Motiv zeigt zwei weibliche Figuren am Rand des Meeres. Eine junge Frau
in Weiss mit blonden Haaren und eine sitzende Frau in Schwarz. Sie reprasen-
tieren nicht nur zwei Frauen, sondern symbolisieren in ihrer Haltung, Kleidung
und raumlichen Anordnung auch den Ubergang von der Jugend zum Alter. Es
ist ein Motiv, das Munch mehrfach variierte, unter anderem in Gemalden oder
Lithografien. Das Meer im Hintergrund ist einimmer wiederkehrendes Symbol
in seinem Werk und steht hier fiir Zeit, Ubergang und die unergriindliche Tiefe
des Lebens.

Formal ist das Werk ein typisches Beispiel fir Munchs Holzschnitttechnik um
1898. Der Druckstock wurde in mehrere Teile gesagt, die separat monotypie-
artig eingefarbt und anschliessend wieder wie ein Puzzle zusammengesetzt
und gedruckt wurden. Die Struktur des Holzes bleibt im Druck bewusst sicht-
bar und verleiht der Komposition eine fast haptische Qualitat. Da ihm ein Teil
der einen Druckplatte abgebrochen war (die Landzunge neben dem Kopf der
jungen Frau), kolorierte er diese Partie nachtraglich von Hand mit Farbstift. Die
unterschiedliche Einfarbung der Platten und der individuelle Eingriff mit Farb-
stift machen jedes Exemplar leicht anders und betonen die Néhe zur Malerei.
Das angebotene Blatt ist ein seltener Probedruck, gedruckt bei Lassally in
Berlin. Munch merkte im Unterrand rechts an, dass er «Mond und Spiegelung
weknehmen» méchte. Ein wichtiges Dokument, das den Arbeitsprozess des
Kunstlers eindrlcklich aufzeigt.






158 Edvard Munch

Loten 1863-1944 Oslo

&W® Weib mit rotem Haar und griinen Augen.
Die Suinde —
Woman with Red Hair and Green Eyes.
The Sin

1902. Farblithografie von 3 Steinen, auf diinnem Japanbutten. 69,5 x 40,2 cm,
Darstellung; 80,9 x 53 cm, Blattgrésse. Unten rechts vom Kiinstler in Bleistift
signiert «kEdv Munch». Unten links mit der Marke «L». Mit Fehlstellen an den
Blattrandern und leicht stockfleckig. In sehr schéner Erhaltung.

Schatzung CHF 100000*

Werkverzeichnis
Woll 198/Il (v. V)

Provenienz
Slg. Eberhard W. Kornfeld, Bern

Ausstellungen

Basel/Hovikodden 1975/1977, Kunstmuseum/Henie Onstad Kunstsenter, Meis-
terwerke der Graphik von 1800 bis zur Gegenwart, Kat. Nr. 153
Salzburg/Winterthur 1984/1985, Rupertinum/Kunstmuseum, Von Goya bis
Warhol, Meisterwerke der Graphik des 19. und 20. Jahrhunderts aus einer
Schweizer Privatsammlung [Slg. Eberhard W. Kornfeld], Kat. Nr. 131

Mit der Lithografie «Weib mit rotem Haar und griinen Augen. Die Siinde» greift
Edvard Munch eines seiner markantesten Motive auf: die Frau als Verflhrerin,
als Sinnbild fiir Begierde und Siinde. Bereits in der gleichnamigen Olversion
von 1894/95 hatte Munch eine lasziv aufgerichtete Frau mit langen, offenen
Haaren und entricktem Blick dargestellt. In der Lithografie von 1902 transfor-
mierte er das Motiv in ein noch reduzierteres, grafisch konzentriertes Bild vol-
ler symbolischer Spannung.

Im Zentrum steht die unbekleidete Frau mit leuchtend griinen Augen und offe-
nem rotem Haar, das sich wie ein feuriger Schleier um ihr Gesicht und ihre
Schultern legt. Der Blick ist anziehend, aber zugleich ausdruckslos und unnah-
bar. Der Hintergrund ist leer, wodurch das Gesicht umso starker zwischen den
Haaren leuchtet. Munch nutzt hier bewusst die Wirkung der Komplementéar-
farben Rot und Griin, um eine visuelle Spannung aufzubauen, die sich mit der
psychologisch aufgeladenen Szene verbindet.

Das Modell durfte wohl Tulla Larsen sein, Munchs Freundin bis 1902. Nach alter
Uberlieferung versuchte sie, ihn nach der Auflésung ihrer Freundschaft noch-
mals zu sehen, und schoss ihm bei diesem Treffen wahrscheinlich aus Aufre-
gung und Versehen in die Hand.

Der Titel «<Die Stinde» ist eindeutig moralisch konnotiert, doch Munchs Litho-
grafie verweigert eine einfache Deutung. Die Frau erscheint nicht als stindhafte
Taterin, sondern als Projektionsflache flir mannliche Fantasien, Angste und
Schuldgefiihle. Die Ambivalenz zwischen Anziehung und Gefahr, zwischen
Schoénheit und Bedrohung, pragt viele seiner Darstellungen weiblicher Figuren.
Munch selbst sprach in Briefen von der Frau als «kEngel und Vampir», von einer
doppeldeutigen Figur, was auch in dieser Lithografie aufscheint.

Technisch zeigt das Blatt Munchs souveranen Umgang mit der Lithografie: Die
Reduktion auf wenige, aber pragnante Tonwerte und die gezielte Farbigkeit
lassen die Darstellung nahezu ikonisch wirken. Die Frau ist keine individuelle
Portréatfigur, sondern eine archetypische Erscheinung, die zu einem Symbol
weiblicher Macht und mannlicher Ohnmacht verdichtet ist. Die Slinde ist somit
kein moralisches Urteil, sondern Ausdruck einer zutiefst modernen Seelenlage.
Es geht um Begehren und Schuld zwischen Kérper und Geist. Das Bild wirkt
verstérend und schén zugleich; ein Inbild der existenziellen Ambivalenz, wie
sie Munch in vielen seiner Werke thematisierte.

Gedruckt in drei Farben, wohl bei M.W. Lassally, Berlin.






159 Edvard Munch

Loten 1863-1944 Oslo

Melancholie lll - Melancholy lli

1902. Farbholzschnitt auf festem, braunlichem Velin. 28,7 x 48,5 cm, Druck-
stock; 65,9 x 61 cm, Blattgrésse. Unten rechts vom Kiinstler in Bleistift signiert
«Edv Munch». In den Réandern minim fleckig und teilweise leicht knittrig. Der
untere Rand ist horizontal umgeschlagen (die sichtbare Blattgrosse ist
58,7 x 61 cm). Ruckseitig mit Montierungsresten. In sehr gutem Zustand.

Schatzung CHF 200000*

Werkverzeichnis
Woll 203/111/1 (v. 7)

Provenienz

Slg. William Cohn (1880-1961), Berlin, dort 1936 erworben von

Slg. Arnold Budczies, Berlin, riickseitig mit dem Sammlerstempel, Lugt 6335,
durch Erbschaft an

Privatsammlung Deutschland

Ausstellungen

Frankfurt am Main 1952, Stadelsches Kunstinstitut, Edvard Munch, Graphik,
Kat. Nr. 67

Bremen 1970, Kunsthalle, Edvard Munch, Druckgraphik, Auswahl aus einer
bremischen Privatsammlung, Kat. Nr. 76

Hamburg 2006, Kunsthalle, Edvard Munch, «... aus dem modernen Seelen-
lebeny, Kat. Nr. 242

Bremen 2011, Kunsthalle, Edvard Munch, Ratsel hinter der Leinwand, Kat. Nr. 3
Stavanger 2012, Art Museum, Edvard Munch, Géaten bak lerretet, Mystery
Behind the Canvas

Mit «Melancholie lll» schuf Edvard Munch im Jahr 1902 eine technisch und
motivisch weiterentwickelte spate Variante seines bekannten Melancholie-
Motivs. Der Holzschnitt entstand in Munchs norwegischem Atelier in Kristiania
(heute Oslo), wo er um die Jahrhundertwende zunehmend mit Farbe, Maserung
und Segmentierung innerhalb der Holzschnitttechnik experimentierte. «Melan-
cholie Ill» markiert den Héhepunkt dieser technischen Auseinandersetzung
und ist zugleich eine Verdichtung seiner psychologischen Bildsprache.

Das zentrale Motiv bleibt unveréandert: Eine Figur — hier ein junger Mann — sitzt
vornlbergebeugt am Ufer, den Blick gesenkt, vom Rest der Welt emotional
abgeschirmt. Die trennenden Linien zwischen Strand, Wasser und Horizont
wirken gegenliber friiheren Versionen geometrischer, ja beinahe symbolisch.
Im Hintergrund sind ein Haus sowie ein Steg mit einem Boot zu sehen.
Typisch fur diese Schaffensphase ist Munchs radikale Weiterentwicklung der
Drucktechnik. Die Maserung des Holzes wird bewusst sichtbar gelassen, was
in visueller Hinsicht die emotionale Vibration des Bildes verstéarkt. Die meist in
gedecktem Blau, Grau und Ocker gehaltene Farbpalette erzeugt eine dichte,
introvertierte Stimmung.

«Melancholie Ill» gehért zu Munchs spatem Werkkomplex «Lebensfries», mit
dem er existenzielle Erfahrungen wie Liebe, Trennung, Angst und Tod darstellte.
Doch wahrend viele andere Werke des Frieses durch expressive Figuren oder
dramatische Kompositionen auffallen, strahlt «<Melancholie Ill» eine Stille aus,
die nachinnen fihrt. Der Mann am Ufer ist ein Sinnbild der Isolation: Er ist zwar
von der Welt umgeben, aber von ihr doch getrennt.

Der vorliegende Holzschnitt wurde vom Berliner Drucker Lassally in den funf
Farben Schwarz, Braun, Orangebraun, Griin und Griingrau gedruckt; eine sehr
dichte, atmospharische Umsetzung.






160 Edvard Munch

Loten 1863-1944 Oslo

Melancholie lll - Melancholy lli

1902. Farbholzschnitt in Schwarz, Orangebraun, Blau und Grau auf diinnem
Japan. 28,7 x 48,5 cm, Druckstock; 45 x 54,4 cm, Blattgrosse. Die linke untere
Ecke alt restauriert. In schéner Farbigkeit und Erhaltung.

Schatzung CHF 200000

Werkverzeichnis
Woll 203/111/2 (v. 7)

Provenienz

Auktion Christie’s, London, 28. Juni 1996, Los 589, dort erworben von
Kunsthandel USA, dort erworben von

Privatsammlung USA

Mit «Melancholie lll» schuf Edvard Munch im Jahr 1902 eine technisch und
motivisch weiterentwickelte spate Variante seines bekannten Melancholie-
Motivs. Der Holzschnitt entstand in Munchs norwegischem Atelier in Kristiania
(heute Oslo), wo er um die Jahrhundertwende zunehmend mit Farbe, Maserung
und Segmentierung innerhalb der Holzschnitttechnik experimentierte. «<Melan-
cholie Ill» markiert den Héhepunkt dieser technischen Auseinandersetzung
und ist zugleich eine Verdichtung seiner psychologischen Bildsprache.

Das zentrale Motiv bleibt unverandert: Eine Figur — hier ein junger Mann - sitzt
vornlbergebeugt am Ufer, den Blick gesenkt, vom Rest der Welt emotional
abgeschirmt. Die trennenden Linien zwischen Strand, Wasser und Horizont
wirken gegentber friheren Versionen geometrischer, ja beinahe symbolisch.
Im Hintergrund sind ein Haus sowie ein Steg mit einem Boot zu sehen.
Typisch fir diese Schaffensphase ist Munchs radikale Weiterentwicklung der
Drucktechnik. Die Maserung des Holzes wird bewusst sichtbar gelassen, was
in visueller Hinsicht die emotionale Vibration des Bildes verstéarkt. Die meist in
gedecktem Blau, Grau und Ocker gehaltene Farbpalette erzeugt eine dichte,
introvertierte Stimmung.

«Melancholie lll» gehdrt zu Munchs spatem Werkkomplex «Lebensfries», mit
dem er existenzielle Erfahrungen wie Liebe, Trennung, Angst und Tod darstellte.
Doch wéhrend viele andere Werke des Frieses durch expressive Figuren oder
dramatische Kompositionen auffallen, strahlt «Melancholie Ill» eine Stille aus,
die nachinnen fihrt. Der Mann am Ufer ist ein Sinnbild der Isolation: Er ist zwar
von der Welt umgeben, aber von ihr doch getrennt.

Der vorliegende Holzschnitt wurde vom Drucker Lassally in den vier Farben
Schwarz, Orangebraun, Blau und Griingrau gedruckt. Eine sehr dunkle und
damit komplett auf das Motiv des Mannes fokussierte Darstellung, das Meer
links hebt sich nur leicht durch das unterdruckte Blau ab.






161 Edvard Munch
Loten 1863-1944 Oslo

Madchen auf der Briicke —
The Girls on the Bridge

1918. Holzschnitt und Farblithografie auf cremefarbenem Velin. 49,8 x 42,9 cm,
Darstellung; 69,5 x 58,7 cm, Blattgrésse. Unten rechts vom Kinstler in Bleistift
im Rahmen einer Dedikation signiert und datiert «To Richard L. Reiss/from/Edv.
Munch 1919». Das Papier leicht gebraunt, mit Flecken im dusseren Papierrand
rechts. Im oberen Papierrand mit einem alt hinterlegten Riss. Rlickseitig Spuren
alter Montierungen. Die Farben frisch, das Blatt in schéner Erhaltung.

Schéatzung CHF 250000*

Werkverzeichnis
Woll 628/11 (v. I1)

Provenienz

Slg. Richard L. Reiss (1883-1959), London

Auktion Sotheby'’s, London, 30. Juni 1999, Los 287, dort erworben von
William Weston Gallery, London, dort erworben von

Kunsthandel USA, dort erworben von

Privatsammlung USA

Ab 1901 befasst sich Edvard Munch mitdem Thema «Madchen auf der Bricke».
Bis 1940 entstehen zwolf Gemalde und finf Grafiken. Darauf sind drei Madchen
oder Frauen zu sehen, die am Gelander des Piers in Asgérdstrand am Ende
des Oslofjordes stehen. Das noch heute existierende Anwesen Kjasterudgar-
den mit den grossen Linden kommt auch in anderen Werken Munchs vor.

Die Briicke bzw. der Pier fungiert als symbolischer Raum des Ubergangs und
der Zwiespaltigkeit zwischen Vergangenheit und Zukunft, Innen- und Aussen-
welt sowie Bewusstsein und Unbewusstem. Anders als bei den Gemalden ist
die Ansicht auf der vorliegenden Darstellung seitenverkehrt wiedergegeben.
Das 1918 entstandene Blatt zeichnet sich technisch durch eine sorgfaltige
Schichtung der Farbflachen aus, die in mehreren Druckdurchgangen auf das
Papier gebracht wurden. Dabei hat Munch die Textur des Holzes und den
Druckprozess bewusst in seine Bildgestaltung integriert, was der Oberflache
eine lebendige Struktur und Authentizitat verleiht. Es ist eine Arbeit, die sowohl
die traditionelle Bildsprache als auch die innovative Nutzung der Drucktechnik
vereint und so einen wichtigen Platz im CEuvre Edvard Munchs einnimmt. Ein
sehr schdénes Blatt mit Holzschnitt in sehr kraftigem Blau und vor der Uberar-
beitung der mittleren Frauenfigur, kombiniert mit drei nur sehr fein gedruckten
lithografischen Zinkplatten in Griin, Rot und Blau.

Captain Richard L. Reiss war Vorsitzender der «Garden Cities and Town Plan-
ning Association of Great Britain» sowie Mitbegriinder der Gartenstadt Welwyn
Garden City. Der norwegische Schriftsteller Christian Gierlgff lud Richard Reiss
ein, 1919 zum nationalen Stadteplanerkongress nach Norwegen zu reisen und
dortinsgesamt zwanzig Vortrage liber seine Vorstellungen einer neuen Stadt-
und Wohnungspolitik zu halten. Christian Gierlgff war es wohl auch, der Munch
mit Reiss bekannt machte. Im Rahmen eines Treffens dedizierte der Kinstler
das vorliegende Blatt an den britischen Politiker und Stadtplaner.

Das Anwesen Kjgsterudgarden am Pier in Asgérdstrand,
Fotografie 2018






162 Emil Nolde
Nolde 18671956 Seebiill

Zwei chinesische Dschunken

1913. Aquarell auf sehr diinnem Chinapapier. 24 x 33 cm. Unten links vom Kiinst-
ler in Bleistift signiert «Nolde». Leicht knittrig, insgesamt farbfrisch und in sehr
guter Erhaltung.

Schatzung CHF 60000

Werkverzeichnis

Echtheitszertifikat von Prof. Dr. Martin Urban, Nolde Stiftung Seeblill, datiert
vom 21. Méarz 1991, liegt vor

Das Werk istin der Stiftung Seebull Ada und Emil Nolde unter der Nummer Fr. A.
1139 registriert und wird in ein kinftiges Werkverzeichnis der Aquarelle und
Zeichnungen von Emil Nolde aufgenommen. Die Bestatigung, datiert vom
22. Januar 2026, liegt vor

Provenienz

Privatsammlung Schweiz

Auktion Galerie Kornfeld, Bern, 25. Juni 1999, Los 112, dort erworben von
Privatsammlung Schweiz

Im Sommer 1913 reisten Emil Nolde und seine Frau Ada im Rahmen einer For-
schungsreise der Deutschen Kolonialverwaltung nach Neuguinea. Die Expe-
dition dauerte ein Jahr und fiihrte durch Sibirien, Japan und China. Auf der
Reise entstanden zahlreiche Aquarelle, in denen Nolde seine Eindriicke und
Beobachtungen festhielt. Das vorliegende Aquarell schuf Nolde wahrend des
Aufenthalts der Expedition in China.






163 Emil Nolde

Nolde 1867-1956 Seebiill

Portrat eines Siidseeinsulaners en face

1914. Aquarell und Deckweiss auf dunnem Reispapier. 49 x 38,6 cm. Unten
rechts vom Kiinstler in Bleistift signiert «Nolde». In Museumsmontierung den
Randern entlang auf Karton aufgezogen und auf dem Karton mit der Inventar-
nummer «1916.185» sowie dem gedruckten Namen «EMIL NOLDE». Den Rén-
dern entlang leicht gebraunt und mit zwei weissen Flecken im Papier. Oben
links teilweise von der Unterlage geldst. Insgesamt in farbfrischer Erhaltung.

Schatzung CHF 60000

Werkverzeichnis

Echtheitsbestatigung von Prof. Dr. Manfred Reuther, ehem. Direktor der Stiftung
Seeblill Ada und Emil Nolde, datiert vom 9. Méarz 2012, liegt vor

Das Werk istin der Stiftung Seebull Ada und Emil Nolde unter der Nummer Fr. A.
3212 registriert und wird in ein kinftiges Werkverzeichnis der Aquarelle und
Zeichnungen von Emil Nolde aufgenommen. Die Bestatigung, datiert vom
26. Mai 2026, liegt vor

Provenienz

Vermutlich 1937 im Rahmen der Aktion «Entartete Kunst» beschlagnahmt
Slg. Professor Hans Fehr, Muri bei Bern

Privatbesitz Schweiz

Auktion Galerie Kornfeld, Bern, 15. Juni 2012, Los 111, dort erworben von
Privatsammlung Schweiz

Im Auftrag der deutschen Regierung begleitete Emil Nolde 1914 eine Expedi-
tion in die deutschen Kolonialgebiete in der Stidsee, vor allem nach Palau.
Die dabei entstandenen Aquarelle wurden 1916 zum Teil vom Reichskolonial-
amt angekauft und gingen 1919in den Besitz der Berliner Nationalgalerie iber.
1937 wurden sie als «Entartete Kunst» beschlagnahmt und teilweise verkauft.
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164 Emil Nolde
Nolde 18671956 Seebiill

@&¥B Der Krieger

Um 1920. Aquarell auf dinnem Japan. 47,2 x 34,5 cm. Unten rechts vom Klinst-
ler in Tusche signiert «<Nolde». Mit minimen Kratzern, rliickseitig Montierungs-
reste. In sehr schdner Erhaltung.

Schéatzung CHF 60000*

Werkverzeichnis

Das Werk ist in der Stiftung Seebill Ada und Emil Nolde unter der Nummer
Fr. 3970 registriert und wird in das klinftige Werkverzeichnis der Aquarelle und
Zeichnungen von Emil Nolde aufgenommen. Die Bestatigung, datiert vom
23. Méarz 2026, liegt vor

Provenienz

Slg. Hans Fehr, Muri

Slg. Kohlschutter, am 9. Oktober 1964, dort erworben von

Klipstein & Kornfeld, Bern, dort erworben von

Slg. Eberhard W. Kornfeld, Bern, rliickseitig mit dem Sammlerstempel, Lugt 913b

Ausstellung
Bern 1989, Kunstmuseum Bern, Von Goya bis Tinguely, Aquarelle und Zeich-
nungen aus einer Privatsammlung [Slg. Eberhard W. Kornfeld], Kat. Nr. 174

Der Erste Weltkrieg war 1918 nach vier langen und erschitternden Jahren
vorbei. Das gesellschaftliche Trauma und die Erinnerungen an die schreckli-
chen Geschehnisse sollten allerdings noch lange nachwirken. Emil Nolde hatte
den Krieg grosstenteils in seiner schleswig-holsteinischen Heimat erlebt. «Es
ist ganz eigentlimlich und nicht immer schon, in einem Grenzland geboren zu
sein. Das Fir und das Wider, hierhin und dorthin, ist scharfer gepragt als
anderswo.» Nolde spielt auf die Grenzkonflikte und auf die Territorialverschie-
bungen zwischen Deutschland und Danemark wahrend des Kriegs an. Noldes
Bildnis eines Kriegers scheint, abgesehen vom Bildtitel, nicht viel Militarisches
aufzuweisen. Das Themaist vielmehr die Umsetzung eines Portréts mittels einer
ausdrucksvollen, expressiven Farbgebung. Mit Werken wie dem vorliegenden
erweist sich Emil Nolde als einer der grossen Aquarellisten in der européischen
Kunst des 20. Jahrhunderts.






165 Emil Nolde

Nolde 1867-1956 Seebiill

Portrat von Max Sauerlandt

Um 1920. Aquarell und Tusche auf diinnem Japanpapier. 44,5 x 33,7 cm. Unten
rechts vom Kuinstler signiert «<Nolde». Riickseitig mit Spuren einer alten Mon-
tierung. In ausgezeichneter Erhaltung.

Schatzung CHF 50000*

Werkverzeichnis

Expertise von Prof. Manfred Reuther, datiert vom 10. Februar 2015, liegt vor.
Das Werk ist in der Stiftung Seebuill Ada und Emil Nolde registriert und wird in
das kuinftige Werkverzeichnis der Aquarelle und Zeichnungen von Emil Nolde
aufgenommen

Provenienz
Frankfurter Kunstkabinett, Hanna Beckker vom Rath bis 1972, dort erworben von
Privatsammlung Deutschland

Literatur
Vgl. Gustav Schiefler, Christel Mosel, Martin Urban, Das graphische Werk von Emil
Nolde, KéIn 1996, Bd. 2, Holzschnitte, H122, Bildnis von Dr. S. (Sauerlandt), 1913

Emil Nolde war mit dem Kunsthistoriker Max Sauerlandt (1880-1934) Uber
Jahrzehnte eng verbunden. Als Direktor des Kunstmuseums Halle erwarb Max
Sauerlandt 1913 Noldes religidses Werk «<Abendmahl». Dies war einer der ers-
ten bedeutenden Ankaufe von Noldes Werken durch ein deutsches Museum.
1921 publizierte Sauerlandt die erste umfassende Monografie tGber Nolde.
Schliesslich hielt der Kunsthistoriker 1933, kurz vor seinem Tod, eine Vorlesung
zur modernen Kunst, in der er Nolde grosse Beachtung und somit eine Schlus-
selposition zuschrieb.






166 Emil Nolde

Nolde 1867-1956 Seebiill

Marschlandschaft mit weidenden Kiihen

Um 1920. Aquarell und Tusche auf diinnem Japanpapier. 33,4 x 45,7 cm. Unten
rechts vom Kiinstler in Feder in Tusche signiert «<Nolde.». Riickseitig mit Spuren
einer alten Montierung, in den Farben stark durchgeschlagen. In farbfrischer
und sehr guter Erhaltung.

Schéatzung CHF 40000

Werkverzeichnis

Kopie der Echtheitsbestatigung von Prof. Dr. Martin Urban, ehem. Direktor der
Stiftung Seeblill Ada und Emil Nolde, datiert vom 10. April 1986, liegt vor

Das Werk istin der Stiftung Seebull Ada und Emil Nolde unter der Nummer Fr. A.
30 registriert und wird in ein kunftiges Werkverzeichnis der Aquarelle und
Zeichnungen von Emil Nolde aufgenommen. Die Bestatigung, datiert vom 7. Juli
2026, liegt vor

Provenienz

Galerie Valentien, Stuttgart

Auktion Galerie Kornfeld, Bern, 26. Juni 1992, Los 91, dort erworben von
Privatsammlung Schweiz

Ausstellung
Berlin 1977, Galerie Nierendorf, Nolde und Rohlfs, Kat. Nr. 18

Grosszligig komponiertes Aquarell, entstanden in der Umgebung des Utenwarf,
einem historischen Marschbauernhaus und dem ehemaligen Wohn- und
Schaffensort des Kinstlers und seiner Frau Ada. Das Haus liegt malerisch an
der Wiedau in der déanischen Gemeinde Mégeltondern, wo der Kiinstler bis zu
seinem Umzug nach Seebdill im Jahr 1927 wohnte.






167 Emil Nolde
Nolde 18671956 Seebiill

Tropenvogel

1923/1924. Aquarell und Bleistift auf Japanpapier. 47,5 x 35,1 cm. Unten rechts
vom Kiinstler in Tusche signiert «Nolde». Vollkommen farbfrisch, rliickseitig
in den Farben stark durchgeschlagen und mit Spuren einer alten Montierung.
In ausgezeichneter Erhaltung.

Schatzung CHF 40000

Werkverzeichnis

Das Werk ist in der Stiftung Seebull Ada und Emil Nolde unter der Nummer
Fr. 2110 registriert und wird in das kiinftige Werkverzeichnis der Aquarelle und
Zeichnungen von Emil Nolde aufgenommen. Die Bestatigung, datiert vom
23. Marz 2026, liegt vor

Provenienz

Slg. Dr. Hermann Bode (1882-1973), Steinhude

Auktion Villa Grisebach, Berlin, 27. November 1998, Los 24, dort erworben von
Privatsammlung Schweiz

Anfang der 20-er Jahre widmete sich Nolde im Berliner Zoo und im Aquarium
intensiv Naturstudien. Anstelle detailgetreuer Abbildungen fing er das Wesen
der Tiere mit seiner bahnbrechenden Nass-in-Nass-Technik auf saugfahigem
Japanpapier ein. Noldes Darstellungen fremdlandischer Vogel faszinieren
durch leuchtende, ineinanderfliessende Wasserfarben.






168 Hermann Max Pechstein
Zwickau 1881-1955 Berlin

Kurenkahne in der Bucht

1911. Aquarell Uber Bleistiftzeichnung auf festem Blttenkarton. 37,5x 50,4 cm.
Unten rechts vom Kinstler signiert und datiert «<Pechstein/1911». Am oberen
Rand mit kleinem hinterlegten Einriss, die beiden unteren Ecken leicht bestos-
sen. Rickseitig mit Spuren einer alten Montierung. In farbfrischer und aus-
gezeichneter Erhaltung.

Schatzung CHF 40000

Werkverzeichnis
Echtheitsbestéatigung von Julia Pechstein, der Enkelin des Kunstlers, datiert
vom 31. Januar 2025, liegt vor

Provenienz

Galleria Castelnuovo, Ascona, dort am 28. Juni 1963 erworben von
Privatsammlung Schweiz, 2011 durch Erbschaft an

Privatsammlung Schweiz

Ausstellung
Ascona 1961, Galleria Castelnuovo, Kleine Meisterwerke grosser Kinstler,
Kat. Nr. 36

Das Aquarell zeigt die Bucht vor Nidden (dem heutigen Nida in Litauen) an der
Kurischen Nehrung an der Ostsee, wo die Kurenkahne der Fischer liegen. Im
Hintergrund sind einige der fur die Region typischen farbigen Holzhauser zu
erkennen. Das Werk steht in Zusammenhang mit einer Reihe von Aquarellen,
die Pechstein wahrend seines Sommeraufenthalts 1911 in Nidden geschaffen
hat. In seinen Erinnerungen schrieb der Kinstler dazu: «<Dieser Sommer 1911
berauschte mich von Anfang bis Ende. Ich hatte viele begliickende Stunden
der Arbeit, die mir einen Schauer lGber den Riicken herabrieseln liessen [...].»






169 Hermann Max Pechstein
Zwickau 1881-1955 Berlin

Sonnenaufgang

1928. Ol auf Leinwand. 80 x 100,5 cm. Unten rechts vom Kiinstler signiert und
datiert <cHMPechstein 1928w, rlickseitig auf Leinwand bezeichnet und signiert
«Sonnenaufgang/HMPechstein/Berlin W. 62/ Kurfiirstenstr. 126». Auf dem
originalen Chassis, in der alten Nagelung. Am unteren Bildrand mit wenigen
retuschierten Stellen. In sehr guter und farbfrischer Erhaltung.

Schatzung CHF 200000

Werkverzeichnis
Aya Soika, Max Pechstein, Das Werkverzeichnis der Olgemélde, 1919-1954,
Bd. Il, Miinchen 2011, Nr. 1928/6

Provenienz

Auktion Buch- und Kunstantiquariat Helmut Tenner, Heidelberg, 9. Dezember
1961, Los 804

Galerie Wolfgang Ketterer, Stuttgart, Lagerkatalog 22, 1961-1962, Nr. 808,
Privatsammlung Kassel

Galerie Friedrich Kaltreuther, Mannheim, dort am 22. November 1962 dort
erworben von

Privatsammlung Schweiz, durch Erbschaft 2011 an

Privatsammlung Schweiz

Das vorliegende Werk zeigt einen strahlenden Sonnenaufgang tber einer
Flussmiindung, deren Wasserflachen die Landschaft spiegeln. Pechstein kom-
poniertdie Sonne als zentrales, expressiv leuchtendes Element, umgeben von
kraftigen Strahlen in Gelb- und Orangeténen. Der Himmel changiert von tiefem
Blau zu warmen Gelbténen um die Lichtquelle. Im Vordergrund gliedert eine
dunkle Landzunge mit Baumen und Hausern die Komposition, wahrend links
und rechts kleine Boote auf dem Wasser zu erkennen sind. Die Malweise ist
kraftvoll und unmittelbar, mit klaren Farbflachen, die typisch fir Pechsteins
expressionistische Landschaftsauffassung sind.

Diese Arbeit entstand 1928 in Rowe an der pommerschen Kuste, wo Pechstein
zwischen 1927 und 1933 gerne seine Sommermonate verbrachte. Das Fischer-
dorf Rowe an der Mlindung des Flusses Lupow, auf der schmalen Landzunge
zwischen dem Garder See und der Ostsee gelegen, entwickelte sich in dieser
Zeit zu einer lebendigen kleinen Malerkolonie. Pechstein fand hier eine neue
Quelle klinstlerischer Inspiration in der rauen Natur, den Fischerbooten und dem
besonderen Licht dieser Landschaft. Stilistisch gehoért das Gemalde zu seiner
reifen expressionistischen Periode, in der er die Motive der norddeutschen Kuis-
tenlandschaft mit intensiver Farbigkeit und kompositorischer Klarheit verband.






170 Pablo Picasso

Malaga 1881-1973 Mougins

&w® Danseuse au repos

1924. Feder in Tusche auf festem Velin. 29,7 x 25,2 cm. Unten rechts vom Kiinst-
ler in Tusche signiert «Picasso». Das Papier leicht gebrdunt, unten rechts mit
einem Fleck. Rickseitig mit Spuren einer alten Montierung. In schéner Erhaltung.

Schatzung CHF 250000*

Werkverzeichnis

Echtheitsbestatigung von den Enkeln des Kunstlers, P. Ruiz-Picasso und Maya
Widmaier-Picasso, sowie zweier weiterer Personen, datiert vom 25. Marz 1985,
liegt vor

Provenienz

Auktion Sotheby’s, New York, 23. Februar 1984, Los 39/A, dort erworben von
Slg. Heinz Berggruen, von dort an

Slg. Eberhard W. Kornfeld, Bern, rlickseitig mit dem Sammlerstempel, Lugt 913b

Ausstellungen

Bern 1989, Kunstmuseum Bern, Von Goya bis Tinguely, Aquarelle und Zeich-
nungen aus einer Privatsammlung [Slg. Eberhard W. Kornfeld], Kat. Nr. 105
Davos 1998/1999, Kirchner Museum, Werke aus der Sammlung Eberhard
W. Kornfeld, Kat. Nr. 49

Bern 2001/2002, Kunstmuseum, Picasso und die Schweiz, Kat. Nr. 86
Frankfurt am Main 2006/2007, Schirn Kunsthalle, Picasso und das Theater,
S.27

Wien 2008/2009, Albertina, Wege der Moderne, Aus der Sammlung Eberhard
W. Kornfeld, Kat. Nr. 38

Pablo Picassos klinstlerische Tatigkeit war zwischen 1916 und 1924 von einem
stilistischen Nebeneinander gepragt. Noch experimentierte er mit dem Kubis-
mus, befasste sich aber auch zunehmend mit gegenstandlichen Themen oder
erprobte sich in einer surrealistischen Bildsprache. Das Tanztheater beschéaf-
tigte ihn schon langer, erwahnt sei seine Zusammenarbeit mit Serge Diaghilevs
Ballets Russes, etwa 1917 fiir das Ballett «<Parade» nach einem Thema von Jean
Cocteau mit Musik von Erik Satie. Bei den Ballets Russes lernte er auch die
Tanzerin Olga Chochlowa kennen, die spater seine Frau wurde. Sie und der
gemeinsame Sohn Paulo stehen als Modelle idealtypisch fiir Picassos neue,
kérperbetonte Formensprache zu Beginn der 1920er-Jahre.

1924 wurde er angefragt, das Blihnenbild und die Kostlime fiir Saties Ballett
«Les Aventures de Mercure» zu schaffen. Die Urauffiihrung in der Choreogra-
fie von Léonide Massine am 15. Juni 1924 im Thééatre de la Cigale in Paris flihrte
zu einem Protest mehrerer Surrealisten, verbunden mit dem Vorwurf, Picasso
wirke bei einer «Wohltatigkeitsveranstaltung fir die internationale Aristokratie»
mit. Nachdem sie die Aufflihrung aber gesehen hatten und von Picassos Arbeit
beeindruckt waren, veréffentlichten André Breton, Louis Aragon und andere
Surrealisten eine als Hommage an Picasso deklarierte Entschuldigung. Picasso
hatte sich fur die Bliihne und die Kostiime an geschwungene antike Vasenbil-
der angelehnt. Es war die letzte grosse Mitwirkung in einer Theaterproduktion
des Kinstlers.

Die hier angebotene Zeichnung kénnte die Tanzerin Vera Petrova darstellen,
trug sie dochin der Produktion haufig auffallig geflochtenes Haar. Andererseits
erinnert die Umsetzung auch an Darstellungen seiner Ehefrau Olga aus der-
selben Zeit, die er auch immer wieder als Tanzerin darstellte. Die Zeichnung
lebt vom freien Duktus der Linien; es scheint, als ob Picasso die Figur aus einem
Liniengewirr herausarbeitete und wachsen liess.






171 Pablo Picasso

Malaga 1881-1973 Mougins

Baigneuse a la cabine

20. Mai 1936. Federzeichnung in schwarzer Tusche, gemischt mit
Druckerschwaérze, mit dem Pinsel Gberarbeitet, auf Kodatrace-Folie.
37,7 x 30 cm, Darstellung und Foliengrésse. Unten links vom Kinst-
ler datiert «20 mai XXXVI», die beiden Gedichte in der Handschrift
des Klnstlers, das eine datiert «<16 mai XXXVI Paris», das andere
«18 mai XXXVI». Minime Gebrauchsspuren. In sehr guter Erhaltung.

Schatzung CHF 90000

Werkverzeichnis
Echtheitsbestatigung von Maya Widmaier Picasso, Paris, der Toch-
ter des Klnstlers, datiert vom 2. August 1993, liegt vor

Provenienz

Slg. Roger Lacouriére, Paris
Privatsammlung Frankreich
Privatsammlung Schweiz

Literatur

Vgl. Paul Eluard, A Pablo Picasso, Genf 1944, S. 58

Vgl. Picasso Ecrits, hrsg. von Réunion des Musées Nationaux, Paris
1989, S. 135/136

Diana Widmaier Picasso, Picasso, L'Art ne peut étre qu'érotique,
Paris 2005, S. 57

Ausstellungen

Bern 2001, Kunstmuseum, Picasso und die Schweiz, Kat. Nr. 117,
rickseitig mit Etikett

Minster 2004, Graphikmuseum Pablo Picasso, Pablo Picasso,
Marie-Thérése Walter, Zwischen Klassizismus und Surrealismus,
S. 175

Stuttgart 2005, Staatsgalerie, Picasso Badende, Kat. Nr. 91

Besonders zwischen 1935 und 1937 schrieb Picasso Hunderte von
Gedichten, haufig nachts, spontan und ohne die Absicht einer Ver-
offentlichung. Diese Texte sind ebenso experimentell wie seine
bildnerischen Werke und stehen dem Surrealismus nahe, ohne sich
ihm vollsténdig zuzuordnen. Wohl im Atelier des Druckers Roger
Lacouriere entdeckte er Folien, mit denen spater Druckgrafiken
hergestellt werden konnten. So schrieb er am 16. und 18. Mai zwei
Texte, um sie am 20. Mai umrandend zu illustrieren.

Die verwendete Kodatrace-Folie ist eine transparente oder, wie
hier, mattierte Acetatfolie, die von Kodak als hochwertiger Zeichen-
trager konzipiert wurde. Aufgrund ihrer Formstabilitat und Trans-
parenz fand sie insbesondere in der Druckgrafik, im Siebdruck

sowie inder Reproduktionstechnik Verwendung, wo sie als Vorlage
flir fotografische Belichtungs- und Ubertragungsverfahren einge-
setzt wurde.

Die Folie mit den Gedichten und der Zeichnung ging darauf an den
Drucker Roger Lacouriére in Paris, der nach dieser Vorlage eine
Heliogravire auf Kupfer schuf. Da Picasso nicht noch direkt auf
der Kupferplatte arbeitete, hat Brigitte Baer die Heliogravire nicht
ins Werkverzeichnis aufgenommen (vgl. Brigitte Baer, Picasso,
Peintre-Graveur, Band lll, S. 92). Die Heliogravire war flar Paul
Eluards Buch «Les yeux fertiles» vorgesehen, wurde aber schliess-
lich nicht verwendet.

Die lllustration zeigt das Motiv der «Baigneuse a la cabine», das
Picasso auch in weiteren Zeichnungen bearbeitete. Im Jahr 1936
war Pablo Picasso mit Dora Maar liiert. Die beiden lernten sich
Anfang 1936 im Café Les Deux Magots in Paris kennen. Sie wurde
rasch zu seiner Lebensgeféhrtin und Muse. Gleichzeitig bestand
die Beziehung zu Marie-Thérése Walter, der Mutter seiner Tochter
Maya, zunéchst noch fort. Diese personliche Konstellation pragte
viele Werke Picassos aus den Jahren 1936 und 1937 und fiihrte zu
einer intensiven Auseinandersetzung mit Themen wie Identitat und
emotionaler Spannung. Die Werke von 1936 spiegeln haufig diese
personliche Umbruchsituation wider: Wahrend manche Darstel-
lungen der Badenden noch an Marie-Thérése erinnern, kiindigen
andere bereits den formalen und emotionalen Wandel an, der mit
Dora Maar verbunden ist.

Pablo Picasso

16 mai XXXVI. Paris.

non plus frappe I'aréme de la saveur du jaune sur le
son du vert charme soupirant au toucher du rose
aux éclats de rire le regard du parfum évanouit

du bleu du vide modéle la colombe liquide du chant
evaporeé de la lumiére aveuglée par le cri de

la chaleur mirant son corps dans l'air

frais sonne le tocsin si doux de I'absence

des heures arrachées du silence

18 mai XXXVI.

I'arébme des fleurs de la branche.
arrachée au citronnier pétrifie sa

forme dans le creux de la main appuyée
ala tempe a la chaleur du mauve

caché dans la joue et pointe son dard
dans la narine gauche de la jeune

fille au loin sur son réve
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Grand air

4. Juni 1936. Federzeichnung in schwarzer Tusche, gemischt mit
Druckerschwaérze, mit dem Pinsel Uberarbeitet, auf Kodatrace-
Folie. 36,8 x 31,4 cm. Unten links vom Klinstler in Feder signiert
«Picasso», darunter datiert «4 juin/ XXXVI»

Das Gedicht in der Handschrift von Paul Eluard unten rechts von
Eluard signiert «Paul Eluard/3.6.36/3 heures — 3 heures 15».
Minime Gebrauchsspuren. In sehr guter Erhaltung.

Schatzung CHF 90000

Werkverzeichnis
Echtheitsbestatigung von Maya Widmaier Picasso, Paris, der Toch-
ter des Klnstlers, datiert vom 2. August 1993, liegt vor

Provenienz

Slg. Roger Lacouriére, Paris
Privatsammlung Frankreich
Privatsammlung Schweiz

Literatur
Vgl. Paul Eluard, Les yeux fertiles, Paris 1936, S. 71
Vgl. Paul Eluard, A Pablo Picasso, Genf 1944, S. 59

Ausstellung
Bern 2001, Kunstmuseum, Picasso und die Schweiz, Kat. Nr. 116,
rickseitig mit Etikett

Paul Eluard zahlt zu den priagenden franzésischen Dichtern des
20. Jahrhunderts und gehort zu den wichtigsten Vertretern des
Surrealismus. Sein lyrisches Werk zeichnet sich durch eine eindring-
liche Bildsprache aus, in der Motive wie Liebe, Freiheit, Traum und
Menschlichkeit auf poetische Weise miteinander verwoben werden.
Am 3. Juni 1936 schrieb er sein Gedicht «Grand air» zwischen
3 Uhrund 3 Uhr 15 mittels einer schwarzen Farbmasse (eine Mischung
aus Tusche und Druckerschwaérze) auf eine weissliche Folie. Am
folgenden Tag illustrierte Pablo Picasso das Gedicht mit einer detail-
liert ausgearbeiteten Zeichnung mit Feder und Pinsel in derselben
Farbmasse.

Die verwendete Kodatrace-Folie ist eine transparente oder, wie
hier, mattierte Acetatfolie, die von Kodak als hochwertiger Zeichen-
trager konzipiert wurde. Aufgrund ihrer Formstabilitat und Trans-
parenz fand sie insbesondere im Siebdruck sowie in der Repro-
duktionstechnik Verwendung, wo sie als Vorlage fur fotografische
Belichtungs- und Ubertragungsverfahren eingesetzt wurde.

Die Folie mit dem Gedicht und der Zeichnung ging darauf an den
Drucker Roger Lacouriére in Paris, der nach dieser Vorlage eine
Heliogravire auf Kupfer schuf, die von Picasso an einzelnen Stellen
mit dem Schabeisen noch zusétzlich tberarbeitet wurde. Durch
diese Uberarbeitung der Kupferplatte wurden die davon abgezo-
genen Drucke auch als Originalgrafiken ins Werkverzeichnis auf-
genommen (vgl. Brigitte Baer, Picasso, Peintre-Graveur, Tome llI,
Nr. 608, dort mit ausfiihrlicher Beschreibung der Uberarbeitung
dieser Zeichnung auf eine Kupferplatte). Die von Picasso lberar-
beitete Heliogravdre ist sehr selten und wurde den zehn Vorzugs-
ausgaben von Paul Eluard «Les yeux fertiles», Paris, GLM — Guy
Lévis Mano, 1936, beigegeben.

Eluard und Picasso verband eine langjdhrige Freundschaft, die auf
gemeinsamen kiinstlerischen und politischen Uberzeugungen
beruhte. Seit den friihen 1930er-Jahren arbeiteten sie eng zusam-
men und schufen zahlreiche bibliophile Publikationen. Picassoiillus-
trierte Eluards Gedichte mit Originalgrafiken, wahrend Eluard Picas-
sos Werk in literarischen Texten wirdigte. lhre Zusammenarbeit gilt
als eines der bedeutendsten Beispiele flr das Zusammenwirken von
Dichtung und bildender Kunst im 20. Jahrhundert. Die vorliegende
Arbeit ist in ihrer Unmittelbarkeit eine absolute Seltenheit und zeigt
die Zusammenarbeit der beiden Kunstler eindriicklich auf.

Paul Eluard

Grand air

La rive les mains tremblantes

Descendait sous la pluie

Un escalier de brumes

Tu sortais toute nue

Faux marbre palpitant

Teint de bon matin

Trésor gardé par des bétes immenses

Qui gardaient elles du soleil sous leurs ailes,
pour toi

Des bétes que nous connaissions sans les voir
Par-dela les murs de nos nuits

Par-dela I'horizon de nos baisers

Le rire contagieux des hyenes

Pouvait bien ronger les vieux os

Des étres qui vivent un par un

Nous jouions au soleil a la pluie a la mer

A n‘avoir qu’un regard qu’un ciel et qu'une mer
Les nétres.
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Le vieux modeéle

10. Januar 1954. Tuschfeder auf Velin. 23,8 x 31,5 cm. Oben rechts vom Kiinstler
(spater) in Tusche signiert «Picasson, darliber datiert und bezeichnet «10.1.54. XI».
Ruckseitig mit Spuren einer alten Montierung. Sauber und farbfrisch in der Erhaltung.

Schéatzung CHF 100000”

Werkverzeichnis
Christian Zervos, Pablo Picasso, CEuvres de 1953 a 1955, Paris 1965, Bd. 16,
Nr. 172

Provenienz

Galerie Louise Leiris (Daniel-Henry Kahnweiler), Paris, Inv.-Nr. 06226, Foto-
Nr. 52685

Galerie Paul Vallotton, Lausanne, von dort an

Privatsammlung Schweiz, versteigert bei

Auktion Galerie Kornfeld, Bern, 22. Juni 2001, Los 125, dort erworben von
Privatsammlung Schweiz, von dort an

Bedeutende, internationale Privatsammlung

Literatur

Suite de 180 Dessins de Picasso, [dessinés entre le] 28 novembre 1953 au 3 février
1954, in: Verve, Revue Artistique et Littéraire, Paris 1954, Bd. VIII, Nr. 29 & 30
Michel Leiris, Picasso and the Human Comedy, A Suite of 180 Drawings by
Picasso, New York 1954

Pablo Picasso, The Artist and His Model, 180 Drawings, New York 1993, Abb.
S.109

Johannes Fox, Picassos Welt, Ein Lexikon, Halle 2008, Bd. 2, S. 1214

Das vorliegende Werk zeigt einen &lteren bartigen Mann mit Pinsel vor einer
Leinwand, der ein sitzendes weibliches Modell zeichnet. Die Komposition erfasst
die klassische Ateliersituation: der Kunstler links mit konzentriertem Blick auf
das Modell, die Frau rechts in Profilansicht auf einem Stuhl sitzend. Picasso
arbeitet die Szene mit Tuschfeder in schnellen, prazisen Linien auf Velin. Die
Zeichnung ist sparsam, jeder Strich sitzt, ohne dass Modellierung oder Schraf-
fur nétig waren Die Kdpfe sind charakteristisch erfasst, die Kérperhaltungen
vermitteln die gegenseitige Aufmerksamkeit zwischen Maler und Modell.
Dieses Blatt entstand am 10. Januar 1954 und ist das elfte an diesem Tag
gezeichnete Werk. Es gehért zu einer Serie von 180 Zeichnungen, die Picasso
zwischen dem 28. November 1953 und dem 3. Februar 1954 schuf. Alle Blatter
haben dasselbe Papierformat, die meisten sind in Feder und Tusche ausgefiihrt.
Die Serie wurde 1954 in der Zeitschrift Verve, Hefte 29/30, ganzseitig publiziert.
Viele Blatter behandeln das Thema «Maler und Modell». Urspriinglich unsig-
niert, signierte Picasso die Blatter spater fiir den Verkauf durch die Galerie
Louise Leiris nach 1955. Die Serie dokumentiert eine intensive tagliche Aus-
einandersetzung mit einem klassischen Ateliermotiv.
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Les saltimbanques
Folge von 15 Blatt

1904/1905, als Auflage publiziert 1913. Radierungen und Kaltnadel-
arbeiten auf gelblichem Velin Van Gelder Zonen mit Wasserzeichen.
2 verschiedene Papierformate: 65,8 x 50,5 cm und 50,5 x 33 cm.

Die Folge enthalt:
1. Le repas frugal. Radierung und Schabeisen. Geiser/Baer
2/1l/b/2 (v.c)

. Téte de femme: Madeleine. Radierung. Geiser/Baer 3/b/2 (v. c)

. Les pauvres. Radierung. Geiser/Baer 4/11/b/2 (v. c)

. Buste d’'homme. Kaltnadel. Geiser/Baer 5/b/2 (v. c)

. Les deux saltimbanques. Kaltnadel. Geiser/Baer 6/111/b/2 (v. c)

. Téte de femme de profil. Kaltnadel. Geiser/Baer 7/11/b/2 (v. c)

. Les saltimbanques. Kaltnadel. Geiser/Baer 9/11/b/2 (v. c)

L'abreuvoir — Chevaux au bain. Kaltnadel. Geiser/Baer 10/b/2 (v. c)

. Au cirque. Kaltnadel. Geiser/Baer 11/b/2 (v. c)

. Le saltimbanque au repos. Kaltnadel. Geiser/Baer 12/b/2 (v. c)

. La famille de saltimbanques au macaque. Kaltnadel.
Geiser/Baer 13/b (v. c)

12. Le bain. Kaltnadel. Geiser/Baer 14/b/2 (v. c)

13. Latoilette de lamére. Radierung und Schabeisen. Geiser/Baer

15/b/2 (v. c)
14. Salomé. Kaltnadel. Geiser/Baer 17/11l/b/2 (v. c)
15. La danse barbare (devant Salomé et Hérode). Kaltnadel.
Geiser/Baer 18/b/2 (v. c)
Alle Blatter in ausgezeichneter Erhaltung und sehr schéner Druck-
qualitat.
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Schatzung CHF 350000

Werkverzeichnisse

Geiser/Baer 2-7,9-15, 17 und 18

Bloch 1-15

Una E. Johnson, Ambroise Vollard Editeur, New York 1977, Nr. 85

Provenienz
Ambroise Vollard, in den 1930er-Jahren erworben von
Privatsammlung Europa, dort erworben von

Privatsammlung Schweiz, versteigert bei
Auktion Galerie Kornfeld, Bern, 1998, Los 103, dort erworben von
Privatsammlung Schweiz

Die als «La suite des saltimbanques» bekannten Radierungen und
Kaltnadelarbeiten entstanden in den Jahren 1904/05 unmittelbar
nach dem Umzug des 22-jahrigen Klnstlers von Spanien nach
Frankreich. Die Blatter entstanden an der Schwelle zwischen Picas-
sos blauer (1901-04) und rosa (1904 -06) Periode und sind untrenn-
bar mit Geméalden und Zeichnungen aus derselben Zeit verbunden.
Sie markieren eine wichtige Phase des personlichen und kiinstle-
rischen Wandels in Picassos Leben und bieten einen ausserge-
wohnlichen Einblick in die kreativen Gedanken des jungen Kiinst-
lers sowie in das soziale Milieu, in dem er sich nach seiner
Niederlassung in einem Atelier im Pariser Viertel Montmartre
bewegte.

Da die Drucke bei ihrer Entstehung im Jahr 1904 nie als offiziell
herausgegebene Serie gedacht waren, fertigten Picasso und der
Drucker Eugéne Delatre nur wenige, meist von Picasso signierte
Abzlge an. Im September 1911 kaufte der einflussreiche Kunst-
handler Ambroise Vollard 15 Platten von Picasso (Geiser/Baer 8
und 16 befinden sich auf den Riickseiten der Platten von Geiser/
Baer 7 und 15), liess sie verstahlen und druckte 27 oder 29 Exem-
plare auf Japanpapier sowie 250 Exemplare auf gelblichem Velin
Van Gelder Zonen mit Wasserzeichen. Zu dieser Zeit fasste Vollard
die 15 unbenannten Drucke gemeinsam unter dem Titel «La suite
des saltimbanques» zusammen.

Nach dem Ausdruck der Auflage im Jahr 1913 wurden alle Platten
Ende Oktober/Anfang November gestrichen und meist auch mit
dem Vermerk auf der Platte «biffé le ... (genaues Datum)» versehen.
Von allen gestrichenen Platten existieren zudem auch Belegdrucke.
Die vorliegende Suite ist eine héchst seltene, vollstandige Folge,
die auch das in den meisten Folgen fehlende Blatt «La famille de
saltimbanques au macaque» enthalt. Bei der Verstéhlung der Plat-
ten 1913 durch Ambroise Vollard wurde diese Platte veratzt, von
Vollard aus der Folge ausgeschieden und das Gros der Auflage
zerstort. Es haben sich nur wenige Exemplare erhalten.
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Minotaure aveugle guidé par
Marie-Thérése au pigeon dans

une nuit étoilée
Blatt 97 der «Suite Vollard»

Paris, 3.-7.November und 31. Dezember 1934. Aquatinta, mit Schaber behandelt,
Kaltnadel und Stichel auf Bitten mit Wasserzeichen «Vollard». 24,6 x 34,8 cm,
Plattenkante; 34,2 x 44,4 cm, Blattgrésse. Unten rechts vom Kiinstler in Bleistift
signiert «Picasson. In sehr schéner Druckqualitat und Erhaltung.

Schatzung CHF 80000

Werkverzeichnisse
Geiser/Baer 437/1V/B/d
Bloch 225

Provenienz
Privatsammlung Schweiz

Eine der wichtigsten Grafiken aus der «Suite Vollard» und das Hauptblatt der
vier Blatt umfassenden Folge «Minotaure aveugle guidé par Marie-Thérese».
Es besticht durch seine technische Reife, die der Darstellung eine ausgespro-
chen malerische Wirkung verleiht. Die Technik der Schabkunst, die nur selten
zur Anwendung kommt, liegt hier nahezu in Vollendung vor. Kompositionell ist
das Blatt eine wichtige Vorstufe fir die in den Monaten Marz bis April 1935
entstandene «Minotauromachie». Der blinde Minotaurus wird von Marie-Thé-
rese Walter gefiihrt, der Lebensgefahrtin Picassos ab 1927, die im September
1935 die gemeinsame Tochter Maya zur Welt brachte.
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Faune dévoilant une dormeuse
(Jupiter et Antiope, d'aprés Rembrandt)

Blatt 27 der «Suite Vollard»

Paris, 12. Juni 1936. Aquatinta, Schabeisen und Stichel auf Montval-Butten mit
Wasserzeichen «Vollard». 31,5 x 41,7 cm, Plattenkante; 34,2 x 45 cm, Blattgrdsse.
Unten rechts vom Kiinstler in Bleistift signiert «Picasso». Unterer Rand unre-
gelmassig. Besonders schoner, kontrastreicher Druck in tadelloser Erhaltung.

Schatzung CHF 50000

Werkverzeichnisse
Baer 609/VI/B/d
Bloch 230

Provenienz

Privatsammlung Genf, versteigert bei

Auktion Galerie Kornfeld, Bern, 17. Juni 2011, Los, 141, dort erworben von
Internationale Privatsammlung

«Faune dévoilant une dormeuse» gilt als Hauptblatt der bekannten «Suite
Vollard» und entstand am 12. Juni 1936 in Paris. Es ist das letzte Blatt des
Themenkreises «Minotaure». Die «Suite Vollard» war urspriinglich von Picasso
und Vollard fir 3 Drucke auf Pergament, 15 Drucke auf Bltten mit breitem
Papierrand und 50 Drucke mit schmalem Papierrand vorgesehen, alle vom
Kinstler signiert. Vollard nutzte den Frihsommer 1939, um die Auflage mit
breitem Rand auf 50 und die Auflage mit schmalem Rand auf 250 zu erhdéhen.
Vollards Tod 1939 verhinderte die Auslieferung. Erst nach 1945 tGibernahm der
Kunsthandler Henri Marie Petiet den Restbestand der «Suite Vollard» und
unterbreitete die Blatter blockweise Picasso zur Signatur, gegen entsprechen-
des Entgelt. Ein grosser Teil der neuen Auflagen von 50 bzw. 250 Blatt blieb
unsigniert.
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@&wWB Les trois Graces couronnées de fleurs

4 Zustandsdrucke

Paris, 18. Januar 1938. 4 Radierungen, jeweils auf Butten, teilweise mit Wasser-

zeichen. Je 30,7 x 20,8 cm, Plattenkante; diverse Blattgrossen: 50,5 x 39 cm,

474 x 35,6 cm, 44,6 x 33,5 cm und 50,5x 39 cm.

1. Unten rechts bezeichnet als «ler état»

2. Unten rechts bezeichnet als «2e état»

3. Unten rechts vom Kunstler in Bleistift signiert «Picasso» und dariiber
bezeichnet mit «<Bon a tirer»

4. Unten rechts vom Kiinstler signiert «Picasso», links nummeriert «1/50».

Jeweils riickseitig Spuren einer alten Montierung, Blatt 1 mit minimen Griff-

spuren. Die 4 Blatter insgesamt in sehr schoner Erhaltung.

Schatzung CHF 60000*

Werkverzeichnisse

Baer 631/1 (v. lll/D), dort erwahntes Exemplar, 631/Il (v. lI/D), dort erwahntes
Exemplar, 631/1l/A/b (v. D) und 631/11I/C/b/1 (v. D)

Bloch 303

Provenienz

Slg. Georges Bloch (1901-1984), mit Sammlerstempel (noch nicht bei Lugt) auf
der Riickseite

Slg. Eberhard W. Kornfeld, Bern, rlickseitig mit dem Sammlerstempel, Lugt 913b

Ausstellungen

Basel/Hovikodden 1975/1977, Kunstmuseum/Henie Onstad Kunstsenter, Meis-
terwerke der Graphik von 1800 bis zur Gegenwart, Eine Schweizer Privatsamm-
lung [Slg. Eberhard W. Kornfeld], Kat. Nr. 218/a-d

Bern 1982, Galerie Kornfeld, Pablo Picasso, Graphische Werke 1904-1972,
Kat. Nr. 208/1-4

Freiburg 1994, Musée d'art et d'histoire, Pablo Picasso, Gravures et lithogra-
phies 1904-1972, Kat. Nr. 163/1-4

Das vorliegende Konvolut zeigt vier aufeinanderfolgende Zustandsdrucke einer
Radierung, die die drei Grazien mit Blumenkranzen darstellen. Picasso erfasst
die drei weiblichen Figuren in engem kérperlichem Kontakt, ihre Arme berih-
ren sich, ihre Blicke sind aufeinander gerichtet. Die Linienfihrung ist dicht und
energisch, die Gesichter tragen jene charakteristischen Verzerrungen, die fir
Picassos Umgang mit dem Frauenkérper typisch sind. Der dunkle Hintergrund
kontrastiert mit den hellen Kérpern, wobei kraftige Schraffuren die Tiefe des
Bildraums erzeugen. Die vier Zustdnde dokumentieren die fortschreitende
Bearbeitung der Kupferplatte, vom ersten Zustand bis zum «Bon a tirer» und
dem endguiltigen nummerierten Druck.

Das Sujet der drei Grazien entstammt der griechischen Mythologie und gehort
zuden kanonischen Motiven der européaischen Kunstgeschichte. Picasso greift
dieses klassische Thema auf und Ubersetzt es in eine klassizistische, weniger
kubistische Formensprache. Diese Riickbesinnung auf die Antike reflektiert
seine Auseinandersetzung mit der Tradition der figlrlichen Darstellung, die er
zugleichradikal verzerrt und neuinterpretiert. Die Arbeit entstand 1938 in Paris
und dokumentiert die Vielfalt seiner druckgrafischen Verfahren dieser Zeit.
Die seltene Gruppe von vier Zustandsdrucken, darunter ein Exemplar aus der
Auflage der Galerie Louise Leiris, bietet einen genauen Einblick in den schritt-
weisen Entstehungsprozess dieses Blattes.

Zus. 4 Blatt






178 Pablo Picasso

Malaga 1881-1973 Mougins

EwBD Téte de femme n°1. Portrait de Dora Maar

Paris, Januar bis Juni 1939. Farbaquatinta, Schabeisen und Kaltnadel auf But-
ten mit Wasserzeichen «Picasso». 29,8 x 23,7 cm, Plattenkante; 44,4 x 34 cm,
Blattgrésse. Unten rechts vom Kinstler in Bleistift bezeichnet und signiert «Bon
a tirer/ Picasson. Blatt leicht gebraunt, minim stockfleckig mit leichten Griff-
spuren, riickseitig mit Montierungsresten. In sehr guter Erhaltung.

Schatzung CHF 60000*

Werkverzeichnisse
Baer 648/C/e (blau) (v. E)
Bloch 1335

Provenienz

Slg. Lacouriére, Paris

Internationale Sammlung

Auktion Galerie Kornfeld, Bern, 21. Juni 1984, Los 804, dort erworben von
Slg. Eberhard W. Kornfeld, Bern, rlickseitig mit dem Sammlerstempel, Lugt 913b

Ausstellungen

K&In 1988, Museum Ludwig, Picasso im Zweiten Weltkrieg

Freiburg 1994, Musée d'art et d'histoire, Pablo Picasso, Gravures et lithogra-
phies, 1904-1972, Kat. Nr. 169

Bern 2001/2002, Kunstmuseum, Picasso und die Schweiz, Kat. Nr. 130c
Hamburg 2002/2003, Bucerius Kunst Forum, Picasso und die Mythen,
Kat. Nr. 96

Davos 2026, Kirchner Museum, Kirchner, Picasso

Im Jahr 1939 schuf Pablo Picasso eine Serie von sechs Farbradierungen, die
Uberwiegend in der aufwendigen Aquatinta-Technik ausgefiihrt wurden und
seine Lebensgefahrtin Dora Maar (1907-1997) portratieren. Innerhalb seines
grafischen CEuvres nimmt diese Werkgruppe eine besondere Stellung ein, da
Picasso nur wenige Druckgrafiken in dieser anspruchsvollen Technik realisierte.
Das vorliegende Blatt gilt als eines der schénsten und zugleich reifsten Portréats
Dora Maars aus dieser Serie. Die sogenannten «Bon a tirer»-Exemplare - als
Druckvorlagen freigegebene Musterabziige — Uiberliess Picasso seinem Pari-
ser Drucker Roger Lacouriére (1892-1966). Die eigentliche Auflage blieb zu
Lebzeiten des Kiinstlers unveréffentlicht und wurde erst nach seinem Tod im
Nachlass entdeckt. Bis dahin waren lediglich wenige Probedrucke auf dem
Kunstmarkt bekannt. Der Druck entstand mithilfe mehrerer Kupferplatten in
den Farben Rot, Ockergelb, Dunkelblau und Hellblau. Gedruckt wurde auf
demselben Papier, das Picasso bereits flir seine berlihmte «Suite Vollard» ver-
wendet hatte. Die Auflage ist grundsatzlich nicht signiert. Signaturen finden
sich lediglich auf wenigen Probedrucken sowie auf den «Bon a tirer»-Exem-
plaren — wie auch auf dem vorliegenden Blatt.
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Téte de femme n°2. Portrait de Dora Maar

Paris, April-Marz 1939. Farbaquatinta, Schaber und Kaltnadel auf festem Buit-
ten Montval mit Wasserzeichen. 29,9 x 23,9 cm, Plattenkante; 45 x 34 cm, Blatt-
grésse. Unten rechts vom Kiinstler signiert «<Picasso» und darlber bezeichnet
«Bon a tirer». Riickseitig nochmals in Griinstift signiert und bezeichnet «téte de
femme IV» und «Lacouriére 4». Leichte Flecken ausserhalb der Darstellung.
Ruckseitig mit Resten einer alten, umlaufenden Museumsmontierung. In sehr
guter Erhaltung.

Schéatzung CHF 100000”

Werkverzeichnisse
Baer 650/C/f (v. E), dort erwahntes Exemplar
Bloch 1340, mit Nachtrag in Bd. IV, Nr. 1340

Provenienz

Atelier Picasso

Slg. Géran Bergengren (1921-1972), Lugano, versteigert bei

Auktion Kornfeld und Klipstein, Bern, 13. Juni 1969, Los 81, dort erworben von
Slg. Ted Lapidus, Frankreich, versteigert bei

Auktion Galerie Kornfeld, Bern, 22. Juni 1990, Los 113

Gallery Takamiya, Kawanishi

Privatsammlung USA, versteigert bei

Auktion Galerie Kornfeld, Bern, 18. Juni 2004, Los 126, dort erworben von
Internationale Privatsammlung

Ausstellung
Davos 2026, Kirchner Museum, Kirchner, Picasso

Die vier Farbplatten dieses Portrats von Dora Maar, Picassos Lebensgeféhrtin,
entstanden in den Monaten Méarz und April 1939. Die Rotplatte tragt in Kaltna-
del das Datum «20.4.39».

Picasso schuf zwischen Januar und Juni 1939 gesamthaft sieben Portrats nach
seiner Freundin Dora Maar. Sie sind alle in &hnlichem Format gehalten, in far-
biger Aquatinta ausgefiihrt und durch Arbeiten in Kupferstich, mit der kalten
Nadel und dem Schaber ergénzt (vgl. die genauen Angaben bei Baer, Band I,
Nrn. 648, 650 bis 655). Picasso plante 1939 fir jedes Blatt eine Auflage und
Ubergab die «Bon a tirer»-Exemplare seinem Drucker Lacouriére in Paris. Wohl
wegen des Kriegsausbruchs Anfang September 1939 wurden die Auflagen
nicht sofort, sondern vermutlich erst 1942 gedruckt. Der deutschen Besatzung
wegen behielt Picasso die Auflagen bei sich, ohne sie zu signieren oder zu
nummerieren. Die Auflagen wurden erst nach Picassos Tod in einem seiner
Ateliers aufgefunden. Die «Bon a tirern-Exemplare gingen um 1955 an eine
Ausstellung nach Cannes und wurden dort, gegen den Willen des Druckers
und Besitzers, an den schwedischen Sammler Géran Bergengren verkauft.
Brigitte Baer weist darauf hin, dass das vorliegende Blatt sicherlich nur von vier
Platten gedruckt wurde, dass aber zwei dieser Platten «a la poupée» durch
zusétzliche Farben erganzt wurden.

Im Rahmen des grafischen Werkes von Picasso eine Seltenheit ersten Ranges
und in dieser Form ein Unikat.
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Nu debout. |

Paris, 25. April 1939. Aquatinta, Stichel, Kaltnadel und Kohlepulver auf Montval
Butten. 29,5 x 9,6 cm, Plattenkante; 38,7 x 28,2 cm, Blattgrésse. In ausgezeich-
neter Erhaltung.

Schéatzung CHF 75000

Werkverzeichnis
Baer 656/IV/a (v. b), dort erwahntes Exemplar

Provenienz

Slg. Marina Picasso, Genf/New York/Cannes, Lugt 3698

Galerie Jan Krugier, Genf, Inv. Nr. 22648

Privatsammlung Deutschland, versteigert bei

Auktion Galerie Kornfeld, 17. Juni 2011, Los 142, dort erworben von
Privatsammlung Schweiz

Ausstellungen

Dallas/Brooklyn/Detroit/Denver 1983-1984, Museum of Art/Brooklyn Museum/
Institute of Arts/Art Museum, Picasso the Printmaker, Graphics from the Marina
Picasso Collection, Kat. Nr. 74/c

KoéIn 1988, Museum Ludwig, Picasso im Zweiten Weltkrieg 1939-1945,
Kat. Nr. 65

New York 1994-1995, The Museum of Modern Art, A Century of Artists Books,
Kat. Nr. 93

Das vorliegende Blatt zeigt eine stehende weibliche Aktfigur in ausgesprochen
schmalem, hochrechteckigem Format. Der Kérper istin facettenartige Flachen
zerlegt, die durch dichte, in unterschiedliche Richtungen gesetzte Schraffuren
modelliert werden. Kopf und Gesicht sind kubistisch aufgefachert, mit einem
im Profil angelegten Auge und stilisierten Gesichtszliigen, wahrend der Torso
durch scharf konturierte Binnenlinien in Volumen gegliedert wird. Die Kombi-
nation aus Aquatinta, Stichel, Kaltnadel und Kohlepulver erzeugt ein reiches
Spektrum an Grauwerten, von tiefem Schwarz im unteren Bildrand bis zu feinen,
licht gehaltenen Partien im Kopf und in den Schultern.

Das Blatt entstand 1939 in Paris, einer Phase, in der sich Picasso in seiner
Druckgraphik verstarkt mit der Verbindung von zeichnerischer Linie und plas-
tischem Volumen auseinandersetzte, was sich in der sdulenhaft aufragenden,
an Skulptur gemahnenden Figur dussert. Stilistisch schliesst die Aktfigur an
die kubistisch gepragte Formensprache seines Spatwerks der 1930er Jahre
an. Als einzig bekanntes Exemplar dieses bei Baer verzeichneten Zustands
nimmt das Blatt eine Sonderstellung ein, wahrend ein weiterer, davon verschie-
dener Abzug zusammen mit einem anderen Sujet (Baer 657b) auf einem Bogen
gedruckt und im Musée Picasso in Paris aufbewahrt wird.
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@D Vénus et I'Amour, d'aprés Cranach

Paris, 30. Mai 1949. Aquatinta, Stichel und Kaltnadel auf festem Velin Rives.
79,6 x 43 cm, Plattenkante; 99,5 x 59,5 cm, Blattgrésse. Unten rechts mit Sig-
naturstempel «Picasso», links nummeriert «13/50». Tadellos in Druckqualitat
und Erhaltung.

Schatzung CHF 60000*

Werkverzeichnisse
Baer 876/VI/B/a (v. C)
Bloch 1835

Provenienz
Slg. Eberhard W. Kornfeld, Bern, rliickseitig mit dem Sammlerstempel, Lugt 913b

Ausstellungen

Bern 1982, Galerie Kornfeld, Pablo Picasso, Graphische Werke 1904-1972,
Kat. Nr. 248

Salzburg/Winterthur 1984/1985, Rupertinum/Kunstmuseum, Von Goya bis
Warhol, Meisterwerke der Graphik des 19. und 20. Jahrhunderts aus einer
Schweizer Privatsammlung [Slg. Eberhard W. Kornfeld], Kat. Nr. 204

Freiburg 1994, Musée d'art et d'histoire, Pablo Picasso, Gravures et lithogra-
phies 1904-1972, Kat. Nr. 186

Diisseldorf 2017, Museum Kunstpalast, Lucas Cranach der Altere, Kat. Nr. 209

Inspiriert wurde Picasso durch eine Postkarte, die ihm der Galerist Daniel-Henry
Kahnweiler (1884-1979) schickte. Die Karte zeigte das Gemalde «Venus und
Amory, das sich heute in der Gemaldegalerie in Berlin befindet. Picasso schatzte
Lucas Cranach den Alteren (1472—-1553) sehr und zog diesen denitalienischen
Renaissancemalern entschieden vor.

Zwischen 1975 und 1977 liess die Galerie Louise Leiris im Atelier Crommelynck
eine Auflage von 50 Exemplaren drucken, die 1979 publiziert wurde.
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103 I’_inolschnitte
der Edition Louise Leiris, Paris

Schatzung CHF 5000000*

Provenienz
Galerie Louise Leiris, Paris, dort erworben von
Privatsammlung Frankreich

In seinem ausserst umfangreichen grafischen CEuvre nehmen die
hauptsachlich zwischen 1958 und 1965 in zwei Phasen entstandenen
«Linos» eigentlich einen kleinen, aber ungemein bedeutenden Teil
ein. Von den Linolschnitten, die Picasso schuf, wurden einige nur als
einzelne Probedrucke hergestellt, viele jedoch schliesslich in einer
Auflage von 50 Exemplaren von der Galerie Louise Leiris in Paris her-
ausgegeben. In kaum einem anderen Medium verband Picasso tech-
nische Innovation, malerisches Denken und gestalterische Freiheit
auf vergleichbare Weise. Was als Experiment mit einem bis dahin eher
unscheinbaren Druckverfahren begann, entwickelte sich zu einem
der originellsten Beitrage zur Druckgrafik des 20. Jahrhunderts.

Seit 1948 hielt sich Picasso regelmassig in Vallauris auf, wo er zunachst
vor allem mit der Keramik arbeitete. Dort lernte er den Drucker Hidalgo
Arnéra kennen, dessen Atelier die Plakate fiir die Keramikausstellun-
genin Vallauris druckte. Wahrscheinlich waren es gerade diese Arbei-
ten, die Picassos Aufmerksamkeit auf das Linoleum als Drucktechnik
lenkten. Das preiswerte, leicht zu bearbeitende Material war in der
Plakatgestaltung seit Langem verbreitet, galt innerhalb der freien
Kunst jedoch kaum als anspruchsvolles grafisches Medium.
Picasso erkannte rasch dessen kunstlerische Mdéglichkeiten. Das
weiche, homogene Linoleum erlaubte ein unmittelbares Arbeiten und
bot im Gegensatz zum Holzschnitt keinerlei Einschrankung durch
eine naturliche Maserung. Linien konnten mit grosser Freiheit gefiihrt,
zugleich aber auch feinste Details prazise herausgearbeitet werden.
Hidalgo Arnéra erinnerte sich spater, Picasso habe das Material
behandelt, «als hatte er sein Leben lang nichts anderes gemacht».
Die ersten Linolschnitte entstanden noch nach dem traditionellen
Verfahren, bei dem fiir jede Farbe eine eigene Druckplatte benétigt
wurde. Diese Methode war technisch aufwendig und schrankte die
spontane Arbeitsweise des Kiinstlers erheblich ein. Den entschei-
denden Anstoss zu einer neuen Lésung gab Hidalgo Arnéra. Er
schlug Picasso vor, samtliche Farben nacheinander von einer Lino-
leumplatte zu drucken. Picasso erkannte sofort das schépferische
Potenzial dieses sogenannten Eliminations- oder Reduktionsverfah-
rens und entwickelte es innerhalb kurzester Zeit zu einer bis dahin
ungekannten Vollendung.

Ausgangspunkt ist eine einzelne Platte, die zunachst in der hellsten
Farbe gedruckt wird. Anschliessend schneidet der Kiinstler jene
Partien heraus, welche diesen Farbton behalten sollen, bevor die
nachste — meist dunklere — Farbe dartber gedruckt wird. Dieser
Vorgang wiederholt sich bis zum letzten Druckgang, der haufig in
Schwarz erfolgt. Mit jedem Schnitt verandert sich die Platte unwi-
derruflich; ein friherer Zustand lasst sich nicht mehr herstellen.
Gerade diese Endgliltigkeit verlangte ein aussergewdhnliches Vor-
stellungsvermégen. Als Beispiel sei hier kFemme assise au chignon»
(Baer 1298; Bloch 1071) genannt: Zuerst druckt Picasso die ganze
Platte in einem Hellbraun, dann schneidet er den eigentlichen Kopf
aus der Platte und druckt ihn in einem dunkleren Hellbraun Gber die
«Tonplatte» (ler état), dann schneidet er weitere Teile aus der Platte
und druckt in Braun Uber die beiden Schichten (lle état), schneidet
noch einmal Teile weg und druckt schliesslich in Schwarz Giber die
vorhergehenden Zustande (llle état). Viermal druckt Arnéra die Platte,
bevor der Klnstler schliesslich sein Einverstandnis zur Herstellung

der Auflage gibt. Einige Platten hat er in bis zu drei unterschiedlichen
Zustanden zu Auflagedrucken verarbeitet (etwa Baer 1297, 1304 oder
1338), was beim Druck deutlich mehr Abzlige pro Zustand erforderte.
Bei einigen verwendete er als Erganzung zur Platte einen in Linol-
schnitt gedruckten, gleichen Rahmen, den er bei mehreren Aufla-
gendrucken einsetzte (etwa Baer 1320, 1323 oder 1337).

Picasso musste die endgultige Komposition also bereits zu Beginn
vollstandig vor Augen gehabt haben und entwickelte das Bild gleich-
sam rlickwarts. Brigitte Baer hat diesen Entstehungsprozessinihrem
siebenbandigen Werkverzeichnis «Picasso. Peintre-Graveur» (1986 -
1996, Galerie Kornfeld Verlag, Bern) minutiés dokumentiert. Die ein-
zelnen Zustande zeigen eindrucksvoll, wie Picasso das Bild Schicht
fur Schicht entwickelte und Farbe zu einem konstruktiven Element
der Komposition machte.

Von entscheidender Bedeutung war dabei die Zusammenarbeit mit
Hidalgo Arnéra. Jeder Druckgang verlangte hochste Prézision, da bereits
geringste Verschiebungen die Passgenauigkeit der Farben beeintrach-
tigt hatten. Wahrend Picasso die Platte nach jedem Druck weiterbear-
beitete, musste Arnéra sdmtliche Abzlige eines Zustandes fertigstellen.
Fur eine Auflage von fiinfzig Exemplaren waren deshalb zahlreiche
zusatzliche Drucke erforderlich — Probedrucke, Farbvarianten und
Zustandsdrucke eingeschlossen. Erst wenn Kunstler und Drucker mit
dem Ergebnis zufrieden waren, begann der eigentliche Auflagendruck.
Gerade in dieser Verbindung von praziser Planung und schépferi-
scher Freiheit liegt die besondere Bedeutung von Picassos Linol-
schnitten. Hinter ihrer scheinbaren Leichtigkeit verbirgt sich ein
ausserordentlich komplexer Arbeitsprozess. Aus einem Material, das
lange Zeit vor allem mit Plakat- und Gebrauchsgrafik verbunden war,
schuf Picasso Werke von aussergewdhnlicher malerischer Kraft und
technischer Raffinesse und erhob den Linolschnitt endgliltig in den
Rang eines autonomen kiinstlerischen Mediums.

Von deninsgesamt gut 170 Linolschnitten wurden 25 als Plakate kon-
zipiert. Von ca. 35 Linolschnitten entstanden nur Probedrucke oder
vereinzelte Abzlge. Gut 110 der Blatter wurden aber als Auflagen mit
unterschiedlicher Anzahl von Exemplaren herausgegeben, mehrere
Male bei der Edition Galerie Madoura, Cannes, einmal bei Berggruen,
Paris, oder anderen. Die wichtigsten 104 Linolschnitte wurden von
der Hauptgalerie des Klnstlers, der Galerie Louise Leiris in Paris, in
der ublichen Picasso-Auflage von 50 Exemplaren herausgegeben.
Ein franzdsischer Privatsammler konnte aus den Bestanden der Gale-
rie Leiris 103 Blatter mit der einheitlichen Nummerierung «45/50»
erwerben. Bis zum Blatt «Visage» (Baer 1339) entsprechen die Bléat-
ter der normalen Edition. Die beiden letzten vorhandenen Blétter,
«Etreinte | und Il», weisen zwar die Nummerierung «45/50» auf, sind
aber keine reinen Linolschnitte, sondern wurden von Picasso zuséatz-
lich in seiner eigens entwickelten Spiiltechnik (Ringage) mit Tusche
Uberarbeitet. Das letzte Blatt in Linolschnitt, das 1965 von Leiris her-
ausgegeben wurde, «Peintre et modéle au fauteuil a bascule» (Baer
1359), fehlt in der Sammlung. Es ist moglich, dass wegen der ange-
wendeten Reduktionstechnik nicht gentigend Bléatter fur die Aufla-
gennummer zur Verfligung standen. Wir konnten dies leider nicht in
Erfahrung bringen. In der vorliegenden Form mit 103 der total 104
einheitlich nummerierten Blatter gibt es die Serie unseres Wissens
nur in der hier angebotenen Gruppe. Alle Hauptblatter sind enthalten,
nur der letzte Linolschnitt fehlt. Die praktisch komplette Serie der
Auflagendrucke der Galerie Louise Leiris, Paris, ist ein eindriickliches
Zeugnis der grossartigen Bildgestaltungen Picassos und der Druck-
grafik Uberhaupt.



Portrait de jeune fille, d'aprés Cranach le jeune Il. Cannes, 4. Juli Blattgrésse. Unten rechts vom Kunstler in Blaustift signiert «<Picasso»,
1958. Baer 1053/C/a (v. b). Bloch 859. Farblinolschnitt auf Velin links nummeriert «45/50». Mit leichtem Lichtrand oben und unten.
Arches mit Wasserzeichen. 64 x 53,4 cm, Druckstock; 76,8 x 57,1cm, Farbfrisch und insgesamt in sehr schdner Erhaltung



Buste de femme: Jacqueline. Cannes, 24. Juni 1959 und 9. April
1960. Baer 1213/11/B/a (v. b). Bloch 947. Farblinolschnitt auf
Velin Arches mit Wasserzeichen. 65,6 x53,8 cm, Druckstock;
75,5x62,3 cm, Blattgrésse. Unten rechts vom Kiinstler in Bleistift
signiert «Picasso», links nummeriert «45/50». Farbfrisch und in
tadelloser Erhaltung

Plante aux toritos. Cannes, 25. Juni 1959 und 9. April 1960. Baer
1214/11/B/a (v. C). Bloch 948. Farblinolschnitt auf Velin Arches mit
Wasserzeichen. 65,9 x 53,8 cm, Druckstock; 75,4 x 62,3 cm, Blatt-
grésse. Unten rechts vom Kiinstler in Bleistift signiert «Picasso»,
links nummeriert «45/50». Farbfrisch und in tadelloser Erhaltung

L'aubade, avec femme dans un fauteuil. Cannes, 9. September 1959.
Baer 1232/11/B/a (v. b). Bloch 917, Farblinolschnitt auf Velin Arches mit
Wasserzeichen. 53,2x 64,2 cm, Druckstock; 62 x75,2 cm, Blatt-
grésse. Unten rechts vom Kinstler in Bleistift signiert «Picasso, links
nummeriert «45/50». Farbfrisch und in tadelloser Erhaltung

L'aubade, avec femme endormie. Cannes, 21. September 1959.
Baer 1234/11/B/a (v. b). Bloch 916. Farblinolschnitt auf Velin Arches
mit Wasserzeichen. 52,8 x 63,8 cm, Druckstock; 62 x 75 cm, Blatt-
grosse. Unten rechts vom Klnstler in Bleistift signiert «Picassoy,
links nummeriert «45/50». Farbfrisch und in tadelloser Erhaltung

L'aubade, avec guitariste. Cannes, 21. September 1959. Baer 1235/
111/B/a (v. b). Bloch 918. Farblinolschnitt auf Velin Arches mit Was-
serzeichen. 53 x64 cm, Druckstock; 62x 75,3 cm, Blattgrosse.
Unten rechts vom Kiinstler in Bleistift signiert «<Picasson, links num-
meriert «45/50». Minimer Lichtrand oben links. Farbfrisch und in
tadelloser Erhaltung

L'aubade, avec joueur d’harmonica. Cannes, 21. September 1959.
Baer 1236/I11/B/a (v. b). Bloch 919. Farblinolschnitt auf Velin Arches
mit Wasserzeichen. 53 x 64 cm, Druckstock; 62,1x75 cm, Blatt-
grosse. Unten rechts vom Klnstler in Bleistift signiert «Picassoy,
links nummeriert «45/50». Minimer Lichtrand oben links. Farbfrisch
und in tadelloser Erhaltung



Pique I. Cannes und/oder Vauvenargues, 23. August 1959. Baer
1219/I11/B/a (v. b). Bloch 944. Farblinolschnitt auf Velin Arches mit
Wasserzeichen. 16,6 x 22,5 cm, Druckstock; 37,6 x 48 cm, Blatt-
grésse. Unten rechts vom Kiinstler in Bleistift signiert «Picasso»,
links nummeriert «45/50». Mit leichtem Lichtrand oben und unten.
Insgesamt in sehr schéner Erhaltung

Avantla pique |. Cannes und/oder Vauvenargues, 23. August 1959.
Baer 1220/11/B/a (v. b). Bloch 946. Farblinolschnitt auf Velin Arches
mit Wasserzeichen. 16,5 x 22,5 cm, Druckstock; 37,7 x 48 cm, Blatt-
groésse. Unten rechts vom Kinstler in Bleistift signiert «Picassoy,
links nummeriert «45/50». Minimer Lichtrand am unteren Rand.
Farbfrisch und in sehr schéner Erhaltung

Picador entrant dans I'aréne. Cannes und/oder Vauvenargues,
23. August 1959. Baer 1221/11/B/a (v. b). Bloch 942. Farblinolschnitt
auf Velin Arches mit Wasserzeichen. 16,5x 22,4 cm, Druckstock;
37,7 x48 cm, Blattgrésse. Unten rechts vom Kiinstler in Bleistift
signiert «Picassoy, links nummeriert «45/50». Minime randseitige
Verfarbungen. Farbfrisch und in tadelloser Erhaltung

Piquell. Cannes, 31. Augustund 31. Oktober 1959. Baer 1228/B/b/2/a
(v. B). Bloch 911. Farblinolschnitt auf Velin Arches mit Wasserzei-
chen. 53 x 64 cm, Druckstock; 62,3x 75,2 cm, Blattgrosse. Unten
rechts vom Kunstler in Bleistift signiert «Picassow, links nummeriert
«45/50». Minime randseitige Verfarbungen. Farbfrisch und in tadel-
loser Erhaltung

Avant la pique Il. Cannes und/oder Vauvenargues, 24. August
1959. Baer 1224/11/B/a (v. b). Bloch 941. Farblinolschnitt auf Velin
Arches mit Wasserzeichen. 54,5 x 67,5 cm, Druckstock; 62 x 75,3 cm,
Blattgrésse. Unten rechts vom Kiinstler in Bleistift signiert «Picassoy,
links nummeriert «45/50». Minime randseitige Verfarbungen. Farb-
frisch und in tadelloser Erhaltung

Farol. Cannes und/oder Vauvenargues, 24. August 1959. Baer
1223/11/B/a (v. b). Bloch 945. Farblinolschnitt auf Velin Arches.
16,5 x 22,6 cm, Druckstock; 37,5 x 48 cm, Blattgrosse. Unten rechts
vom Klnstler in Bleistift signiert «Picasso», links nummeriert
«45/50». Minime randseitige Verfarbungen. Farbfrisch und in tadel-
loser Erhaltung
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La pique. Cannes, 30. August 1959. Baer 1227/B/a (v. b). Bloch 908.
Farblinolschnitt auf Velin Arches mit Wasserzeichen. 53 x 63,7 cm,
Druckstock; 62,1x 75 cm, Blattgrésse. Unten rechts vom Kiinstler
in Bleistift signiert «Picasso, links nummeriert «45/50». Farbfrisch
und in tadelloser Erhaltung




Banderilles. Cannes und/oder Vauvenargues, 24. August 1959.
Baer 1222/11/B/a (v. b). Bloch 943. Farblinolschnitt auf Velin.
16,4 x 22,3 cm, Druckstock; 37,6 x 48 cm, Blattgrésse. Unten rechts
vom Kdunstler in Bleistift signiert «Picasso», links nummeriert
«45/50». Blatt leicht gebraunt und mit Lichtrand. In guter Erhaltung

Le bandillero. Vauvenargues und/oder Cannes, 26. August 1959.
Baer 1225/1V/B/a (v. b). Bloch 940. Farblinolschnitt auf Velin Arches
mit Wasserzeichen. 52,5 x 63,8 cm, Druckstock; 62,3 x 75 cm, Blatt-
grosse. Unten rechts vom Kiinstler in Bleistift signiert «Picasso»,
links nummeriert «45/50». Farbfrisch und in tadelloser Erhaltung

Picador. Cannes, 30. August 1959. Baer 1226/11/B/a (v. b). Bloch
909. Farblinolschnitt auf Velin Arches mit Wasserzeichen.
53x64 cm, Druckstock; 62x 75,2 cm, Blattgrosse. Unten rechts
vom Kiinstler in Bleistift signiert «Picasso», links nummeriert
«45/50». Farbfrisch und in tadelloser Erhaltung

Taureau et picador. Cannes, 5. und 6. September 1959. Baer 1230/
1l/B/a (v. C). Bloch 910. Farblinolschnitt auf Velin Arches mit Was-
serzeichen. 52,8 x 64 cm, Druckstock; 62,4 x 75,2 cm, Blattgrosse.
Unten rechts vom Kiinstler in Bleistift signiert «Picasso», links num-
meriert «45/50». Farbfrisch und in tadelloser Erhaltung

Picador et taureau. Cannes, 5. und 6. September 1959. Baer 1229/
IV/B/a (v. C). Bloch 907. Farblinolschnitt auf Velin Arches mit Was-
serzeichen. 53 x 63,8 cm, Druckstock; 62,2 x 75,3 cm, Blattgrosse.
Unten rechts vom Kiinstler in Bleistift signiert «Picassow, links num-
meriert «45/50». Farbfrisch und in tadelloser Erhaltung
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Picador et torero attendant le paseo de cuadrillas. Cannes, 8. Sep-
tember 1959. Baer 1231/Il/B/a (v. C). Bloch 906. Farblinolschnitt
auf Velin Arches mit Wasserzeichen. 52,8 x 64 cm, Druckstock;
62,2 x75,1 cm, Blattgrésse. Unten rechts vom Kunstler in Bleistift
signiert «Picasso», links nummeriert «45/50». Farbfrisch und in
tadelloser Erhaltung



Picador debout avec son cheval. Cannes, 23. September 1959.
Baer 1237/B/a (v. b). Bloch 912. Farblinolschnitt auf Velin Arches mit
Wasserzeichen. 64,3 x53,3 cm, Druckstock; 75,1x62 cm, Blatt-
grosse. Unten rechts vom Kinstler in Bleistift signiert «Picasson,
links nummeriert «45/50». Farbfrisch und in tadelloser Erhaltung
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Picador debout avec son cheval et une femme. Cannes, 25. Sep-
tember 1959. Baer 1238/B/a (v. C). Bloch 913. Farblinolschnitt
auf Velin Arches mit Wasserzeichen. 63,8 x53 cm, Druckstock;
75,4%x 62,1 cm, Blattgrésse. Unten rechts vom Kiinstler in Bleistift
signiert «Picasson, links nummeriert «45/50». Farbfrisch und in
tadelloser Erhaltung

Pique Ill. Cannes, 13. Oktober 1959. Baer 1243/I1l/B/a (v. C). Bloch
920. Farblinolschnitt auf Velin Arches mit Wasserzeichen.
52,8 x 64 cm, Druckstock; 62,1x 75,4 cm, Blattgrésse. Unten rechts
vom Kiinstler in Bleistift signiert «Picasso», links nummeriert
«45/50». Farbfrisch und in tadelloser Erhaltung

La pique cassée. Cannes, 13. Oktober 1959. Baer 1244/B/a (v. C).
Bloch 921. Farblinolschnitt auf Velin Arches mit Wasserzeichen.
53,4 x 64 cm, Druckstock; 62,3 x 75,4 cm, Blattgrosse. Unten rechts
vom Kinstler in Bleistift signiert «Picasso», links nummeriert
«45/50». Farbfrisch und in tadelloser Erhaltung



Portrait de Jacqueline accoudée. Cannes, 2. Oktober 1959. Baer
1240/B/a (v. C). Bloch 922. Farblinolschnitt auf Velin Arches mit
Wasserzeichen. 64,2 x 53,2 cm, Druckstock; 75,4 x 62,3 cm, Blatt-
grosse. Unten rechts vom Kiinstler in Bleistift signiert «Picasson,
links nummeriert «45/50». Farbfrisch und in tadelloser Erhaltung
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Deux femmes avec un vase a fleurs. Cannes, 27. September 1959.
Baer 1239/1V/B/a (v. C). Bloch 915. Farblinolschnitt auf Velin Arches
mit Wasserzeichen. 53,4 x64,5 cm, Druckstock; 62,1x75,4 cm,
Blattgrosse. Unten rechts vom Kiinstler in Bleistift signiert «Picasson,
links nummeriert «45/50». Farbfrisch und in tadelloser Erhaltung

Bouquet dans un vase. Cannes, 5. Oktober 1959. Baer 1242/111/B/a
(v. C). Bloch 914. Farblinolschnitt auf Velin Arches mit Wasserzei-
chen. 64,3 x53,1 cm, Druckstock; 75,1x 62 cm, Blattgrésse. Unten
rechts vom Kunstler in Bleistift signiert «Picassoy, links nummeriert
«45/50». Druckspuren am linken Rand. Farbfrisch und in tadelloser
Erhaltung

Téte de femme de profil. Cannes, 20. Oktober 1959. Baer 1246/
IV/B/a (v. V). Bloch 905. Farblinolschnitt auf Velin Arches mit Was-
serzeichen. 64,3 x 53,3 cm, Druckstock; 75,1x 62,4 cm, Blattgrosse.
Unten rechts vom Kiinstler in Bleistift signiert «<Picasson, links num-
meriert «45/50». Minime randseitige Verfarbungen. Farbfrisch und
in tadelloser Erhaltung

Les vendageurs. Cannes, 3. Oktober 1959. Baer 1241/V/B/a (v. b).
Bloch 937. Farblinolschnitt auf Velin Arches mit Wasserzeichen.
53,5%x64,5 cm, Druckstock; 62,2x75,4 cm, Blattgrosse. Unten
rechts vom Kiinstler in Bleistift signiert «Picasso», links nummeriert
«45/50». Minime randseitige Verfarbungen. Farbfrisch und in tadel-
loser Erhaltung
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Portrait de Jacqueline. Cannes, 17. Oktober 1959. Baer 1245/B/a (v.
C). Bloch 923. Farblinolschnitt auf Velin Arches mit Wasserzeichen.
64 x53 cm, Druckstock; 75,2 x 62,1 cm, Blattgrésse. Unten rechts
vom Kinstler in Bleistift signiert «Picasso», links nummeriert
«45/50». Farbfrisch und in tadelloser Erhaltung

Portrait de Jacqueline accoudée, au collier. Cannes, 24. November
1959. Baer 1258/Il/B/a (v. C). Bloch 928. Farblinolschnitt auf
Velin Arches mit Wasserzeichen. 63,5x 52,8 cm, Druckstock;
75,1x60,9 cm, Blattgrésse. Unten rechts vom Kiinstler in Bleistift
signiert «Picasso, links nummeriert «45/50». Minime randseitige
Verfarbungen. Farbfrisch und in tadelloser Erhaltung



Trois femmes au réveil. Cannes, 8. November 1959. Baer 1248/111/B/a
(v. b). Bloch 926. Farblinolschnitt auf Velin Arches mit Wasserzei-
chen.53,2x 64,2 cm, Druckstock; 62 x 75,5 cm, Blattgrésse. Unten
rechts vom Kunstler in Bleistift signiert «Picasso», links nummeriert
«45/50». Farbfrisch und in tadelloser Erhaltung

Le matin, deux femmes au réveil. Cannes, 15. November 1959. Baer
1252/11/B/a (v. b). Bloch 924. Farblinolschnitt auf Velin Arches mit
Wasserzeichen. 53 x 64,3 cm, Druckstock; 62 x75,3 cm, Blatt-
groésse. Unten rechts vom Kinstler in Bleistift signiert «Picassoy,
links nummeriert «45/50». Farbfrisch und in tadelloser Erhaltung

Deux femmes au réveil. Cannes, 8. November 1959. Baer 1249/
Il/B/a (v. C). Bloch 925. Farblinolschnitt auf Velin Arches mit Was-
serzeichen. 53 x64 cm, Druckstock; 62,1x 75,4 cm, Blattgrosse.
Unten rechts vom Kiinstler in Bleistift signiert «Picassoy, links num-
meriert «45/50». Farbfrisch und in tadelloser Erhaltung

Petite bacchanale. Vallauris, 13. November 1959. Baer 1250/B/d/2/a
(v. B). Bloch 1020. Farblinolschnitt auf Velin Arches mit Wasserzei-
chen. 21,8 x 26,2 cm, Druckstock; 45 x 62,8 cm, Blattgrosse. Unten
rechts vom Klinstler in Bleistift signiert «Picassoy, links nummeriert
«45/50». Minime randseitige Verfarbungen. Farbfrisch und in tadel-
loser Erhaltung

Bacchanale: Fl(tiste et danseurs aux cymbales. Cannes, 15. Novem-
ber 1959. Baer 1251/I1/B/a (v. C) Bloch 939. Farblinolschnitt auf
Velin Arches mit Wasserzeichen. 53,2x64,3 cm, Druckstock;
62,1x75,4 cm, Blattgrésse. Unten rechts vom Klnstler in Bleistift
signiert «Picassoy, links nummeriert «45/50». Minime randseitige
Verfarbungen. Farbfrisch und in tadelloser Erhaltung

Bacchanale au taureau noir. Cannes, 16. November 1959. Baer
1253/B/g/2/a (v. B). Bloch 935. Farblinolschnitt auf Velin Arches mit
Wasserzeichen. 52,7 x63,8 cm, Druckstock; 61,8 x 75 cm, Blatt-
grésse. Unten rechts vom Kunstler in Bleistift signiert «Picassoy,
links nummeriert «45/50». Randseitige minime Druckspuren. Farb-
frisch und in tadelloser Erhaltung



Bacchanale avec une femme assise tenant un bébé. Cannes,
17.November 1959 und 5. Februar 1960.. Baer 1254/I11/B/a (v. b). Bloch
929. Farblinolschnitt auf Velin Arches mit Wasserzeichen.63,8 x 53 cm,
Druckstock; 75,1x 62,2 cm, Blattgrésse. Unten rechts vom Kiinstler in
Bleistift signiert «Picasso, links nummeriert «45/50». Minime rand-
seitige Verfarbungen. Farbfrisch und in tadelloser Erhaltung

Danse nocturne avec un hibou. Cannes, 18. November 1959. Baer
1256/I1/B/a (v. C). Bloch 936. Farblinolschnitt auf Velin Arches mit
Wasserzeichen. 53,2 x 64,3 cm, Druckstock; 62,1x 75,4 cm, Blatt-
grésse. Unten rechts vom Kunstler in Bleistift signiert «Picasso»,
links nummeriert «45/50». Farbfrisch und in tadelloser Erhaltung

Bachanale. Cannes, 17. November 1959. Baer 1255/B/a (v. C).
Bloch 927. Farblinolschnitt auf Velin Arches mit Wasserzeichen.
53,2x 64,1 cm, Druckstock; 62,4x75,2 cm, Blattgrésse. Unten
rechts vom Kiinstler in Bleistift signiert «Picasso», links nummeriert
«45/50». Farbfrisch und in tadelloser Erhaltung

ferd

Bacchanale au taureau. Cannes, 30. November 1959. Baer
1262/B/b/2/a (v. B). Bloch 932. Farblinolschnitt auf Velin Arches mit
Wasserzeichen. 52,7 x 64,3 cm, Druckstock; 62,2 x75 cm, Blatt-
grésse. Unten rechts vom Kiinstler in Bleistift signiert «Picasson,
links nummeriert «45/50». Farbfrisch und in tadelloser Erhaltung

Faunes et chévre. Cannes, November 1959. Baer 1263/B/h/2/a (v.
B). Bloch 934. Farblinolschnitt auf Velin Arches mit Wasserzeichen.
52,8 x63,8 cm, Druckstock; 62,1x 75,1cm, Blattgrosse. Unten rechts
vom Kiunstler in Bleistift signiert «Picasso», links nummeriert
«45/50». Farbfrisch und in tadelloser Erhaltung

Bacchanale au hibou. Cannes, 2. Dezember 1959. Baer 1265/B/a
(v. C). Bloch 938. Farblinolschnitt auf Velin Arches mit Wasserzei-
chen. 53,2 x 64,2 cm, Druckstock; 62,1x 75,3 cm, Blattgrésse. Unten
rechts vom Kunstler in Bleistift signiert «Picasson, links nummeriert
«45/50». Minime randseitige Verfarbungen. Farbfrisch und in tadel-
loser Erhaltung



Couple et flatistes au bord d'un lac. Cannes, 25. November 1959.
Baer 1259/B/j/2/a (v. B). Bloch 930. Farblinolschnitt auf Velin Arches
mit Wasserzeichen. 53 x 64 cm, Druckstock; 62,1x75 cm, Blatt-
grésse. Unten rechts vom Kiinstler in Bleistift signiert «Picasso»,
links nummeriert «45/50». Farbfrisch und in tadelloser Erhaltung

Bacchanale avec chevreau et spectateur. Cannes, 27. November
1959. Baer 1260/B/f/2/a (v. B). Bloch 931. Farblinolschnitt auf Velin
Arches mit Wasserzeichen. 52,7 x 63 cm, Druckstock; 62x75 cm,
Blattgrosse. Unten rechts vom Kiinstler in Bleistift signiert «Picassoy,
links nummeriert «45/50». Farbfrisch und in tadelloser Erhaltung

Bacchanale a l'acrobate. Cannes, November 1959. Baer
1264/B/e/2/a (v. B). Bloch 933. Farblinolschnitt auf Velin Arches mit
Wasserzeichen. 52,5x63,9 cm, Druckstock; 62x75 cm, Blatt-
grosse. Unten rechts vom Kiinstler in Bleistift signiert «Picasson, AN
links nummeriert «45/50». Farbfrisch und in tadelloser Erhaltung




Danaé. Mougins, 22. Januar und 25. Februar 1962. Baer 1286/IV/B/a
(v. b). Bloch 1084. Farblinolschnitt auf Velin Arches mit Wasser-
zeichen. 26,9 x 34,8 cm, Druckstock; 44,8 x62,7 cm, Blattgrésse.
Unten rechts vom Klnstler in Bleistift signiert «Picassoy, links num-
meriert «45/50». In tadelloser Erhaltung

r1r X
AN

Variation sur «le déjeuner sur I'herbe de Manet». Mougins, 4. Juli,
23.und 24. November 1961. Baer 1277/I/B/a (v. B). Bloch 1023. Linol-
schnitt auf Velin Arches mit Wasserzeichen. 53 x 64 cm, Druck-
stock; 62 x 75,3 cm, Blattgrésse. Unten rechts vom Kiinstler in Blei-
stift signiert «Picasson, links nummeriert «45/50». In tadelloser
Erhaltung



Portrait de Jacqueline de face |. Mougins, 21. Dezember 1961. Baer
1278/111/B/a (v. b). Bloch 1064. Farblinolschnitt auf Velin Arches mit
Wasserzeichen. 64 x 52,6 cm, Druckstock; 75,3 x62,1 cm, Blatt-
grosse. Unten rechts vom Kiinstler in Bleistift signiert «Picasso»,
links nummeriert «45/50». Farbfrisch und in tadelloser Erhaltung



Portrait de Jacqueline au chapeau de paille. Mougins, 14. Januar
1962. Baer 1279/1V/B/a (v. b). Bloch 1067. Farblinolschnitt auf Velin
Arches mit Wasserzeichen. 63,8 x 53 cm, Druckstock; 75,1x 62 cm,
Blattgrésse. Unten rechts vom Kiinstler in Bleistift signiert «Picasson,
links nummeriert «45/50». Linker Rand mit Druckspuren. Farbfrisch
und in tadelloser Erhaltung



Portrait de Jacqueline de face Il. Mougins, 15. Januar 1962. Baer
1280/IV/B/a (v. b). Bloch 106 3. Farblinolschnitt auf Velin Arches mit
Wasserzeichen. 64 x 53 cm, Druckstock; 75,1x 61,6 cm, Blattgrdsse.
Unten rechts vom Kiinstler in Bleistift signiert «Picasso», links num-
meriert «45/50». Farbfrisch und in tadelloser Erhaltung
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Jacqueline au chapeau de paille. Mougins, 16. Januar 1962. Baer
1281/V/B/a (v. b). Bloch 1073. Farblinolschnitt auf Velin Arches mit
Wasserzeichen. 34,9 x 27 cm, Druckstock; 62,8 x 44,4 cm, Blatt-
grosse. Unten rechts vom Kinstler in Bleistift signiert «Picasson,
links nummeriert «45/50». Farbfrisch und in tadelloser Erhaltung

Portrait de Jacqueline au chapeau de paille multicolore. Mougins,
17. Januar 1962. Baer 1283/B/d/2/a (v. B). Bloch 1074. Farblinol-
schnitt auf Velin Arches mit Wasserzeichen. 34,5 x 26,8 cm, Druck-
stock; 63x44,6 cm, Blattgrosse. Unten rechts vom Klnstler in
Bleistift signiert «Picasson, links nummeriert «45/50». In tadelloser
Erhaltung



Portrait stylisé de Jacqueline. Mougins, 21. Januar 1962. Baer 1285/
IV/B/a (v. b). Bloch 1065. Farblinolschnitt auf Velin Arches mit
Wasserzeichen. 63,8 x52,8 cm, Druckstock; 75,3 x 62 cm, Blatt-
grosse. Unten rechts vom Kiinstler in Bleistift signiert «Picasso»,
links nummeriert «45/50». In tadelloser Erhaltung



Le déjeuner sur I'herbe, d'aprés Manet I. Mougins, 26. Januar und
13. Méarz 1962. Baer 1287/V/B/a (v. b). Bloch 1027. Farblinolschnitt
auf Velin Arches mit Wasserzeichen. 53,4 x 64,3 cm, Druckstock;
62 x 75,4 cm, Blattgrosse. Unten rechts vom Kiinstler in Bleistift
signiert «Picasso», links nummeriert «45/50». In tadelloser Erhaltung



Téte de garcon Il. Mougins, 6. Februar 1962. Baer 1289/I1/B/a (v. b).
Bloch 1025. Linolschnitt auf Velin Arches mit Wasserzeichen.
34,8 x 27,2 cm, Druckstock; 62,9 x 44,5 cm, Blattgrésse. Unten
rechts vom Kunstler in Bleistift signiert «Picasso», links nummeriert
«45/50». In tadelloser Erhaltung

Téte de faune. Mougins, 7. Februar 1962. Baer 1291/B/b/2/a (v. B).
Bloch 1094. Farblinolschnitt auf Velin mit Wasserzeichen.
64 x 52,8 cm, Druckstock; 75,3 x 62 cm, Blattgrésse. Unten rechts
vom Kunstler in Bleistift signiert «Picasso», links nummeriert
«45/50». In tadelloser Erhaltung

Grande téte de femme au chapeau. Mougins, 9. Februar 1962. Baer
1293/1V/B/a (v. b). Bloch 1078. Farblinolschnitt auf Velin Arches mit
Wasserzeichen. 64 x 53,1cm, Druckstock; 75,3 x 62 cm, Blattgrosse.
Unten rechts vom Kiinstler in Bleistift signiert «Picasso», links num-
meriert «45/50». In tadelloser Erhaltung

Téte de gargon lll. Mougins, 7. Februar 1962. Baer 1290/I1/B/a (v. b).
Bloch 1026. Linolschnitt auf Velin Arches mit Wasserzeichen.
35x 27 cm, Druckstock; 63 x44,5 cm, Blattgrésse. Unten rechts
vom Klnstler in Bleistift signiert «Picasso», links nummeriert
«45/50». In tadelloser Erhaltung

Jacqueline lisant. Mougins, 8. Februar 1962 und wohl Anfang Juli
1964. Baer 1292/B/b/1(v. 2). Bloch 1181. Linolschnitt auf Velin Arches
Rives mit Wasserzeichen. 64 x 52,8 cm, Druckstock; 75,1x 62,2 cm,
Blattgrésse. Unten rechts vom Kinstler in Bleistift signiert «Picassoy,
links nummeriert «45/50». Minime Verfarbungen im &dusseren
Papierrand. In ausgezeichneter Erhaltung

Jacqueline aux cheveux flous, en buste. Mougins, 12. Februar 1962.
Baer 1295/B/a (v. b). Bloch 1091. Linolschnitt auf Velin Arches mit
Wasserzeichen. 34,8 x 26,9 cm, Druckstock; 62,8 x 44,5 cm, Blatt-
grosse. Unten rechts vom Kiinstler in Bleistift signiert «Picasso»,
links nummeriert «45/50». In tadelloser Erhaltung



Jacqueline au bandeau I. Mougins, 13. Februar 1962. Baer
1297/1/A/b/1 (v.1l). Bloch 1090. Farblinolschnitt auf Velin Arches mit
Wasserzeichen. 35,1x 27,1 cm, Druckstock; 62,9 x 44,6 cm, Blatt-
grosse. Unten rechts vom Kunstler in Bleistift signiert «Picasso»,
links nummeriert «45/50». In tadelloser Erhaltung

Jacqueline au bandeau lll. Mougins, 13. Februar 1962. Baer 1297/
111/B/b/1 (v. 2). Bloch 1079. Farblinolschnitt auf Velin Arches mit
Wasserzeichen. 35,1x 27,1 cm, Druckstock; 62,5 x 44,2 cm, Blatt-
grésse. Unten rechts vom Kunstler in Bleistift signiert «Picassoy,
links nummeriert «45/50». In tadelloser Erhaltung

Téte de femme au chapeau. Mougins, 15. Februar und 1. Marz 1962.
Baer 1299/11l/B/a (v. b). Bloch 1070. Farblinolschnitt auf Velin Arches
mit Wasserzeichen. 34,9 x 27 cm, Druckstock; 63 x 44,5 cm, Blatt-
grosse. Unten rechts vom Kunstler in Bleistift signiert «Picasso»,
links nummeriert «45/50». In tadelloser Erhaltung

Jacqueline au bandeau Il. Mougins, 13. Februar 1962. Baer 1297/
II/A/b/1 (v. 2). Bloch 1080. Farblinolschnitt auf Velin Arches mit
Wasserzeichen. 35,1x 27,1 cm, Druckstock; 63 x 44,5 cm, Blatt-
grésse. Unten rechts vom Kiinstler in Bleistift signiert «Picasso»,
links nummeriert «45/50». In tadelloser Erhaltung

Femme assise au chignon. Mougins, 15. Februar 1962. Baer 1298/
111/B/a (v. b). Bloch 1071. Farblinolschnitt auf Velin Arches mit Was-
serzeichen. 34,9 x 27 cm, Druckstock; 63 x 44,5 cm, Blattgrésse.
Unten rechts vom Klinstler in Bleistift signiert «Picasso», links num-
meriert «45/50». In tadelloser Erhaltung

Portrait de Jacqueline en robe imprimée. Mougins, 15. Februar und
7. Marz 1962. Baer 1300/B/b/1 (v. 2). Bloch 1082. Farblinolschnitt
auf Velin Arches mit Wasserzeichen. 35x 26,9 cm, Druckstock;
63,2 x 44,5 cm, Blattgrosse. Unten rechts vom Kdlinstler in Bleistift
signiert «Picasso», links nummeriert «45/50». In tadelloser Erhaltung



Jacqueline au bandeau de face. Mougins, 17. Februar 1962. Baer Portrait de Jacqueline aux cheveux lisses. Mougins, 16. Februar
1303/111/B/a (v. b). Bloch 1069. Farblinolschnitt auf Velin Arches mit 1962. Baer 1302/1V/B/a (v. b). Bloch 1066. Farblinolschnitt auf Velin
Wasserzeichen. 63,8 x52,8 cm, Druckstock; 75,3 x62 cm, Blatt- Arches mitWasserzeichen.63,4 x 52,7 cm, Druckstock; 75,2 x 62cm,
grosse. Unten rechts vom Kiinstler in Bleistift signiert «Picasson, Blattgrésse. Unten rechts vom Klinstler in Bleistift signiert «Picassoy,
links nummeriert «45/50». In tadelloser Erhaltung links nummeriert «45/50». In tadelloser Erhaltung



Jacqueline au chapeau a fleurs I. Mougins, 19. Februar 1962. Baer
1304/A/I/A/b/1 (v. B). Bloch 1076. Farblinolschnitt auf Velin Arches
mit Wasserzeichen. 34,9 x 27 cm, Druckstock; 62,8 x 44,5 cm, Blatt-
grosse. Unten rechts vom Kunstler in Bleistift signiert «Picasso»,
links nummeriert «45/50». In tadelloser Erhaltung

Petite téte de femme couronnée de fleurs. Mougins, 20. Februar
1962. Baer 1305/11l/B/a (v. b). Bloch 1068. Farblinolschnitt auf Velin
Arches mit Wasserzeichen. 36,6 x 29,9 cm, Druckstock; 63 x 44,4 cm,
Blattgrésse. Unten rechts vom Kiinstler in Bleistift signiert «Picasso,
links nummeriert «45/50». In tadelloser Erhaltung

Grand nu dansant. Mougins, 4. Marz 1962. Baer 1309/VI/B/a (v. b).
Bloch 1085. Farblinolschnitt auf Velin Arches mit Wasserzeichen.
64 x 52,9 cm, Druckstock; 75,3 x 62 cm, Blattgrésse. Unten rechts
vom Kinstler in Bleistift signiert «Picasso», links nummeriert
«45/50». In tadelloser Erhaltung

Jacqueline au chapeau a fleurs Il. Mougins, 19. Februar und
30. Mérz 1962. Baer 1304/B/b/1 (v. 2). Bloch 1149. Farblinolschnitt
auf Velin Arches mit Wasserzeichen. 53 x40 cm, Druckstock;
62,8 x 44,5 cm, Blattgrdsse. Unten rechts vom Klnstler in Bleistift
signiert «Picasso», links nummeriert «45/50». In tadelloser Erhaltung

Portrait de Jacqueline au bandeau, accoudée. Mougins, 21. Februar
1962. Baer 1306/I11/B/a (v. b). Bloch 1081. Farblinolschnitt auf Velin
Arches mit Wasserzeichen. 34,9 x 27 cm, Druckstock ; 63 x 44,5 cm,
Blattgrdsse. Unten rechts vom Kiinstler in Bleistift signiert «Picasso»,
links nummeriert «45/50». In tadelloser Erhaltung



Jeune homme couronné de feuillage. Mougins, 1. Marz 1962. Baer
1307/11l/B/a (v. b). Bloch 1087. Farblinolschnitt auf Velin Arches mit
Wasserzeichen. 34,9 x 26,9 cm, Druckstock; 63 x 44,5 cm, Blatt-
grésse. Unten rechts vom Kiinstler in Bleistift signiert «Picasso»,
links nummeriert «45/50». In tadelloser Erhaltung

Homme barbu couronné de vigne. Mougins 6. Marz 1962. Baer
1310/VI/B/a (v. b). Bloch 1089. Farblinolschnitt auf Velin Arches mit
Wasserzeichen. 34,8 x 26,7 cm, Druckstock; 63 x 44,3 cm, Blatt-
groésse. Unten rechts vom Kinstler in Bleistift signiert «Picassoy,
links nummeriert «45/50». In tadelloser Erhaltung

Nature morte au casse-croite |. Mougins, 23.Marz und 18. April
1962. Baer 1315/IV/A/b/1(v. 2). Bloch 1100. Farblinolschnitt auf Velin
Arches mitWasserzeichen.64,3 x 53 cm, Druckstock; 75,2 x62,2cm,
Blattgrosse. Unten rechts vom Kuinstler in Bleistift signiert «Picasson,
links nummeriert «45/50». In tadelloser Erhaltung

Homme barbu couronné de feuilles de vigne. Mougins, 2. Marz
1962. Baer 1308/V/B/a (v. b). Bloch 1088. Farblinolschnitt auf
Velin Arches mit Wasserzeichen. 34,9x 26,9 cm, Druckstock;
63,1x 44,4 cm, Blattgrésse. Unten rechts vom Kiinstler in Bleistift
signiert «Picasso», links nummeriert «45/50». In tadelloser Erhaltung

Le verre sous la lampe. Mougins, wohl Ende Méarz 1962. Baer 1314
/B/b/2/a (v. b). Bloch 1103. Farblinolschnitt auf Velin Arches mit
Wasserzeichen. 35,2x 27 cm, Druckstock; 63 x 44,5 cm, Blatt-
groésse. Unten rechts vom Kunstler in Bleistift signiert «Picassoy,
links nummeriert «45/50». In tadelloser Erhaltung

Nature morte au casse-crodte Il. Mougins, 23. Marz und 18. April
1962. Baer 1315/IV/B/b/1(v. C). Bloch 1099. Farblinolschnitt auf Velin
ArchesmitWasserzeichen. 64,3 x 53 cm, Druckstock; 75,2 x62,2cm,
Blattgrésse. Unten rechts vom Kiinstler in Bleistift signiert «Picasson,
links nummeriert «45/50». In tadelloser Erhaltung



Nature morte au verre sous la lampe. Mougins 19. Méarz 1962. Baer
1312/V/B/a (v. C). Bloch 1101). Farblinolschnitt auf Velin Arches mit
Wasserzeichen. 52,8 x 63,9 cm, Druckstock; 62,3 x 75,3 cm, Blatt-
grosse. Unten rechts vom Kiinstler in Bleistift signiert «Picasson,
links nummeriert «45/50». In tadelloser Erhaltung



Nature morte a la suspension. Mougins, 22. Méarz 1962. Baer
1313/B/g/2/alpha (a v. B). Bloch 1102. Farblinolschnitt auf Velin
Arches mit Wasserzeichen. 64 x 53 cm, Druckstock; 75,3x 62,3 cm,
Blattgrosse. Unten rechts vom Kuinstler in Bleistift signiert «Picasson,
links nummeriert «45/50». In tadelloser Erhaltung



Jacqueline au chapeau noir. Mougins, 16. Marz 1962. Baer 1311/
111/B/a (v. b). Bloch 1028. Farblinolschnitt auf Velin Arches mit Was-
serzeichen. 63,7 x 52,7 cm, Druckstock; 75,3 x 62,1cm, Blattgrosse.
Unten rechts vom Klnstler in Bleistift signiert «Picassoy, links num-
meriert «45/50». In tadelloser Erhaltung



Grande téte de Jacqueline au chapeau. Mougins, 27. Marz 1962.
Baer 1317/B/b/1 (v. 2). Bloch 1077. Farblinolschnitt auf Velin Arches
mit Wasserzeichen. 63,9 x 53 cm, Druckstock; 75,3 x 62,3 cm, Blatt-
grosse. Unten rechts vom Kiinstler in Bleistift signiert «Picasso»,
links nummeriert «45/50». In tadelloser Erhaltung




Portrait de femme au chapeau a pompons et au corsage imprimé.
Mougins, wohl zwischen Januar und Marz 1962. Baer 1318/V/B/a
(v. b). Bloch 1072. Farblinolschnitt auf Velin Arches mit Wasserzei-
chen. 63 x 53 cm, Druckstock; 75,4 x 62 cm, Blattgrésse. Unten
rechts vom Kiinstler in Bleistift signiert «Picasso», links nummeriert
«45/50». In tadelloser Erhaltung



Dormeuse. Mougins, 5. April 1962. Baer 1319/IV/B/a (v. b). Bloch
1083. Farblinolschnitt auf Velin Arches mit Wasserzeichen.
27 x 35 cm, Druckstock; 44,2 x 62,9 cm, Blattgrdsse. Unten rechts
vom Kdunstler in Bleistift signiert «Picasso», links nummeriert
«45/50». In tadelloser Erhaltung

Portrait de Jacqueline a la fraise. Mougins, 10. April 1962. Baer
1321/B/b/1 (v. 2). Bloch 1147. Farblinolschnitt auf Velin Arches mit
Wasserzeichen. 53,x39,2 cm, Druckstock; 62,5 x 44,2 cm, Blatt-
grosse. Unten rechts vom Kunstler in Bleistift signiert «Picassoy,
links nummeriert «45/50». In tadelloser Erhaltung

Portrait de femme a la fraise et au chapeau. Mougins 13. April und
12. Juli 1962. Baer 1323/B/b/1 (v. 2). Bloch 1145. Farblinolschnitt
auf Velin Arches mit Wasserzeichen. 53,x39,2 cm, Druckstock;
62,5x 44,2 cm, Blattgrésse. Unten rechts vom Kiinstler in Bleistift sig-
niert «Picasso», links nummeriert «45/50». Leichte Verfarbungen im
rechten Papierrand, farbfrisch und in ausgezeichneter Erhaltung
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Portraitd’homme ala fraise. Mougins, 9. April 1962. Baer 1320/B/b/1
(v. 2). Bloch 1148. Farblinolschnitt auf Velin Arches mit Wasserzei-
chen. 53 x 39,2 cm, Druckstock; 62,2 x 44,3 cm, Blattgrdsse. Unten
rechts vom Kunstler in Bleistift signiert «Picassow, links nummeriert
«45/50». In tadelloser Erhaltung

Portrait de Jacqueline au chapeau de paille fleuri. Mougins,
10. April 1962. Baer 1322/I1/B/a (v. b). Bloch 1075. Farblinolschnitt
auf Velin Arches mit Wasserzeichen. 34,8 x 26,8 cm, Druckstock;
62,5x 44,2 cm, Blattgrosse. Unten rechts vom Kiinstler in Bleistift
signiert «Picassoy, links nummeriert «45/50». In tadelloser Erhal-
tung

Portrait de Jacqueline en Carmen. Mougins, 15. April 1962. Baer
1324/1V/B/a (v. b). Bloch 1095. Farblinolschnitt auf Velin Arches mit
Wasserzeichen. 35 x 27 cm, Druckstock; 62,6 x 44,1 cm, Blattgrosse.
Unten rechts vom Kinstler in Bleistift signiert «Picassoy, links num-
meriert «45/50». In tadelloser Erhaltung



Femme nue cueillant des fleurs. Mougins, 20. April 1962. Baer 1325/ Femme a la source. Mougins, 20. April 1962. Baer 1326/I1l/B/a (v.
I11/B/a (v. b). Bloch 1092. Farblinolschnitt auf Velin Arches mit Was- b). Bloch 1093. Farblinolschnitt auf Velin Arches mit Wasserzeichen.
serzeichen. 34,8 x 27,1cm, Druckstock; 62,6 x 44,2 cm, Blattgrosse. 52,8 x 64 cm, Druckstock; 62,2 x 75,3 cm, Blattgrésse. Unten rechts
Unten rechts vom Kiinstler in Bleistift signiert «Picasso, links num- vom Kinstler in Bleistift signiert «Picasso», links nummeriert
meriert «45/50». In tadelloser Erhaltung «45/50». In tadelloser Erhaltung

Petit déjeuner sur I'herbe, d'aprés Manet. Mougins, 22. April 1962. Le déjeuner sur I'herbe, d'aprés Manet Il. Mougins, 23. April 1962.
Baer 1328/Il1/B/a (v. b). Bloch 1096. Farblinolschnitt auf Velin Arches Baer 1329/1V/B/a (v. b). Bloch 1097. Farblinolschnitt auf Velin Arches
mit Wasserzeichen. 34,8 x 26,9 cm, Druckstock; 62,6 x 44,2 cm, mit Wasserzeichen. 52,8 x63,7 cm, Druckstock; 62,2x 75,3 cm,
Blattgrésse. Unten rechts vom Kinstler in Bleistift signiert «Picassoy, Blattgrdsse. Unten rechts vom Kiinstler in Bleistift signiert «Picasso»,
links nummeriert «45/50». In tadelloser Erhaltung links nummeriert «45/50». In tadelloser Erhaltung
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Nu assis. Mougins, 23. April 1962. Baer 1330/I1/B/a (v. b). Bloch 1086. Portrait de famille ingresque IV. Mougins, 2. Oktober 1962. Baer

Farblinolschnitt auf Velin Arches mit Wasserzeichen. 34,8 x 26,9 cm, 1337/B/a (v. b). Bloch 1146. Farblinolschnitt auf Velin Arches mit

Druckstock; 62,4 x 44,1 cm, Blattgrésse. Unten rechts vom Kiinstler Wasserzeichen. 39,2 x53 cm, Druckstock; 50,4 x 65,9 cm, Blatt-

in Bleistift signiert «Picasso», links nummeriert «45/50». In tadello- grosse. Unten rechts vom Klnstler in Bleistift signiert «Picassoy,

ser Erhaltung links nummeriert «45/50». Im Papier minim gebréunt, in ausgezeich-
neter Erhaltung



Faune et vieux roi (Le vieux bouffon, deuxiéme plateau, Il. Zustand). Homme au baton (Le vieux bouffon, troisiéme plateau, Il. Zustand).
Mougins, 15. und 17. Januar 1963. Baer 1338/11/B/a (v. lIl). Bloch 1104. Mougins, 15.und 18. Januar 1963. Baer 1338/11/B/a (v.lll). Bloch 1106.

Farblinolschnitt auf Velin Arches mit Wasserzeichen. 64x53 cm, Farblinolschnitt auf Velin Arches mit Wasserzeichen. 64 x53 cm,
Druckstock; 75,3 x 62,3 cm, Blattgrésse. Unten rechts vom Kuinstler Druckstock; 75,3 x 62,3 cm, Blattgrosse. Unten rechts vom Kiinstler
in Bleistift signiert «Picassov, links nummeriert «45/50». In tadelloser in Bleistift signiert «Picasso, links nummeriert «45/50». In tadelloser
Erhaltung Erhaltung

Baigneuse debout avec une cape (Le vieux bouffon, quatrieme Visage. Mougins, 17. Januar 1963. Baer 1339/B/a (v. b). Bloch 1105.
plateau, Il. Zustand). Mougins, 15. und 18. Januar 1963. Baer 1338/ Farblinolschnitt auf Velin Arches mit Wasserzeichen.63,8 x52,8 cm,

1l/B/a (v. IV). Bloch 1107. Farblinolschnitt auf Velin Arches mit Was- Druckstock; 75,2 x 62,2 cm, Blattgrosse. Unten rechts vom Kiinst-
serzeichen. 64 x53 cm, Druckstock; 75,3x 62,3 cm, Blattgrésse. ler in Bleistift signiert «Picasso», links nummeriert «45/50». Im
Unten rechts vom Kiinstler in Bleistift signiert «Picassoy, links num- ausseren Papierrand minim gebraunt, in sehr schéner Erhaltung

meriert «45/50». In tadelloser Erhaltung

P

Etreinte |. Mougins, 15. Oktober 1963. Baer 1343/B/a (v. b). Bloch Etreinte Il. Mougins, 15. Oktober 1963. Baer 1344/B/a (v. b). Bloch
1151. Farblinolschnitt von Picasso mit Tusche «geduschty, Brigitte 1150. Farblinolschnitt von Picasso mit Tusche «geduschty, Brigitte

Baer spricht von «rincée», auf Velin Arches mit Wasserzeichen. Baer spricht von «rincée», auf Velin Arches mit Wasserzeichen.
53x 63,8 cm, Druckstock; 62 x 75 cm, Blattgrésse. Unten rechts 53x 63,8 cm, Druckstock; 62,1x 75,1 cm, Blattgrésse. Unten rechts
vom Kunstler in Bleistift signiert «Picasso», links nummeriert vom Kinstler in Bleistift signiert «Picasso», links nummeriert

«45/50». In tadelloser Erhaltung «45/50». In tadelloser Erhaltung



183 Serge Poliakoff
Moskau 1906-1969 Paris

Composition a la forme violette

1952. Ol auf grober Leinwand. 46 x 65 cm. Unten rechts vom Kiinstler signiert
und datiert «Serge Poliakoff/52». Teilweise pastos aufgetragene Farbschich-
ten, an manchen Stellen mit Krakellren. Die Pigmente sind mit Sand gemischt,
insbesondere auf der Riickseite sind noch Spuren von Sandkdrnern sichtbar.
Farbfrisch und insgesamt in sehr gutem Erhaltungszustand.

Schéatzung CHF 150000

Werkverzeichnis
Alexis Poliakoff, Serge Poliakoff, Catalogue raisonné, Vol. I, 1922-1954, Paris
2004, Nr. 52-69

Provenienz
Slg. Franz Meyer sen., Zurich, durch Erbschaft an
Privatsammlung Schweiz

Ausstellung
Bern 1960, Kunsthalle, Serge Poliakoff, Werke von 1937-1960, Kat. Nr. 47

Serge Poliakoff z&hlt zu den wichtigsten Vertretern der Ecole de Paris und
entwickelte eine sehr eigenstandige Form abstrakter Malerei. Das vorliegende
Olgemalde «Composition & la forme violette» fallt in die erste bedeutende
Schaffensphase des Kiinstlers, in der er sich der nicht gegenstandlichen Kunst
zuwandte: Keine geometrisch exakten Formen, sondern organisch wirkende,
unregelmassige Polygone werden auf einer Ebene angeordnet, zueinander in
Spannung gesetzt und durch Farben kontrastiert. Tiefe, erdige Téne wie das
Schwarz und die dunklen Rottdne stehen den hellen Primarfarben Gelb und
einem gedeckten Griin gegenlber. Einen besonderen Farbakzent, der auch
titelgebend ist, bildet die violette Form in der oberen linken Halfte. Die einzel-
nen Farbfelder sind durch Linien in Ziegelrot voneinander abgegrenzt, was die
optische Wirkung einer Aufteilung in eine horizontale und vertikale Achse
verstérkt. Poliakoff mischte seine Farben meistens selbst aus Pigmenten zusam-
men, teilweise wie im vorliegenden Werk auch mit Sand, was der Oberflache
eine samtige Tiefe verleiht. Obwohl die Formen asymmetrisch und kantig sind,
strahlt das Werk eine grosse Ausgewogenheit und Ruhe aus.






184 Serge Poliakoff
Moskau 1906-1969 Paris

Ocre et orange

Um 1953. Ol auf Leinwand. 116,5x 89 cm. Unten rechts vom Kiinstler signiert
«Serge Poliakoff». In mehreren Schichten aufgetragene Farbe, teilweise in
pastosem Duktus mittels Spachtel ausgefiihrt. Oben links mit minimstem Farb-
verlust. Die Olfarbe driickt auf der Riickseite durch, die Leinwand ist vermutlich
ungrundiert geblieben. In sehr guter Erhaltung.

Schatzung CHF 250000

Werkverzeichnis
Alexis Poliakoff, Serge Poliakoff, Catalogue raisonné, Vol. |, 1922-1954, Paris
2004, Kat. Nr. 53-95

Provenienz
Slg. Franz Meyer sen., Ziirich, durch Erbschaft an
Privatsammlung Schweiz

Literatur
Francoise Britsch, Serge Poliakoff 1900-1969, Neuenburg 1993, Abb. S. 76

Ausstellung
Hamburg 1958, Kunstverein, Serge Poliakoff, Kat. Nr. 34, dort datiert «<1954»,
mit Etikett

Die frihen 1950er-Jahre markieren eine entscheidende Phase im Schaffen des
russisch-franzésischen Kinstlers Serge Poliakoff: Nach seinen friihen Expe-
rimenten mit dem Kubismus und einer kurzen monochromen Phase (ca. 1947—
1950) fand er zu seinem unverwechselbaren Stil, fiir den er bis heute als einer
der bedeutendsten Vertreter der européischen Abstraktion gefeiert wird.
Serge Poliakoff flihrte bereits in jungen Jahren ein bewegtes Leben. Er wurde
im Jahr 1900 in Moskau als dreizehntes von vierzehn Kindern geboren, sein
Vater war ein kirgisischer Pferdeziichter fur die russische Armee. Infolge der
Russischen Revolution ging Poliakoff 1918 ins Exil und reiste mit seiner Tante
und seinem Onkel quer durch Europa nach Konstantinopel, Sofia, Belgrad,
Wien und Berlin. 1923 kam er schliesslich in Paris an. Wahrend er seinen
Lebensunterhalt hauptséachlich durch Konzert- und Kabarettauftritte als Gitar-
rist verdiente, nahm er seine klinstlerische Ausbildung an den Pariser Akade-
mien, wie der Académie de la Grande Chaumiere, in Angriff. Von 1935 bis 1937
vertiefte er seine Studien in London an der Slade School of Art und liess sich
ab 1937 definitiv in der franzdsischen Hauptstadt nieder. Zunéchst malte er
figurative Akte und Landschaften, fand jedoch schon bald seinen Weg zur
Abstraktion. Entscheidende Impulse dazu erhielt er 1937 durch die Bekannt-
schaft und den intellektuellen Austausch mit Wassily Kandinsky sowie Sonia
und Robert Delaunay. 1945 bestritt er seine erste Einzelausstellung in der Gale-
rie LEsquisse in Paris. In der Folge hauften sich zu Beginn der 1950er-Jahre
Ausstellungen in Galerien im In- und Ausland, aber auch in namhaften euro-
paischen Museen.

Das vorliegende Werk fallt somit in die Glanzzeit seines Schaffens, mit einer
Formensprache, die charakteristisch fiir sein Kénnen ist: Das Bild zeigt asym-
metrische, flachige Formenin Rot, Grlin, Schwarz und Gelb sowie in Ocker, die
wie Puzzleteile ineinandergreifen, ohne durch harte Linien getrennt zu sein.
Trotz der Unregelmaéssigkeit der Formen strahlt das Bild eine innere Ruhe und
architektonische Stabilitat aus. Poliakoff kontrastiert hier erdige Téne und Pri-
marfarben, die in Schichten aufgetragen sind und unter Malschichten durch
die Oberflache hindurchscheinen. Das verleiht dem Werk eine tiefe Leuchtkraft,
so dass es eine fast eine meditative Aura ausstrahlt. Eine bedeutende gross-
formatige Arbeit aus den friihen 1950er-Jahren.






185 Serge Poliakoff
Moskau 1906-1969 Paris

Composition abstraite

Um 1957. Ol auf Sperrholz. 81x 65 cm. Unten links vom Kiinstler signiert «Serge
Poliakoff». An den R&dndern entlang mit kleinen Nageln in originalem Holzchas-
sis montiert, diese teilweise mit Farbe bemalt. Insgesamt in sehr gutem Erhal-
tungszustand.

Schéatzung CHF 150000

Werkverzeichnis
Alexis Poliakoff, Serge Poliakoff, Catalogue raisonné, Vol. I, 1955-1958, Min-
chen 2010, Kat. Nr. 57-122

Provenienz
Slg. Franz Meyer sen., Zurich, durch Erbschaft an
Privatsammlung Schweiz

Ausstellung
Hamburg 1958, Kunstverein, Serge Poliakoff, Kat. Nr. 76, dort datiert «1957», mit
Etikett

Serge Poliakoff gilt als einer der wichtigsten Vertreter der abstrakten européa-
ischen Malerei der Nachkriegszeit. Sein umfangreiches CEuvre besteht aus
liber 3500 Gemalden und Gouachen, die bereits in den 1950er- und 1960er-
Jahren in bedeutenden Galerien und Museen weltweit gezeigt wurden. Das
vorliegende Werk fallt somit in die kiinstlerische Hochphase seines Schaffens
und ist ein Paradebeispiel fir die sogenannte «Lyrische Abstraktion», auch
«Abstraction lyrique» genannt. Deutlich wird, dass Poliakoff die Formen nicht
zufallig wahlt. Wie Puzzleteile greifen sie ineinander — er nannte dies die «Archi-
tektur des Bildes». Die Farbe ist zudem nicht als dekoratives Element zu ver-
stehen, sondern als Baustoff seiner Komposition. Im Gegensatz zur wilden,
gestischen Abstraktion, die die zeitgleiche Stilrichtung des Informel pragt,
fokussiert sich der Kuinstler auf eine geometrisch-organische Abstraktion mit
stabilen Formen. Typisch fiir diese Schaffensphase sind die Abkehr von harten
Linien zugunsten von weichen Kanten sowie das Ubereinanderlegen mehrerer
Farbschichten, die sowohl mit Pinsel als auch mit Spachtel aufgetragen werden.
Faszinierendes Gemalde in erdigen Ténen in Ol auf Holz, das von der Spannung
der einzelnen Farbfelder zueinander lebt.






186 Serge Poliakoff
Moskau 1906-1969 Paris

Composition en bleu

1958. Ol auf Leinwand. 92 x 73 cm. Unten rechts vom Kiinstler signiert «Serge
Poliakoff». Pastos, teilweise mit Spachtel aufgetragene Farbschichten. Rlck-
seitig driickt die Olfarbe durch die Leinwand. Farbfrisch und in sehr guter
Erhaltung.

Schatzung CHF 150000

Werkverzeichnis
Alexis Poliakoff, Serge Poliakoff, Catalogue raisonné, Vol. I, 1955-1958, Min-
chen 2010, Nr. 58-180

Provenienz

Slg. Franz Meyer sen., Ziirich, durch Erbschaft an

Slg. Marguerite Meyer-Mabhler, Zirich, durch Erbschaft an
Privatsammlung Schweiz

Literatur
ADAM No. 250, La revue de 'hnomme, Paris 1958/1959, mit Atelierfoto

Ausstellungen

Bern 1960, Kunsthalle, Serge Poliakoff, Werke von 1937-1960, Kat. Nr. 92
Hannover 1963, Kestner-Gesellschaft, Serge Poliakoff, Kat. Nr. 39, dort betitelt
«Deux bleus», mit Etikett

Serge Poliakoff z&hlt zu den wichtigsten Vertretern der Nouvelle Ecole de Paris.
Er lebte seit 1923 in Paris, wo er bis 1951 seinen Lebensunterhalt als Musiker
verdiente und zahlreiche Konzert- und Kabarettauftritte als Gitarrist gab. Nach
ersten autodidaktischen Versuchen als Maler nahm er Unterricht an der Acadé-
mie Frochot und der Académie de la Grande Chaumiére. Er setzte diese Studien
1935 in London fort, entschloss sich jedoch nach dem Abschluss 1936, nach
Paris zurtickzukehren. Inden 1930er-Jahren fand er in der Malerei zunehmend
zur Abstraktion, bestarkt durch seine Kunstlerkollegen Wassily Kandinsky,
Sonia und Robert Delaunay sowie Otto Freundlich. Poliakoff entwickelte eine
sehrindividuelle Form abstrakter Malerei, bei der er bunte Farbflachen neben-
einanderstellte. Typisch fur die spaten 1950er-Jahre ist, dass er die Farbpalette
reduzierte, wie in der vorliegenden Arbeit, die nur unterschiedliche Blauténe
aufweist. Die in mehreren Schichten und Richtungen mit Pinsel und Spachtel
aufgetragene Farbe, die aus der Tiefe durchscheint, verleiht dem Gemalde
einen ausserst lebendigen Charakter. Es ist bekannt, dass Poliakoff seine Far-
ben selbst mischte und die Pigmente zum Teil mit feinen Sandkdrnern versah.
Diesistauch in diesem Werk auf der Leinwandstruktur erkennbar. Poliakoff sah
sich selbst als «Konstrukteur». Das Bild strahlt ein inneres Gleichgewicht aus,
sowohl was die Farbgebung als auch die Komposition betrifft.






187 Hans Purrmann
Speyer 1880-1966 Basel

Segelboot im Hafen

1958. Ol auf Leinwand. 72 x 59 cm. Unten links vom Kiinstler signiert «H. Purrmann».
Tadellos in der Erhaltung. Auf dem alten Chassis in der originalen Nagelung.

Schéatzung CHF 80000

Werkverzeichnis

Christian Lenz/Felix Billeter, Hans Purrmann, Die Gemalde, Bd. Il, 1935-1966,
Mdinchen 2004, Kat. Nr. 1958/05

Hans Purrmann-Archiv Nr. 521

Provenienz
Privatsammlung Deutschland

Diese Arbeit entstand wahrend Purrmanns Aufenthalten auf Ischia. Der Klinst-
ler, der nach dem Krieg in Montagnola oberhalb von Lugano lebte, kehrte in
den 1950er-Jahren regelmassig zu dieser Insel im Golf von Neapel zurlick.
Purrmann hatte Ischia bereits 1924 kennengelernt und fand dort ein Sujet, das
sein Interesse an Farbe und mediterranem Licht traf. Stilistisch gehort das Werk
zu Purrmanns Auseinandersetzung mit dem Impressionismus und der Farb-
malerei. Die Ansichten von Ischia bilden einen bedeutenden Werkkreis in Purr-
manns Spatphase. Noch heute sieht der Hafen von Porto d’Ischia so pittoresk
wie auf Purrmanns Gemalden aus und hat nichts von seiner Schénheit verloren.






188 Markus Raetz
1941 Bern 2020

Blasen

1967. Tusche und Farbstift auf Papier auf Holzfaserplatte, in Kunstharzfarbe
bemalt, Acrylglas, Schrauben, Unterlegscheiben, PVC-Schlauch, Ballonstoff,
mit Silberspray bespriiht. 104,5x 80 x 4 cm. Rickseitig vom Kiinstler signiert
und datiert <cRAETZ '67». Das Papier an manchen Stellen minim fleckig, rund
um den Schlaucheingang unten Spuren von Klebstoff, an der dussersten Kante
rechts eine kleine Farbabsplitterung, der Ballonstoff vereinzelt mit minimen
Kratzern, insgesamt in sehr guter Erhaltung.

Schatzung CHF 50000

Werkverzeichnis
Franz Mdller, Markus Raetz, Das plastische Werk, Catalogue raisonné, Teilband
1, Zirich 2023, Nr. 146

Provenienz

Galerie Toni Gerber, Bern

Privatsammlung Schweiz, dort 1998 erworben von
Galerie Renée Ziegler, Zirich

Privatsammlung Schweiz

Die vorliegende Arbeit ist durch den Einsatz verschiedener Materialien viel-
schichtig: Ein gezeichneter Schlauch nimmt seinen Anfang am westlichsten
Punkt der ausgeschnittenen «leeren» Form. Er flhrt schleifenartig Uber eine
Ebene, Gberquert gerastertes Terrain und setzt seinen Weg als reales Objekt
ineinem Bogen nach unten fort. Dort miindet er in eine aus Ballonstoff geformte,
reliefartige Form, die, wenn sie mit Luft geflllt ist, wie eine Blase aussieht.
Markus Raetz lotet in diesem Werk die Grenzen zwischen den Polaritaten fla-
chig/illusionar und rdumlich/real in einer flr ihn typischen Weise aus. Die Arbei-
ten dieser frilhen Periode sind haufig aus Holz und werden mit unterschiedli-
chen, einfachen Materialien bearbeitet und erganzt, die formal keine eindeutige
Zuordnung zulassen.

Theo Kneublhler schreibt in der Publikation «Kunst. 28 Schweizer», die 1972
in der Edition Raeber erschien: «Der Gegensatz raumlich/flachig wird bei ver-
schiedenen Werkreihen dieser Periode in unterschiedlichen Modi zum tragen-
den Prinzip.» Zu erwéhnen ist eine Zeichnung von 1966, die in der genannten
Publikation abgebildet ist und mit unserem Objekt thematisch vergleichbar ist.
Raetz' Schaffenist zudem nie losgeldst vom Zeitgeist und aktuellen Kunststro-
mungen: Das in Tusche ausgeflihrte Raster kommt auch in einer Folge von
Siebdrucken aus demselben Jahr vor (vgl. Mason S. 50, 52, 53 und 54) und
erinnert an Op-Art, die Farbigkeit des Reliefs an Pop-Art.

Bedeutendes Relief aus der friihen Schaffenszeit.
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189 Egon Schiele
Tulln 1890-1918 Wien

@B Frontansicht eines sitzenden
Madchens mit Hut

1914. Zimmermannsbleistift auf gelblichem Velin. 48,2 x 31,5 cm. Unten rechts
vom Kinstler in Zimmermannsbleistift in Rechteck signiert und datiert
«EGON/SCHIELE/1914», rickseitig Augenstudie. Das Blatt leicht und unre-
gelmassig gebraunt, die kleinen, regelmassig verteilten Flecken stammen vom
Herstellungsprozess des Papiers. Links eine vertikale Falte Giber den gesamten
Blattrand. Leichte Griffknicke und unten links eine leicht restaurierte Stelle. Auf
der Riickseite mit dem Ansatz einer Gesichtsskizze und Spuren einer alten
Montierung.

Schéatzung CHF 250000*

Werkverzeichnis
Jane Kallir, Egon Schiele, The Complete Works, New York 1990, Nr. 1576

Provenienz

Atelier des Klinstlers

Privatsammlung Genf, dort am 3. Dezember 1956 erworben von

Gutekunst & Klipstein, Bern, dort erworben von

Slg. Eberhard W. Kornfeld, Bern, rlickseitig mit dem Sammlerstempel, Lugt 913b

Ausstellungen

Luzern 1974, Kunstmuseum, Kunst in Osterreich 1900-1930, Kat. Nr. 245, repro-
duziert auf dem Plakat dieser Ausstellung

Bern 1989, Kunstmuseum Bern, Von Goya bis Tinguely, Aquarelle und Zeich-
nungen aus einer Privatsammlung [Slg. Eberhard W. Kornfeld], Kat. Nr. 134
Zirich 1994, Sammlung Hauser & Wirth, Egon Schiele, Arbeiten auf Papier,
Abb. S. 83

Wien 2005/2006, Albertina, Egon Schiele, Kat. Nr. 164

Wally, eigentlich Walburga Neuzil, war Egon Schieles Muse und Geféhrtin. Im
Jahr 1911 zog er mit ihr zuerst nach Krumau, spater nach Au am Anzbach. Die
wilde Ehe der beiden sorgte in der [andlichen Umgebung flr gehérigen Wirbel
und fUhrte dazu, dass Schiele wegen «Verbreitung unsittlicher Zeichnungen»
verurteilt wurde und sogar vierundzwanzig Tage im Gefangnis verbringen
musste. Ab 1912 kehrten die beiden nach Wien zuriick, wo sie schliesslich eine
Atelierwohnung an der Hietzinger Hauptstrasse 101 bezogen. Dort entstand
1915 mit «Tod und Madchen» eines seiner Hauptwerke, das den Kinstler und
Wally in einer eigenartigen Umarmung zeigt. Das Gemalde wird oft als sein
Trennungsbild gesehen, hat Schiele doch seine Muse kurz darauf verlassen,
um Edith Harms zu heiraten.

Das hier angebotene Blatt, im Jahr 1914 entstanden, steht im Zentrum einer
zehnteiligen Serie von Bleistiftzeichnungen. Keine davon ist koloriert. Wie
bereits in anderen Reihen thematisierte der Kiinstler den Prozess des Entklei-
dens und zeigte sein Modell in verschiedenen Positionen. Die Zeichnung des
sitzenden, mit einem Mantel und Hut gekleideten Madchens, bildet den
Anfangspunkt. Ihr Blick wirkt nachdenklich in sich gekehrt, nahezu schiichtern,
ebenso die verschrénkte Haltung der Hande. Eine wunderbare Arbeit, ein-
driicklich mit sicherem Strich aufs Papier gebracht.
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190 Karl Schmidt-Rottluff

Rottluff 1884-1976 Berlin

Stadtansicht mit Kirchturm

1925. Aquarell und Tuschpinsel auf Karton. 63,5 x 49 cm. Unten links vom Kiinst-
ler signiert «S. Rottluff». Die obere linke Ecke mit einem leichten Knickfalt, zwei
kleine hinterlegte Einrisse im rechten und einer im linken Rand, rlickseitig mit
Resten alter Montierung. In sehr guter, farbfrischer Erhaltung.

Schatzung CHF 50000

Werkverzeichnis
Das Aquarell ist im Archiv der Karl und Emy Schmidt-Rottluff Stiftung doku-
mentiert. Wir danken Frau Christiane Remm fUr die freundlichen Auskunft

Provenienz

Prof. Gustav Stein, KdIn

Kunsthandel Ewald Rathke, Frankfurt am Main
Galerie Utermann, Dortmund (in Kommission)
Privatsammlung Deutschland

In den 1920er-Jahren beginnt flir Schmidt-Rottluff eine Phase des Reisens.
1923 brach er zum ersten Mal in Richtung Slideuropa auf, um Italien zu erkun-
den. Es folgten Reisen nach Paris (1924), Dalmatien (1925) und ins Tessin (1927-
1929). Die Anregungen, die der Klnstler dabei erhielt, schlugen sich in der
vermehrten Produktion von Landschaftsbildern nieder.

Im vorliegenden Aquarell, kiindigt sich auch ein Stilwandel an: Die Stadtszene
mit dem Kirchenturm — wohl einem dalmatinischen Kampanile — |6st Schmidt-
Rottluffin reduzierte Formen und kontrastreiche, mal kraftig und mal zart lavierte
Farbfelder auf. Die Farbe verliert an Leuchtkraft und wird nuancierter eingesetzt.






191 Emil Schumacher
Hagen 1912-1999 San José

Mecum

1981. Ol auf Holz. 124,5 x 170 cm. Unten rechts vom Kiinstler geritzt signiert und
datiert «<Schumacher 81». Einzelne Krakellren im Impasto als Teil der Arbeits-
methode des Klnstler. Insgesamt in ausgezeichneter Erhaltung.

Schéatzung CHF 125000

Werkverzeichnis
Die vorliegende Arbeit istim Emil-Schumacher-Archiv Hagen, unter der Num-
mer 0/432 registriert. Wir danken Herrn Rouven Lotz flr die freundliche Auskunft

Provenienz

Galerie Strelow, Dlsseldorf

Privatsammlung Hessen, versteigert bei

Auktion Villa Grisebach, Berlin, 30. Mai 1995, Los 74

Galerie Meyer-Ellinger, Frankfurt am Main, dort 2002 erworben von
Privatsammlung Schweiz

Ausstellungen

Berlin/Dusseldorf 1988/1989, Nationalgalerie/Kunstsammlung Nordrhein-
Westfallen, Emil Schumacher, Spate Bilder, Kat. Nr. 54

Budapest 1989, Kunsthalle, Emil Schumacher

Berlin 1992, Neumann/Pels-Leusden/Thomas/Utermann, Emil Schumacher,
Werke aus den Jahren 1955-1990

Emil Schumacher ist einer der wichtigsten Vertreter des deutschen Informel.
Beeinflusst vom franzésischen Tachismus und dem amerikanischen Action
Painting, entwickelt er in den 1950er-Jahren eine eigenstandige, allein auf die
Farbmaterie konzentrierte abstrakte Malweise. Dabei legt er den Fokus auf die
Spannung zwischen malerischer Textur und grafischer Formgeste. In den
1960er- und 1970er-Jahren setzt er zudem die Zerstérung des Bildtragers
mittels Einritzungen oder Hammerschlagen als Kompositionsmittel ein.

Die vorliegende Arbeit Schumachers zeichnet sich durch den charakteristi-
schen gestischen Stil und die ungegenstandliche, materiebetonte Bildsprache
aus. Der schwarz gespachtelte Hintergrund wird von erdigen Ténen und
schwarzem Impasto dominiert, wobei punktuell weisse und blaue Akzente
gesetzt werden. Die plastische, reliefartige Struktur der dick aufgetragenen
Farbschichten und die sichtbaren Spuren der Werkzeuge des Kinstlers ver-
leihen dem Bild eine materielle Prasenz. Das Werk zeigt eindrucksvoll Schu-
machers Fahigkeit, Farbe und Form auf eine Weise einzusetzen, die Emotionen
wachruft, ohne auf narrative oder figurative Elemente zurtickzugreifen.






192 Kurt Schwitters
Hannover 1887-1948 Ambleside

Oorlog — Krieg/War

Merzzeichnung

1930. Collage, auf Unterlage aufgezogen, auf Karton montiert.
30,6 x 23,6 cm, Collage; 34,6 x 25,1 cm, Unterlage; 36,6 x 26,8 cm,
Karton. Unten links auf der Unterlage vom Kiinstler in Bleistift sig-
niert und datiert «Kurt Schwitters. 1930y, rechts betitelt «Oorlog».
Die Collage mit typischen Spuren des Herstellungsprozesses, die
Unterlage mit leichtem Lichtrand und einem kleinen Fleck in der
rechten unteren Ecke. In sehr schdner Erhaltung.

Schéatzung CHF 60000*

Werkverzeichnis
Karin Orchard/Isabel Schulz, Kurt Schwitters, Catalogue raisonné,
Bd. 2, 1923-1936, Hannover 2003, Nr. 1720

Provenienz

Nachlass des Kiinstlers, durch Erbschaft an

Ernst Schwitters, Lysaker, dort 1956 erworben von

Galerie Hans Brockstedt, Hannover, dort 1956 erworben von
Sidney Janis Gallery, New York, dort 1969 erworben von
Galerie Brusberg, Hannover, dort 1980/1981 an

Ernst Schwitters, Lysaker, in Kommission an

Galerie Gmurzynska, KéIn, dort 1984 erworben von

Slg. Donald B. Marron, New York, dort 2020 erworben von
Privatsammlung USA

Literatur

Andrea El-Danasouri, Kunststoff und Mill, Das Material bei Naum
Gabo und Kurt Schwitters (Beitrage zur Kunstwissenschaft), Min-
chen 1992, S. 189-194

Ausstellungen

New York 1956, Sidney Janis Gallery, Kurt Schwitters, 57 Collages,
Kat. Nr. 36

Washington 1957, Phillips Gallery, Collages by Kurt Schwitters,
Kat. Nr. 14

New York 1959, Sidney Janis Gallery, 75 Collages by Schwitters,
Kat. Nr. 40

New York 1962, Sidney Janis Gallery, 50 Collages by Schwitters,
Kat. Nr. 24

San Antonio/Pasadena/Manchester/Washington, D.C./Minneapo-
lis/Louisville 1962, Marion Koogler McNay Art Museum/Art
Museum/The Currier Gallery of Art/The Phillips Collection/Univer-
sity of Minnesota/J.B. Speed Art Museum, Kurt Schwitters,
Kat. Nr. 47

New York 1964, Sidney Janis Gallery, A Selection of 20th Century
Art of 3 Generations, Nr. 18

New York 1967, Sidney Janis Gallery, Picasso to Pollock, Selected
Works from 2 Generations of European and American Artists, Nr. 24
New York 1969, Sidney Janis Gallery, Selected Works by XXth Cen-
tury European Artists, Kat. Nr. 40

Hannover 1969, Galerie Brusberg, Kunst in Hannover, die 20er und
die 60er Jahre

Duisseldorf/Berlin/Stuttgart/Basel/Hamburg 1971, Stadtische
Kunsthalle/Akademie der Kiinste/Staatsgalerie/Kunsthalle/Kunst-
verein, Kurt Schwitters, Kat. Nr. 186

Hannover 1979, Galerie Brusberg, Jenseits der Malerei, Das Prinzip
Collage, Teil: Dada, Surrealismus und die Folgen, Hommage a Kurt
Schwitters und Max Ernst

Bonn 1979, Galerie Brusberg und Parlamentarische Gesellschaft,
8 Maler aus Hannover

KdIn 1981, Galerie Gmurzynska, Klassische Moderne, The Classical
Moderns, Kat. Nr. 161

Karuizawa/Tokio/Otsu 1983/1984, Museum of Modern Art/The
Seibu Museum of Art/Store, Kurt Schwitters, Kat. Nr. 88

New York/London/Hannover 1985/1986, The Museum of Modern
Art/Tate Gallery/Sprengel Museum, Kurt Schwitters, Kat. Nr. 22

In seiner Collage «Oorlog» (das niederlandische Wort fir «Krieg»)
setzt Kurt Schwitters das Thema Krieg nicht illustrativ, sondern
materiell und sprachlich um. Entstanden 1930, in einer Zeit wach-
sender politischer Spannungen, verarbeitet er darin Fundstiicke
aus dem Alltag wie Zeitungsausschnitte, Typofragmente oder
Papierfetzen. Typisch fir Schwitters’ Merzprinzip wird das Fragment
zur zentralen Ausdrucksform. Sprache wird zum Bild und Schrift zur
kompositorischen Struktur. «Oorlog» steht exemplarisch fiir Schwit-
ters’ Collagekunst. Er sammelte Reste des Alltags und setzte sie zu
einem poetischen und zugleich kraftvollen Bild zusammen. Eine
sehr schoén strukturierte und grossformatige Merz-Collage.






193 Georges Seurat
1859 Paris 1891

@&wB Le fiacre

Um 1885. Crayon conté auf Butten, aufgezogen auf Velin.
24 x 30,9 cm. Mit Lichtrand und im Papier etwas gebraunt. Unten
rechts mit restauriertem kleinen Einriss. In schéner Erhaltung.

Schatzung CHF 1000000*

Werkverzeichnisse

César Mange de Hauke, Seurat et son ceuvre, Paris 1961, Nr. 647
Erich Franz/Bernd Growe, Georges Seurat, Dessins, Paris 1984,
Nr.73

Provenienz

Slg. de Frenne, Paris

Slg. van Deventer, Arnheim

Slg. Sydney J. Lamon, New York

Gallery M. Knoedler & Co., New York, Inv.-Nr. WCA-1942, Foto-
Nr. 6058

Slg. Eberhard W. Kornfeld, Bern, rlickseitig mit dem Sammlerstem-
pel, Lugt 913b

Literatur

Umbro Apollonio, Disegni di Seurat, Venezia 1945, Abb. Tafel XIX
Robert L. Herbert, Seurat’s Drawings, New York 1962, S. 129, Nr. 111
John Russell, Seurat, London 1965, S. 94, Nr. 88

Richard Thomson, Seurat, Oxford 1985, S. 134, Nr. 137

Herbert Wotte, Georges Seurat, Dresden 1988, Abb. Tafel 80

Ausstellungen

Rotterdam 1934/1935, Musée Boymans, Soixante-deux tableaux
et dessins anciens et modernes des collections néerlandaises,
Kat. Nr. 54

Amsterdam 1936, Galerie Huinck et Scherjon, L'art francais du XIXe
siecle

Rotterdam 1936/1937, Musée Boymans, Les divisionnistes de Seu-
rat a Jan Toorop, Kat. Nr. 47

Chicago 1958, The Art Institute, Seurat, Paintings and Drawings,
Kat. Nr. 109

Bielefeld/Baden-Baden 1983/1984, Kunsthalle/Staatliche Kunst-
halle, Georges Seurat, Zeichnungen, Kat. Nr. 73

Bern 1989, Kunstmuseum Bern, Von Goya bis Tinguely, Aquarelle
und Zeichnungen aus einer Privatsammlung [Slg. Eberhard W. Korn-
feld], Kat. Nr. 24

Bern/Hamburg 1996, Kunstmuseum/Kunsthalle, Zeichnen ist
Sehen, Meisterwerke von Ingres bis Cézanne aus dem Museum
der bildenden Kiinste Budapest und aus Schweizer Sammlungen,
Kat. Nr. 100

Davos 1998/1999, Kirchner Museum, Werke aus der Sammlung
Eberhard W. Kornfeld, Kat. Nr. 13

Madrid 2003, Fundacién Juan March, Espiritu de modernidad, de
Goya a Giacometti, Obra sobre papel de la coleccién Kornfeld,
Kat. Nr. 10

Wien 2008/2009, Albertina, Wege der Moderne, Aus der Sammlung
Eberhard W. Kornfeld, Kat. Nr. 16

ZUrich/Frankfurtam Main 2009/2010, Kunsthaus/Schirn Kunsthalle,
Georges Seurat, Kat. Nr. 71

Durch die Anwendung seiner einzigartigen Zeichentechnik erreichte
Georges Seurat hervorragende Hell-Dunkel-Kontraste, was die
zeitgendssischen Kritiker dazu veranlasste, ihn als wirdigen Nach-
folger von Rembrandt, dem «clair-obscuriste par excellence», zu
bezeichnen.

Je weiter sich die Betrachtenden vom Werk entfernen, desto klarer
wird das Bild, sodass zuvor nicht erkennbare Details (wie im vor-
liegenden Fall etwa die Kutsche) unvermittelt zum Vorschein treten.
Dieses Phanomen erinnert an die optischen Prinzipien von Michel-
Eugéne Chevreul und Ogden Rood, die die Grundlage des Neoim-
pressionismus bildeten. Seurat versuchte, diese Ideen nicht nur in
seine Gemalde, sondern auch in seine Zeichnungen zu integrieren.
Die Farben ersetzte er durch eine unendliche Vielfalt und Nuan-
cierung in der Tonalitat des Kontrastes von Schwarz und Weiss.
In der Zeit, als das vorliegende Blatt entstand, arbeitete Seurat an
seinem grossen Meisterwerk «Un dimanche aprés-midial'lle de la
Grande Jatte», das sich heute im Art Institute of Chicago befindet.
Die «Fiacres» waren die Taxis der Zeit, und so wird auch Seurat die
Dienste der Kutschenfahrerin Anspruch genommen haben, um an
die Seine zu fahren und dort die Pariser Bevolkerung beim Sonn-
tagsvergniigen zu beobachten. Schemenhaft stehen Pferd und
Kutsche an einer baumgesaumten Strasse und warten auf Kunden;
vielleicht ist es der galante Herr am unteren Bildrand. Die Szene
spielt wohl gegen Abend, die Laterne der Kutsche erscheint als
auffalliger weisser Fleck. Meisterhaft akzentuiert Seurat damit die
Komposition, die in der Anlage eher hell erscheint. Er entreisst die
Darstellung damit der Zeitachse und hebt sie fast in eine metaphy-
sische Dimension.






194 Louis Soutter
Morges 1871-1942 Lausanne

Orient

Um 1930. Tusche und Gouache auf Papier. Riickseitig mit Komposition in Tusch-
pinsel. 34,8 x 25,7 cm. Oben rechts vom Kunstler bezeichnet «Orient». Am
oberen Rand mit kleinsten Einrissen, rechte obere Ecke mit Restaurierung.
Leichter Lichtrand. Das Werk wurde gerahmt beschrieben. Farbfrisch und in
sehr schénem Zustand.

Schatzung CHF 70000

Werkverzeichnis
Michel Thévoz, Louis Soutter, Catalogue de I'ceuvre, Lausanne/Ziirich 1976,
Nr. 2328

Provenienz

Slg. Dr. B. Champod, Bercher
Privatsammlung Lausanne, seit 1961
Privatsammlung Schweiz

Das vorliegende Werk zeigt ein weibliches Gesicht, das von dichtem ornamen-
talem Dekor umrahmt wird. Soutter erfasst die Ziige mit feinen schwarzen
Linienzeichnungen, wahrend er das Antlitz gleichzeitig in ein differenziertes
Muster geometrischer und floraler Elemente einbindet. Mit Tusche und Gou-
ache entwickelt er ein komplexes Geflige, in dem intensive Blau- und Oran-
getdne sowie rote Akzente das Blatt durchziehen. Das Gesicht bleibt trotz
dieser ornamentalen Umhillung préasent, die linearen Strukturen und dekora-
tiven Muster verleihen der Darstellung eine orientalisierende Asthetik.

Die Arbeit entstand wahrend einer Phase, in der Soutter verstarkt figurative
Motive mit abstrakter Formensprache verband. Um 1930 gehért das Werk zu
jenen Blattern, die seine unvergleichliche Fahigkeit zur Verschréankung von
Gegenstandlichkeit und ornamentaler Dichte dokumentieren.

Verso






195 Jean Tinguely
Freiburg 1925-1991Bern

Deng Xiaoping |

1989. Eisen, Tierschadel, Draht, Keilriemen, Elektromotor 220V. 90 x 160 x 70 cm.
Mit den Uiblichen Gebrauchsspuren, funktionsféhig. In guter Erhaltung.

Schéatzung CHF 60000*

Werkverzeichnis
Christina Bischofberger, Jean Tinguely, Werkkatalog, Band 3, Skulpturen und
Reliefs 1969-1985, Meilen/Zlirich 2005, Nr. 861

Provenienz

Atelier des Kiinstlers, dort 1989 erworben von
Galerie Renée Ziegler, Ziirich

Privatsammlung Schweiz

Ausstellungen

Lausanne 1989, Musée cantonal des Beaux-Arts, Dimension, Petit, I'art suisse
entre petite sculpture et objet

Wolfsburg 2000, Kunstmuseum, L'Esprit de Tinguely

Bruton 2025-2026, Hauser & Wirth, Niki de Saint Phalle & Jean Tinguely,
Myths & Machines

Der Titel des Werks verweist auf den chinesischen Politiker Deng Xiaoping
(1904-1997), der von den spaten 1970er- bis in die 1990er-Jahre als «lberra-
gender Flhrer» die Geschicke Chinas pragte. Obwohl er weder das Amt des
Staatsprasidenten noch das des Parteivorsitzenden innehatte, gilt er als der
«Architekt von Reform und Offnung». Mit seinen tiefgreifenden Reformen leitete
er den Wandel Chinas von einer kommunistischen Planwirtschaft zu einer
marktwirtschaftlich orientierten Wirtschaftsmacht ein. Zugleich rehabilitierte
er zahlreiche Opfer der Kulturrevolution (1966-1976) und trieb die umfassende
Modernisierung des Landes voran, mit dem Ziel, den Lebensstandard der
Bevédlkerung zu verbessern. Damit schuf er wesentliche Voraussetzungen fiir
Chinas heutigen Aufstieg zur globalen Grossmacht. Der wirtschaftlichen Off-
nung stand jedoch keine politische Liberalisierung gegeniiber. Deng Xiaoping
hielt konsequent am uneingeschréankten Machtanspruch der Kommunistischen
Partei fest und war politisch verantwortlich fir die gewaltsame Niederschlagung
der Demokratiebewegung auf dem Platz des Himmlischen Friedens im Jahr
1989. Vor dem Hintergrund dieses Spannungsfelds aus wirtschaftlicher Moder-
nisierung, politischer Repression und tiefgreifendem gesellschaftlichem Wan-
del entstand die vorliegende kinetische Skulptur. Das von Tinguely geschaffene
«Mischwesen» entfaltet dabei eine vielschichtige Symbolik. Der Titel «<kDeng
Xiaoping» verweist auf die grundlegenden politischen und wirtschaftlichen
Umbriiche jener Zeit und deren Auswirkungen auf die weltpolitische Ordnung.
Das Kopfskelett kann als Anspielung auf die Konsumgesellschaft und ihre
zerstorerischen Folgen gelesen werden. Die Maschine selbst steht sinnbildlich
fiir technologische Uberproduktion, rastlosen Fortschritt und eine letztlich
zweckfreie Bewegung. Inihrem unablassigen Kreisen erinnert sie an das end-
lose, bisweilen absurde «Hamsterrad» der modernen Welt und verweist zugleich
auf die Verganglichkeit allen menschlichen Handelns. In diesem Werk verbin-
det Jean Tinguely seinen charakteristischen, subtilen Humor mit einer scharf-
sinnigen Parodie auf die Widerspriiche und Absurditaten der Moderne. Die
Skulptur ist damit ein typisches Beispiel seines CEuvres. Spielerisch im Aus-
druck, zugleich aber tiefgriindig und nicht ohne ein feines Augenzwinkern.






196 Bernar Venet
Chateau-Arnoux 1941 — lebt in New York

Indeterminate Line

1995. Gerollter Stahl (Acier roulé). 212 x 220 x 265 cm; Querschnitt des Stahl-
bandes ca. 9 cm. Gartenskulptur. In schéner Erhaltung.

Schéatzung CHF 300000

Werkverzeichnis
Echtheitsbestatigung von Bernar Venet, New York, datiert 1995, liegt vor

Provenienz

Direkt vom Kiinstler 1996 erworben von

Privatsammlung Schweiz, versteigert bei

Auktion Galerie Kornfeld, Bern, 15. Juni 2018, Los 180, dort erworben von
Privatsammlung Schweiz

Wahrend einer rund flinfjahrigen schépferischen Pause Mitte der 1970er-Jahre
wandte sich Bernar Venet intensiv naturwissenschaftlichen Fragestellungen
zu. Sein Interesse galtinsbesondere der Physik und Mathematik, deren Gesetz-
massigkeiten und abstrakte Ordnungssysteme sein kinstlerisches Denken
nachhaltig pragten. In dieser Phase entwickelte er die Linie als zentrales bild-
nerisches Prinzip, nicht als zeichnerisches Element, sondern als rdumlich
erfahrbare Form, die physikalische Krafte, Bewegung und Energie sichtbar
werden lasst. Aus dieser konzeptuellen Neuausrichtung entstanden die cha-
rakteristischen, haufig spiral- oder bogenférmig gerollten Stahlskulpturen, die
heute zu den ikonischsten Werkgruppen seines CEuvres zéhlen.

Die aus massivem geschmiedetem Stahl gefertigten «Indeterminate Lines»
(unbestimmte Linien) veranschaulichen die Spannung zwischen kalkulierbarer
Materialitdt und scheinbarer Unvorhersehbarkeit der Form. Obwohl ihre Gestalt
den Eindruck spontaner Bewegung vermittelt, beruhen sie auf prazisen phy-
sikalischen Prozessen und der kontrollierten Verformung des Materials. Die in
den aufgerollten Stahlbéndern gespeicherte Energie bleibt als latentes Moment
prasent und verleiht den Werken eine aussergewoéhnliche Dynamik. Im Wech-
selspiel von Stabilitat und Instabilitat, Schwere und Leichtigkeit sowie Gleich-
gewicht und Fragilitét definieren sie den umgebenden Raum neu und machen
fundamentale Phanomene wie Zeit, Bewegung und Gravitation sinnlich erfahr-
bar. Venet verbindet damit konzeptuelle Strenge mit skulpturaler Prasenz und
erweitert die Tradition der abstrakten Plastik um eine physikalisch gedachte
Dimension. Die vorliegende, grossformatige Skulptur, aus einem einzigen
gerollten Stahlband gefertigt, gehort zu den eindrucksvollsten Auspragungen
dieser Werkgruppe und verdeutlicht exemplarisch die formale und konzeptu-
elle Radikalitét seines Schaffens.







197 Jef Verheyen
Itegem 1932-1984 Apt

Laser

Um 1972. Ol auf Leinwand, im Kiinstlerrahmen. 160 x 160 cm. Riickseitig mit der
Signatur und dem Entstehungsort «jef Verheyen/Les Talonsy, links daneben
betitelt, datiert und gewidmet «Laser 1972-83 le projet a été fait pour Dr. Milan
Jelinek et je lui en fait cadeaux septembre 1983». Auf dem originalen Chassis.
Ausgezeichnet in der Erhaltung.

Schéatzung CHF 75000

Werkverzeichnis

Das Werk ist in dem Jef Verheyen Archiv bekannt und wird in das kinftige
Werkverzeichnis aufgenommen. Die Bestatigung, datiert vom 28. Juli 2026,
liegt vor

Provenienz

Geschenk des Kiinstlers an

Slg. Milan Jelinek, Zug, durch Erbschaft an
Privatsammlung Schweiz

Der belgische Maler Jef Verheyen tragt die Farbe in transparenten Schichten,
sogenannten Lasuren, auf. Mit einem breiten Borstenpinsel oder einem feinen
Nylontuch macht er die Pinselstriche unsichtbar und erzeugt so eine optische
Gleichmassigkeit auf dem Malgrund. Vor diesem gleichméassigen Hintergrund
hebt sich die strahlende dreifarbige Diagonale im vorliegenden Werk umso
intensiver ab. In ihrer Geradlinigkeit erinnert sie an Laserstrahlen und stellt so
einen direkten Bezug zum Titel des Werks her. Unten links sind die Strahlen
breiter und intensiver, zur oberen rechten Ecke hin verjiingen sie sich und
verblassen zunehmend.

Der Kunstler stand der ZERO-Gruppe nahe, die eine Stunde Null fur die Kunst
der Nachkriegszeit forderte, blieb jedoch, im Gegensatz zu einem Grossteil
der Gruppierung, dem klassischen Medium der Malerei zeitlebens treu.

Das Werk entstand in Les Talons, dem Familienanwesen der Verheyens in
Saint-Saturnin-lés-Apt. «Laser» war ein Geschenk an Dr. Milan Jelinek.

Wir danken dem Jef-Verheyen-Archiv, Heffen, fir die freundliche Auskunft.






198 Adolf Wolfli

1864 Bern 1930

&W® Santta Maria von Fuentterterre

1917. Farbstift- und Bleistiftzeichnung auf Velin. 51,5x71,2 cm.
Auf der Vorderseite vom Kiinstler in Bleistift datiert und betitelt
«1,917 / Santta Maria von Fuentterterre». Im Rahmen des rlickseiti-
gen Textes signiert «Getz. Skt. Adolf Il. Besitzer des Obengenant-
ten». Blatt minim knittrig und leicht berieben, untere rechte Ecke
mit kleinem Papierverlust, rickseitig mit Montierungsresten. In sehr
guter Erhaltung.

Schatzung CHF 60000*

Provenienz
Slg. Eberhard W. Kornfeld, Bern

Ausstellung

Bern 1989, Kunstmuseum, Von Goya bis Tinguely, Aquarelle und
Zeichnungen aus einer Privatsammlung [Slg. Eberhard W. Kornfeld)],
Kat. Nr. 190

Adolf Wlflis Kindheit war gepréagt von schweren Belastungen.
Seine Jugend verbrachte er als Verdingkind bei verschiedenen
Bauernfamilien unter lieblosen und schwierigen Bedingungen. Im
Jahr 1895 wurde er in die psychiatrische Heilanstalt Waldau bei
Bern eingewiesen, nachdem er versucht hatte, sich an minderjah-
rigen Madchen zu vergreifen.

Bei seiner Einlieferung in die Waldau wurde die medizinische Dia-
gnose «Dementia paranoides» (Schizophrenie) gestellt. Kurz nach
seinem Eintritt in die Nervenheilanstalt verfasste Wolfli auf Anraten
der Arzte seine erste Lebensgeschichte und begann 1899, im Alter
von 35 Jahren, zu zeichnen. Wahrend seines langen Aufenthalts in
der Waldau verstand er sich als Schriftsteller, Komponist und Kiinst-
ler. Seine Mission war es, die Organisation des Lebens und der Welt
neu zu erklaren. Bis zu seinem Lebensende schuf er ein beeindru-
ckendes Werk von Uber 25'000 Seiten. Unsere mit Musiknoten
gestaltete Zeichnung besitzt zwei rechteckige, im Uhrzeigersinn
verlaufende Textbénder, auf denen fantasievolle und nicht einfach
verstandliche Inhalte geschrieben stehen, was fur Wolfli typischist.
Aufdem dusseren Textband ist auf gelbem Grund zu lesen: «Marsch!!
Anfang. Aussen, Soll=Schlissel: In=nen, Gee=Schll=ssel. Getz.

Die Riesen=Stadt, Fuentterterre, im Mutter=Wald=Be=zirk, Sidme-
ridian. 1,917.» Auf dem inneren Textband steht geschrieben: «Die
heilige Santta=Maria von Fuentterterre aund, D'Krohn=Prinzessin,
Mariili.» Auf der Rickseite des Blattes befindet sich ein ausfihrlicher
Text, derin der Transkription wie folgt lautet: «Erklahrung. Mein Bru-
der, der heilige Skt. Gottlieb: Grossgross=Keiser und Gross=Gott:
Und,/meine Wenigkeit, Skt. Adolf der Il., Grossgross=Keiser und
Grossgross=Gott, wiegen/Die heilige Santta Maria von Fuentter-
terre, auf unser'm Schodss. Letztere ist meine/liebe Gemahlinn:
Ditto, Grossgross=Keierinn und, Grossgross=Gottin. Walzer-
lied./ Chrltz=Biiiga, i ma nit, wiiga Dah: Schniitz D'Ziiga, i bi de,
Z'Sit=ta! G'rltz=/Wiiga, i bi de, z'bit=ta! Chriitz=Biiga, i bi de,
z'Wit=tall Chehr! Liga da, / niti na as, Wiigali! Rittra=Gritt, i triiga, D's
Annalinitt!! Chehr: u.s.w./ 1. Rerr = Reehre X resol X soll X fahmi Reh
X utt Uuht ut X ut mi soll X utt soll Reerr/reehre X re fa soll X ress-
ssoll X I! Chehr! Lasol fa X mire utt X Soohlsolsoll Reffafa/=Fa !l X
soll miihre X uhttutziss utt. 24. Chehr: 1. X u.s.w. Das heisst, gesung-
gen./Der fronttseitige Kupfer=Stich, ist die geographische
Karten=Ansicht des mehrfachen, Gross=/Gross=Keiser=Reichs,
Fuentterterre, im Mutter=Wald=Bezirk, auf dem Konttinentt, / Stid-
meridian. Das Zentrum, die Riesen=Stadt, Fuentterterr, istumgrentz,
von dem,/von Nord nach Sud, 550, Milliarden Stund langen,
165 Milliarden Stundt breiten und,/275,000,000,000 Stund,
Ausrechnungs=Ansatz haltenden, gleichnahmigen, Skt. Adolf,
=Rie=sen=Esskurial. Ringsumden Letztern, getz., als Gee=Gschllissel,
zih't sich der gewallti=/ ge Skt. Adolf=Ring, Riesen=Stadt, getz. als
Soll=Schlissel. Das gantze Bild ist umgrentzt, / von demriesenhaften,
Ditto, Skt.Adolf=Hoof:Hejah!D'Jager=Vogelundd'Gold=Végel./ Meine
Wenigkeit, jedoch, ist seit dem Jahr, 1,865, rechtméassiger Herr und
Besitzer, des gantzen, /156 Quadraht=Stund Flachen=Inhalt halten-
den, Waldau, =Skt. Adolf=Hoofes, wie auch, / Der sdmtlichen, obigen,
Anmerkungen, etzettera etzettera: Sonst, wenn Sie Diess nicht/glau-
ben wollen, so sehen Sie jefelligst nach, in lnrem Haus=Buch. Die
Sonne bringt/es, an den Tag: Und dah, bin ich jetzt, hintter'm Haag.
Uuh: Phuuh: Wa. | giba Da Végali Chli meh Fuett'r, als mi Brued'r
Gottlieb: Guetes: Erbsen mit Spek:/Jah jah, ab'r de fliiga Sie halt
D'rmitt: Frrrrt. Getz., Skt. Adolf II. Besitzer des, Obgenannten.»
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199 Adolf Wolfli

1864 Bern 1930

&w® Erklarung hiesiges Bild: Durch allerlei
Zierathen verdeckt, zeigt einen
ganz kleinen Theil, der respektablen
Felsen-Wand-Festung Namuhr
an der Sudseite des belgischen Z

1926. Farbkreiden und Bleistift auf Velin. 50,7 x 67,6 cm. Rickseitig im Rahmen
des erklarenden Textes vom Kiinstler in Bleistift in der letzten Zeile signiert und
datiert «<Gezeichnet Skt. Adolf Il. Neubau Waldau bei Bern, Schweiz, Europa,
Planeet, Erde. 1926». Links sauber hinterlegter Einriss von 5 cm Lange. Farb-
frisch und sauber in der Erhaltung.

Schéatzung CHF 45000”

Provenienz

Privatsammlung Tessin

Auktion Galerie Kornfeld, Bern, 15. Juni 2007, Los 148, dort erworben

Slg. Eberhard W. Kornfeld, Bern, rlickseitig mit dem Sammlerstempel, Lugt 913b

Ab 1916 entstehen Serien von Zeichnungen, die Adolf Wélfli an Arzte, Ange-
stellte und Besucher der psychiatrischen Heilanstalt Waldau bei Bern sowie an
erste Sammler verschenkt oder verkauft. Zwischen 1924 und 1928 arbeitet er
an den «Allbumm-Heften» mit Tdnzen und Méarschen, in denen er seine kom-
mende Welt in grossem Pathos besingt.

Das angebotene Blatt ist eine grossformatige Arbeit mit reichem Bildmaterial
und zwei in die Bildanlage integrierten Zeilen einer eigenstéandigen musikali-
schen Notation. Der Darstellung liegt die im Ersten Weltkrieg umkampfte Festung
Namur in Belgien zugrunde. Rlckseitig findet sich ein 22-zeiliger, ausfiihrlicher
Text in der charakteristischen Schrift des Kiinstlers mit dem erklarenden Titel
des Werks. Die letzten Zeilen des Textes lauten vor der Signatur: «Wehr das
gantze Kdnigreich Belgien, nach allen erdendklichen Richtungen hihn bereist
und durchforscht hat, wie ich salbst, der muss unwillkiihrlich ausruffen, Belgien
ist doch schon.» Mit erfundenen Reiseerzahlungen stellt Wolfli sein schwieriges
Lebenin ein glorreiches Licht. Immer wieder finden sich dabei Bezlige zu Geo-
grafie und Geschichte, die er mit seiner eigenen, fiktiven Biografie vermischt.






200 Francisco Zunhiga Chavarria
Guadalupe bei San José 1912-1998 Tlalpan

Desnudo sentado — Seated Nude

1966. Heller Onyx. 35 x 33 x 27 cm. Tadellos in der Erhaltung.
Schatzung CHF 150000

Werkverzeichnis
Francisco Zuhiga Online Catalogue Raisonné 521

Provenienz
Brewster Gallery, New York, dort am 30. November 1988 erworben von
Privatsammlung Schweiz

Francisco Zufiga Chavarria war ein costa-ricanisch-mexikanischer Bildhauer,
Maler und Zeichner und z&hlt zu den bedeutendsten Vertretern der modernen
lateinamerikanischen Bildhauerei des 20. Jahrhunderts. Als Sohn des Bildhau-
ers und Malers Manuel Zuhiga Rodriguez kam er friih mit der Kunstin Bertihrung.
Nach einer kurzen Ausbildung an der Kunstschule von San José arbeitete er
zunachst in der Werkstatt seines Vaters, bevor er 1936 nach Mexiko auswan-
derte. Dort studierte er Gestaltung bei Manuel Rodriguez Lozano und Bildhau-
erei bei Oliverio Martinez und wurde anschliessend Professor an der Kunst-
akademie La Esmeralda in Mexiko-Stadt.

Zuhiga entwickelte einen unverwechselbaren Stil, der von monumentalen Dar-
stellungen des menschlichen Kérpers gepragt ist. Besonders bekannt sind
seine Skulpturen indigener und bauerlicher Frauen, in denen er Einfliisse pra-
kolumbischer Kunst mit moderner Formensprache verband. 1943 gehorte er
zu den Grundern des «Taller Libre de Escultura» und arbeitete ab 1946 als
freischaffender Kuinstler. Neben Skulpturen schuf er ein umfangreiches zeich-
nerisches und grafisches Werk. Sein CEuvre gilt bis heute als pragend fir die
Entwicklung der modernen mexikanischen Bildhauerei.

Die hier angebotene Skulptur zeigt eine sitzende weibliche Figur in streng
geometrisierter Form. Zufiga modelliert den menschlichen Kérper aus volu-
mindsen, organisch anmutenden Blécken, welche sich zu einer kompakten, in
sich geschlossenen Plastik verdichten. Das Material des Onyx mit seiner nattr-
lichen Farbung und der charakteristischen Banderung unterstreicht unmittel-
bar die Materialitat des Werkes. Durch die sorgfaltige Politur entstehen subtile
Ubergange zwischen den einzelnen Kdrperzonen und atmosphérische Licht-
effekte. Diese Bearbeitung dokumentiert Zunigas intensive Auseinanderset-
zung mit der Abstraktion der menschlichen Figur in wertvollen Steinen.
Diese Arbeit entstand in einer Schaffensphase, in der Zuhigas klnstlerische
Formensprache die figirliche Gestalt zunehmend geometrisierte. Der sitzende
weibliche Akt z&hlt zu den zentralen Leitmotiven seines plastischen Schaffens
und wurde in verschiedenen Steinsorten realisiert. Besonders hervorzuheben
istdie seltene Verwendung von Onyx, denn Zuniga arbeitete nur vereinzelt mit
diesem wertvollen Stein.









Kaufauftrage,
Telefongebote und
«Live-Internet-Bidding»

Fur die Auktion kdnnen Sie mit Hilfe des
beiliegenden Auftragsformulars Kaufauf-
trage erteilen. Die angegebenen Hochst-
gebote werden nur soweit in Anspruch ge-
nommen, als damit persénlich anwesende
Bieter oder andere Kaufauftrage Uberbo-
ten werden mussen. Die Auktion beginnt
generell zwischen 60 und 80% der Schat-
zungen. Bei Auftragen bitten wir zu berlick-
sichtigen, dass die Zuschlage haufig tber
den Schatzungen liegen. Auftrage kdnnen
nicht annulliert werden.

Sie kdnnen auch am Telefon mitbieten. Das
Auftragsformular finden Sie auf unserer
Internetseite unter «Auktionen/Formulare».
Bitte senden Sie uns lhre Kaufauftrage oder
lhre Anmeldungen fir Telefongebote bis
spéatestens 18 Uhr am Vorabend der jewei-
ligen Auktion zu.

Fir die Teilnahme am «Live-Internet-Bid-
ding» missen Sie sich rechtzeitig online
registrieren und freischalten lassen.

Mit Abgabe eines Kaufauftrages, eines
Antrages auf Teilnahme am Telefon oder
mittels «Live-Internet-Bidding» werden
die Bedingungen fiir Kaufer anerkannt.

Ordres d'achat écrits,
offres téléphoniques et
en ligne (Live-Internet-
Bidding)

Les amateurs ne pouvant assister person-
nellement a la vente peuvent donner par
écrit des ordres d'achat en utilisant le for-
mulaire ci-inclus, en y indiquant leur der-
niére enchére. Nous ne ferons usage de ce
chiffre maximum qu’en cas de surenchéres.
La mise aux enchéres commence entre 60
a 80% des prix d'estimation. Pour les ordres
d'achat nous vous prions de prendre en
considération que les prix d'adjudication
dépassent souvent les prix d'estimation.
Les ordres d'achat ne peuvent étre annulés.
Vous pouvez également participer a la
vente par téléphone. Vous trouverez le for-
mulaire correspondant sur notre site inter-
net sous la rubrique «Ventes/Formulaires».
Veuillez nous faire parvenir vos ordres
d'achat écrits ou la demande de participa-
tion par téléphone jusqu'a 18 heures le jour
avant la vente au plus tard.

Pour participer aux encheéres en ligne (Live-
Internet-Bidding), vous devez vous ins-
crire en ligne en temps utile et faire activer
votre compte.

Tout ordre d’achat, toute demande de
participation par téléphone ou en ligne
implique «ipso facto» I'acceptation des
conditions applicables aux acquéreurs.

==l= THE ART LLOSS m REGISTER™

www artloss.com

Galerie Kornfeld Auktionen AG ist Partner
von The Art Loss Register. Sémtliche Ge-
genstande in diesem Katalog, sofern sie
eindeutig identifizierbar sind und einen
Schatzwert von mind. EUR 2500 haben,
wurden vor der Versteigerung mit dem
Datenbankbestand des Registers indivi-
duell abgeglichen.

Galerie Kornfeld Auktionen AG est membre
du The Art Loss Register. Tous les objets
figurant dans ce catalogue, qui ont une
valeur de EUR 2500 au minimum, et a condi-
tion qu'ils soient clairement identifiables,
ont été comparés individuellement a la
base de données du registre avant la vente
aux encheres.

Written bids, telephone
bids and «Live-Internet-
Bidding»

Collectors not able to attend the auction
personally may give their orders for writ-
ten bids using the enclosed form, stating
their maximum bid per catalogue number.
Lots will be procured as cheaply as is per-
mitted by other bids or reserves, if any. The
bids generally start at 60 to 80% of the
estimate. For written bids please consider
that final prices are often higher than the
estimates. An order to buy by written bids
may not be cancelled.

You can also bid by telephone. You will
find the corresponding application form
on our website under «Auctions/Formsy.
Please note that your written bids or your
application for telephone bidding must
reach us by no later than 6 p.m. of the day
prior to the respective auction.

To participate in «Internet Live Biddingy,
you must register online in good time and
have your account activated.

In sending a bid or an application for
telephone bidding or «Live-Internet-Bid-
ding» the terms and conditions for buy-
ers are accepted.

Galerie Kornfeld Auktionen AG is a mem-
ber of The Art Loss Register. All works in
this catalogue, as far as they are uniquely
identifiable and have an estimate of at least
EUR 2500 have been checked against the
database of the Register prior to the auction.



Bedingungen fur Kaufer

Durch die Teilnahme an der Auktion unterzieht sich der Bieter den
folgenden Bedingungen. Die deutsche Fassung ist verbindlich.

1.

Die Versteigerung erfolgt im Auftrag des Einlieferers («Ver-
kaufer»), auf dessen Namen und Rechnung in Schweizer
Wahrung.

. Die Galerie Kornfeld Auktionen AG («Galerie Kornfeld») bie-

tet Auktionen klassisch im Auktionssaal («Saalauktion») oder
ausschliesslich digital tiber das Internet («Online-Only-Auk-
tiony) an.

. Die Galerie Kornfeld ist in der Gestaltung des Ablaufs einer

Auktion frei und behélt sich namentlich das Recht vor, Num-
mern des Auktionskatalogs zusammenzufassen, zu trennen,
ausfallen zu lassen oder ausserhalb der Reihenfolge zur Ver-
steigerung zu bringen.

. Der Zuschlag fallt grundsétzlich dem Héchstbietenden zu. Die

Galerie Kornfeld behélt sich jedoch einen freien Entscheid
Uber die Annahme von Geboten vor. Sie kann namentlich den
Zuschlag verweigern oder annullieren, das Steigerungsver-
fahren unterbrechen oder abbrechen sowie die betreffende
Nummer zurlickziehen oder erneut zur Versteigerung brin-
gen. Ferner kann sie Gebote zurlickweisen.

. Bei Saalauktionen kénnen Bieter Gebote vorbehaltlich der

Zustimmung der Galerie Kornfeld persénlich an der Auktion

oder «in Abwesenheit» unterbreiten. Fliir Gebote von an der

Saalauktion personlich anwesenden Bietern gelten die nach-

folgenden Bestimmungen a.—e. Fiir Gebote «in Abwesenheit»

gelten die Bestimmungen a.—f.

a. Personlich anwesende Bieter legitimieren sich rechtzei-
tig vor der Auktion mit einem amtlichen Identitadtsausweis
und beziehen eine Bieternummer. Bieter «in Abwesen-
heit» erhalten von der Galerie Kornfeld eine Bieternummer
zugewiesen. Ohne Bieternummer ist die Teilnahme an
der Auktion nicht méglich. Es besteht kein Anspruch auf
Zuweisung einer Bieternummer. Der Bezug einer Bieter-
nummer und jedes Gebot schliessen die Anerkennung der
Bedingungen ein.

b. Bieter, welche in den letzten zwei Jahren keine Kéaufe
bei der Galerie Kornfeld getatigt haben, missen sich bis
spéatestens 48 Stunden vor der Teilnahme an der Auk-
tion mittels des dafliir vorgesehenen Formulars «Bieter-
Erstanmeldung» oder auf der entsprechenden Eingabe-
maske auf der Website der Galerie Kornfeld registrieren.
Der Registrierung sind eine Kopie des Reisepasses oder
eines gleichwertigen amtlichen Identitatsausweises sowie
allenfalls ausreichende finanzielle Referenzen beizulegen.
Das unterzeichnete Formular samt Beilagen ist der Gale-
rie Kornfeld per Post, Fax oder per E-Mail zuzusenden
oder online zu Ubermitteln. Die Galerie Kornfeld kann von
Bietern die vorgéngige Uberweisung eines Vorschusses
in angemessener Héhe verlangen. Die Galerie Kornfeld
kann eine Registrierung nach freiem Ermessen und ohne
Begrindung ablehnen.

c. Jeder Bieter verpflichtet sich mit seinem Gebot persén-
lich, auch dann, wenn er beim Bezug der Bieternummer
bekannt gibt, in Vertretung eines Dritten zu handeln. Der
Stellvertreter haftet mit dem Vertretenen solidarisch fir die
Erflllung sémtlicher Verbindlichkeiten.

d. Die Galerie Kornfeld behélt sich das Recht vor, zur Ausfiih-
rung von Kaufauftragen Dritter, zum Zweck eines eigenen
Ankaufs oder zur Wahrung von Verkaufslimiten selbst bzw.
namens des Verkaufers mitzubieten.

e. Gebote beziehen sich auf den Zuschlagspreis. Das Auf-
geld (Kaufer-Provision) und die Mehrwertsteuer (MWST)
sind darin nicht enthalten (vgl. Ziff. 8 und 18 ff).

f. Bei Geboten «in Abwesenheit» wird unterschieden zwi-
schen schriftlichen und telefonischen Auftragen (vgl.
nachfolgenden Absatz i) sowie Geboten, die wahrend
der Saalauktion liber das Internet abgegeben werden via
Webseite der Galerie Kornfeld oder Webseiten von Drit-
tanbietern, mit welchen die Galerie Kornfeld zu diesem
Zweck zusammenarbeitet («Live-InternetBidding», vgl.
nachfolgenden Absatz ii). Treffen mehrere Gebote mit

identischem maximal gebotenem Betrag ein und wird die-

seran der Auktion nicht Uberboten, erhélt dasjenige Gebot

den Zuschlag, welches zuerst eingetroffen ist.

i. Bieter, die einen schriftlichen oder telefonischen Auf-
trag abzugeben wiinschen, reichen diesen der Galerie
Kornfeld per Post, Fax, E-Mail oder Giber die Webseite
der Galerie Kornfeld ein. Schriftliche und telefonische
Auftrdge missen mindestens die Angabe des Kunst-
werks mit Katalognummer und Katalogbezeichnung
(Name des Kiinstlers und Titel) enthalten. Auftrage far
schriftliche Gebote missen zusatzlich die Angabe des
maximal gebotenen Betrags in CHF enthalten. Auftrage
fur telefonische Gebote mussen zusatzlich die Rufnum-
mern, unter welchen der Bieter wahrend der Auktion
erreicht werden kann, enthalten. Die Formulare flr die
entsprechenden Auftradge kénnen bei der Galerie Korn-
feld oder auf deren Webseite bezogen werden. Auftra-
ge fur schriftliche und telefonische Auftrage missen
spatestens bis 18 Uhr am Vortag der jeweiligen Auktion
bei der Galerie Kornfeld eintreffen. Die Galerie Kornfeld
behalt sich vor, Auftrdge nicht zu berticksichtigen, wel-
che die Galerie Kornfeld nach eigenem Ermessen fiir
unklar oder unvollstandig halt.

ii. Bieter, die ihre Gebote via Live-Internet-Bidding abge-
ben wollen, mussen sich rechtzeitig auf der Websei-
te der Galerie Kornfeld oder bei den Drittanbietern
far das Live-Internet-Bidding registrieren. Nach ihrer
Freischaltung kénnen sie tuber die Webseite der Gale-
rie Kornfeld oder der Drittanbieter an der live stattfin-
denden Saalauktion elektronisch mitbieten. Gebote
sind bis zur persdnlichen Bietlimite mdoglich, die via
Webseite der Galerie Kornfeld oder eines Drittanbie-
ters auf Antrag vor der Auktion erhdht werden kann.
Die Galerie Kornfeld behalt sich das Recht vor, Regis-
trierungsgesuche fur das Live-Internet-Bidding via
Webseite der Galerie Kornfeld oder eines Drittanbie-
ters ohne Angabe der Griinde abzulehnen. Mit der Teil-
nahme am Live-Internet-Bidding akzeptiert der Bieter
unabhangig davon, ob er via Webseite der Galerie
Kornfeld oder eines Drittanbieters am Live-Internet-
Bidding teilnimmt, die Bedingungen fir Kéufer der
Galerie Kornfeld.

6. Bei Online-Only-Auktionen kdnnen Gebote ausschliess-

lich auf der daflir vorgesehenen digitalen Auktionsplattform
abgegeben werden. Die Prifung der Anmeldung fir eine
Online-Only-Auktion kann bis zu 48 Stunden in Anspruch
nehmen. Auch erfolgreich registrierte und angemeldete Bie-
ter haben keinen Anspruch auf Teilnahme an einer Online-
Only-Auktion. Gebote sind bis zur persénlichen Bietlimite
moglich, die auf Antrag erhdht werden kann. Erlduterungen
zum genauen Ablauf der Online-Only-Auktionen wer-
den in den «Frequently Asked Questions» fiir Kéufer (FAQ)
beschrieben und kénnen bei der Galerie Kornfeld oder auf
deren Webseite bezogen werden. Darliber hinaus gelten bei
Online-Only-Auktionen die Bestimmungen in Ziffer 5 lit. a—f
vorstehend sinngemass.

. Die Haftung der Galerie Kornfeld flr nicht oder nicht richtig

ausgeflihrte Kaufauftrdge bei Saalauktionen «in Abwesen-
heit» oder bei Online-Only-Auktionen wird im gesetzlich
zulassigen Rahmen ausgeschlossen. Insbesondere Uber-
nimmt die Galerie Kornfeld keine Haftung fiir Schaden, wel-
che auf technische Ubermittlungsfehler (z. B. Nichtzustan-
dekommen oder Unterbruch der Telekommunikations- oder
Internetverbindung, Verzdgerungen bei der Ubermittiung
von online tbermittelten Geboten, Ausfall der Webseite der
Galerie Kornfeld sowie der Drittanbieter und/oder Auktions-
plattform oder einzelner Webseiten-Funktionen der Gale-
rie Kornfeld sowie der Drittanbieter etc.) oder auf unklare,
unvollstéandige oder missverstandliche Instruktionen zurtick-
zuflihren sind. Hinsichtlich der Identifizierung des Objekts im
Auftrag fur ein Gebot «in Abwesenheit» oder fiir ein Gebot
in einer Online-Only-Auktion gilt, dass im Zweifelsfall die
Beschreibung des Kunstwerks und nicht die Katalognummer
massgebend ist.



8.

10.

11.

12.

Zuséatzlich zum Zuschlagspreis hat der Kaufer auf jede Aukti-
onsnummer ein Aufgeld (Kaufer-Provision) zu entrichten, das
wie folgt berechnet wird:

a. bei einem Zuschlag bis und mit CHF 500 000: 25%

b. bei einem Zuschlag von CHF 500001 bis und mit
CHF 1000000: 25% auf die ersten CHF 500000 und 20%
auf die Differenz bis zur Hohe des Zuschlags

c. bei einem Zuschlag ab CHF 1000001: 25% auf die ersten
CHF 500000, 20% auf CHF 500 001bis und mit CHF 1000 000
und 15% auf die Differenz bis zur H6he des Zuschlags

Bezlglich Mehrwertsteuer: siehe den nachstehenden Abschnitt

«Schweizerische Mehrwertsteuer (MWST)».

. Der Kaufer nimmt zur Kenntnis, dass die Galerie Kornfeld auch

vom Verkaufer eine Provision (Einlieferer-Provision) zu ihren
Gunsten und auf ihre Rechnung erhalten kann. Die Galerie
Kornfeld behalt sich vor, aus ihren Vergitungen Provisionen
an Dritte zu entrichten.

Die Zahlung des Kéaufers hat grundsétzlich mittels Banklber-
weisung in Schweizer Wahrung zu erfolgen. Die Galerie Korn-
feld kann die Entgegennahme von Barzahlungen ohne Angabe
von Griinden jederzeit ablehnen und stattdessen auf Zahlung
mittels Bankiberweisung bestehen. Das Eigentum an einem
ersteigerten Objekt geht erst nach vollstandigem Zahlungs-
eingang des Zuschlagpreises und des Aufgelds (inkl. MWST)
auf den Kéaufer Uber, Risiko und Gefahr dagegen bereits mit
dem Zuschlag. Das ersteigerte Objekt wird dem Kaufer erst
nach vollstdndigem Zahlungseingang ausgehandigt.

Ein ersteigertes Objekt muss vom Kaufer innerhalb von
90 Tagen nach Abschluss der Auktion wihrend den Off-
nungszeiten auf seine Kosten abgeholt werden. Flr die
Dauer dieser Frist bleibt das Objekt zum Zuschlagspreis
durch die Galerie Kornfeld versichert (mit den bei Kunst-
versicherungen ublichen Ausschlissen). Die Galerie Korn-
feld kann vom Kaufer Auftrdage zum Versand des ersteiger-
ten Objekts schriftlich oder per E-Mail entgegennehmen.
Der Versand erfolgt im Auftrag, auf Kosten und Gefahr des
Kaufers. Die Einholung samtlicher erforderlicher Ausfuhr-,
Einfuhr- und sonstiger behdrdlicher Bewilligungen sowie
die Abgabe von Erkldrungen an Behérden oder das Erbrin-
gen von Nachweisen im Zusammenhang mit dem Erwerb
und der grenziiberschreitenden Verbringung eines erstei-
gerten Objekts obliegt ausschliesslich dem Kaufer oder
den von ihm damit beauftragten Personen. Wird ein Objekt
nicht innerhalb 90 Tagen abgeholt, ist die Galerie Kornfeld
berechtigt, eine Lagergebuhr zu erheben. Zudem kann sie
dem Kaufer in Ergénzung ihrer sonstigen vertraglichen und
gesetzlichen Rechte das nicht abgeholte Objekt auf seine
Kosten und sein Risiko an seine letzte der Galerie Kornfeld
mitgeteilte Adresse senden oder, falls dies nicht moglich ist,
das Objekt gerichtlich hinterlegen oder dieses freihandig
verkaufen oder ohne Limite versteigern. Soweit die europa-
ischen Verbraucherschutzbestimmungen anwendbar sind,
gehen Kosten und Gefahr einer allfalligen Riickabwicklung
zulasten des Kaufers.

Die Rechnung fir ein ersteigertes Objekt ist spatestens 10
Tage nach Erhalt der Rechnung zu bezahlen. Leistet der Kau-
fer nicht oder nicht rechtzeitig Zahlung, so kann die Gale-
rie Kornfeld stellvertretend flir den Verkédufer wahlweise die
Erflllung des Kaufvertrags verlangen oder jederzeit auch
ohne Fristansetzung auf die Leistung des Kaufers verzich-
ten und vom Kaufvertrag zurlicktreten oder Schadenersatz
wegen Nichterfillung verlangen; letzterenfalls ist die Galerie
Kornfeld auch berechtigt, das Objekt ohne Beachtung eines
Mindestverkaufspreises entweder freihandig oder anlass-
lich einer Auktion zu verkaufen und den Erlés zur Reduktion
der Schuld des Kéufers zu verwenden. Sollte der Erlés héher
ausfallen, so hat der Kaufer keinen Anspruch darauf. Alterna-
tiv kann die Galerie Kornfeld dem Verkaufer bei einem Zah-
lungsverzug des Kaufers von mehr als 60 Tagen den Namen
und die Anschrift des Kaufers bekannt geben. Der Kéufer
haftet dem Verkaufer und der Galerie Kornfeld fur allen aus
der Nichtzahlung oder dem Zahlungsverzug entstehenden
Schaden, einschliesslich dem Aufgeld (Kaufer-Provision) und
gegebenenfalls der Einlieferer-Provision.

13.

14.

15.

16.

17.

18.

Bis zur vollstdndigen Bezahlung aller geschuldeten Betra-
ge behélt die Galerie Kornfeld an allen sich in ihrem Besitz
befindlichen Objekten des Kaufers ein Pfandrecht. Die Gale-
rie Kornfeld ist zur betreibungsrechtlichen oder privaten Ver-
wertung (inklusive Selbsteintritt) solcher Pfander berechtigt.
Die Einrede der vorgéngigen Pfandverwertung nach Art. 41
des Schweizer Bundesgesetzes tber Schuldbetreibung und
Konkurs ist ausgeschlossen.

Die Objekte werden in dem Zustand erworben, in dem sie sich
im Augenblick des Zuschlags befinden. Die Kaufinteressenten
haben Gelegenheit, die Objekte vor der Auktion zu besich-
tigen und hinsichtlich der Beschreibung und des Zustands
zu prifen und Experten mitzubringen. Beanstandungen sind
nach dem Zuschlag nicht mehr méglich. Die Beschreibungen
im Auktionskatalog wurden nach bestem Wissen und Gewis-
sen im Zeitpunkt der Erstellung des Auktionskatalogs abge-
fasst. Sie stellen jedoch keine Zusicherungen dar und fur die
Angaben wird nicht gehaftet. Dies gilt insbesondere fir Her-
kunft, Echtheit, Zuschreibungen, Epochen, Kennzeichnungen,
Signaturen, Daten, Zustand und Restaurierungen. Der Verkau-
fer und die Galerie Kornfeld schliessen jede Gewahrleistung
fur Rechts- und Sachmangel sowie jede Haftung aus Auf-
tragsrecht aus. Den Objekten beigelegte oder von der Galerie
Kornfeld eingeholte Expertisen geben blosse Meinungséu-
sserungen wieder, fur die jede Haftung wegbedungen ist. Die
angegebenen Preise sind unverbindliche Schatzungen.

Der Bieter bestatigt, von der Galerie Kornfeld hiermit tber
bestehende Ein- und Ausfuhrregelungen von Vertragsstaa-
ten unterrichtet worden zu sein, die auf der Webseite www.
UNESCO.org, unter «Database of National Cultural Heritage
Laws» zu finden sind.

Es wird ausdriicklich darauf hingewiesen und der Bieter erklart
sich damit einverstanden, dass die Auktion zum Zweck der
Quallitatssicherung- und zu Beweiszwecken mittels Film- und/
oder Tonaufnahme und/oder Internetprotokoll aufgezeichnet
werden kann. Ebenso wird ausdricklich darauf hingewiesen
und erklart sich der Bieter einverstanden damit, dass Film- und/
oder Tonaufnahmen der Auktion zum Zwecke der Durchfih-
rung derselben in Echtzeit im Internet Ubertragen oder zu Pro-
motionszwecken nachtraglich verdffentlicht werden kdnnen.
Bezlglich der Bearbeitung der personenbezogenen Daten
des Bieters sind die in der Datenschutzerklarung der Galerie
Kornfeld (www.kornfeld.ch) enthaltenen Hinweise zu beach-
ten. Die Datenschutzerklarung ist integrierter und verbindli-
cher Bestandteil der vorliegenden Bedingungen.

Die Vertragsbeziehungen zwischen der Galerie Kornfeld und
dem Kaufer und zwischen dem Ké&ufer und dem Verkaufer
unterstehen schweizerischem Recht. Fur diese Vertragsbe-
ziehungen gilt als ausschliesslicher Erfullungsort und aus-
schliesslicher Gerichtsstand Bern.

Schweizerische Mehrwertsteuer
(MWST)

19.

20.

21

22.

Die Galerie Kornfeld stellt dem Kaufer die MWST gemass den
gesetzlichen Bestimmungen und den Vorschriften der Eidge-
ndssischen Steuerverwaltung in Rechnung. Namentlich gel-
ten die nachfolgenden Bestimmungen.

Auf dem Aufgeld (Kaufer-Provision) wird die MWST (zurzeit
8,1%) erhoben.

Auf Objekten, welche im Auktionskatalog nach der Schat-
zung mit einem Stern (*) gekennzeichnet sind, ist die MWST
(zurzeit 8,1%; bei Blichern zurzeit 2,6%) auf dem Zuschlags-
preis plus Aufgeld geschuldet.

Die MWST auf dem Aufgeld bzw. auf dem Zuschlagspreis
plus Aufgeld wird rlickerstattet, wenn der Kaufer das Objekt
nachweisbar ins Ausland exportiert und die entsprechende
Ausfuhrdeklaration abgibt.

* Mehrwertsteuerobjekt, vgl. Ziff. 21
dieser Bedingungen flir Kaufer



Conditions applicables aux acquéreurs

En participant a la vente aux encheres, I'enchérisseur accepte d'étre
lié par les présentes conditions applicables aux acquéreurs. La ver-
sion allemande des présentes conditions applicables aux acquéreurs
fait foi.

1.

2.

Les encheres sont effectuées en francs suisses et sur mandat du
vendeur (ci-aprés le «Vendeur»), en son nom et pour son compte.
La Galerie Kornfeld Auktionen AG (ci-aprés la «Galerie Kornfeld»)
offre des enchéres classiques dans la salle des encheres
(«enchere en salle») ou des enchéres menées exclusivement en
ligne («enchére électroniquey).

. La Galerie Kornfeld organise librement les enchéres. Elle se

réserve notamment le droit de réunir, séparer, supprimer des
numéros figurant dans le catalogue d'enchéres ou de les mettre
en vente dans un ordre différent.

. Ladjudication se fait en principe au plus offrant. La Galerie

Kornfeld se réserve cependant le droit de décider librement de
I'acceptation des offres. Elle peut notamment refuser ou annu-
ler I'adjudication, interrompre provisoirement ou définitivement
les enchéres, retirer le numéro concerné ou remettre celui-ci
en vente aux encheéres. Elle est en outre autorisée a refuser des
offres.

. En ce qui concerne les enchéres en salle, les enchérisseurs

peuvent, sous réserve du consentement de la Galerie Kornfeld,
faire des offres en personne (en salle) ou par le biais d'instructions
données «a distance». Les dispositions a. a e. ci-dessous sont
applicables a toutes les offres d'enchérisseurs présents a la
vente aux enchéres en salle. Pour les offres soumises «a dis-
tancen, les dispositions a. a f. sont applicables.

a. Les enchérisseurs présents en personne doivent se légitimer
avant la vente au moyen d'un document d'identité officiel et
recoivent un numéro d'enchérisseur. Les enchérisseurs «a
distance» se voient attribuer un numéro d'enchérisseur par
la Galerie Kornfeld. Sans numéro d'enchérisseur, la participa-
tion a la vente n'est pas admise. Il n'‘existe aucun droit a I'attri-
bution d'un numéro d'enchérisseur. Lobtention d'un numéro
d'enchérisseur et la formulation d'une offre valent accepta-
tion des présentes conditions applicables aux acquéreurs.

b. Les enchérisseurs qui n'ont effectué aucun achat durant les
deux derniéres années aupres de la Galerie Kornfeld doivent
s'inscrire au moins 48 heures avant la participation a la vente
aux encheres a l'aide du formulaire «Inscription pour nouvel
enchérisseur» ou en s'enregistrant sur le portail dédié du
site d'internet de la Galerie Kornfeld. Une copie du passe-
port ou de tout autre document d'identité officiel équivalent
ainsi qu'éventuellement des références bancaires suffisantes
doivent étre annexés a linscription. Le formulaire signé
(annexes comprises) doit étre envoyé a la Galerie Kornfeld
par voie postale, par fax, par courriel ou transmis en ligne. La
Galerie Kornfeld peut exiger des enchérisseurs gqu'ils versent
un acompte d'un montant raisonnable. La Galerie Kornfeld
peut refuser une inscription a sa propre discrétion et sans
indication d’'un quelconque motif.

c. Parl'obtention de son numéro d'enchérisseur, chaque enché-
risseur s'oblige personnellement par son offre, cela méme s'il
déclare agir pour le compte d'un tiers. Le représentant et le
représenté sont solidairement responsables de I'exécution
de tous les engagements pris.

d. La Galerie Kornfeld se réserve le droit d'enchérir elle-méme
ou au nom du Vendeur en vue d'exécuter des ordres d'achat
émis par des tiers, d'effectuer un achat propre ou d'assurer le
respect des prix de réserve.

e. Les offres se rapportent au prix d'adjudication. La prime
(commission d'achat) et la taxe sur la valeur ajoutée (TVA) ne
sont pas comprises dans ce montant (cf. chiffres 8 et 18 ss).

f. Lors d'encheéres «a distance», on distingue entre les ordres
transmis par écrit et par téléphone (cf. paragraphe i ci-des-
sous) et les offres transmises en ligne sur le site internet de
la Galerie Kornfeld ou sur les sites internet des prestataires
tiers avec lesquels la Galerie Kornfeld coopeére a cet effet
(«Live-Internet-Bidding», cf. paragraphe ii ci-dessous). Si
plusieurs offres indiquent le méme montant maximum pour
la méme enchére et qu'aucune surenchere ne dépasse ce

montant, l'ceuvre d'art est adjugée a l'enchérisseur dont

l'ordre a été recu en premier.

i. Les enchérisseurs qui souhaitent soumettre une offre
écrite ou téléphonique doivent la faire parvenir a la Galerie
Kornfeld par voie postale, par fax, par courriel ou en ligne
sur le site internet de Galerie Kornfeld. Les ordres écrits
ou téléphoniques doivent au moins indiquer l'ceuvre d'art
concernée en faisant mention du numéro de catalogue
ainsi que de sa description au catalogue (nom de l'artiste et
titre). Les ordres se rapportant a des offres écrites doivent
en outre préciser le montant maximum a enchérir en CHF.
Les ordres visant a soumettre des offres téléphoniques
doivent contenir en sus les numéros de téléphone sur les-
quels I'enchérisseur pourra étre contacté lors de la vente.
Les formulaires pour les ordres correspondants peuvent
étre obtenus auprés de la Galerie Kornfeld ou téléchargés
sur son site internet. Les ordres écrits et téléphoniques
doivent parvenir a la Galerie Kornfeld au plus tard a 18h00
la veille de 'enchere. La Galerie Kornfeld se réserve le droit
de ne pas prendre en compte les ordres quelle juge, a sa
propre discrétion, peu clairs ou incomplets.

ii. Les enchérisseurs qui souhaitent soumettre leurs offres
par le biais de Live-Internet-Bidding doivent s'inscrire en
temps utile sur le site de la Galerie Kornfeld, ou auprés
des prestataires tiers pour le Live-Internet-Bidding. Une
fois qu'ils ont été activés, ils peuvent enchérir électroni-
quement via le site internet de la Galerie Kornfeld ou d'un
prestataire tiers lors de I'enchere en salle. Les encheres
sont possibles jusqu'a la limite personnelle d'enchere,
laquelle peut étre augmentée via le site internet de la
Galerie Kornfeld ou d'un prestataire tiers sur demande
avant I'encheére. La Galerie Kornfeld se réserve le droit de
rejeter les demandes d'inscription au Live-Internet-Bid-
ding via le site internet de la Galerie Kornfeld ou d'un pres-
tataire tiers sans en indiquer les raisons. En participant au
Live-Internet-Bidding, I'enchérisseur accepte les condi-
tions générales pour les acheteurs de la Galerie Kornfeld,
qu'il participe au Live-Internet-Bidding via le site d'inter-
net de la Galerie Kornfeld ou d'un prestataire tiers.

6. Pour les enchéres menées exclusivement en ligne (kenchere

électroniquen), les offres ne peuvent étre soumises que via
la plateforme d'encheres électroniques prévue a cet effet.
La vérification de [linscription a une enchére électronique
peut prendre jusqu'a 48 heures. Méme la participation d'un
enchérisseur diment enregistré et inscrit peut-étre refusée
a une enchére électronique. Les offres sont possibles jusqu'a
la limite d’enchere personnelle, qui peut étre augmentée sur
demande. Les spécifications concernant la procédure exacte
des encheéres électroniques sont disponibles sous la «Foire aux
questions/Frequently Asked Questions» pour acheteurs (FAQ)
et peuvent étre obtenues auprés de la Galerie Kornfeld ou sur
son site internet. En outre, les dispositions de l'article 5, para-
graphes a af, ci-dessus s'appliquent par analogie aux enchéres
électroniques.

. La responsabilité de la Galerie Kornfeld en cas de non-exécu-

tion ou de mauvaise exécution des offres d'achat transmises «a
distance» en cas d'enchéres en salle ou des offres transmises
en ligne en cas des enchéres électroniques est exclue, sous
réserve des dispositions légales applicables. En particulier, la
Galerie Kornfeld décline toute responsabilité pour les dom-
mages résultant de défauts techniques de transmission (impos-
sibilité d'établir la télécommunication ou la communication d'in-
ternet, interruption de celles-ci, retards dans la transmission des
offres en ligne, défaillance du site internet de la Galerie Kornfeld
ou d'un prestataire tiers et/ou de la plateforme d'enchéres et/ou
de certaines fonctions du site internet de la Galerie Kornfeld ou
d'un prestataire tiers etc.) ou résultant d'instructions peu claires,
incompléetes ou équivoques. En cas de doute concernant l'iden-
tification de l'objet pour les offres «a distance» ou pour les offres
dans les enchéres électroniques, la description de 'ceuvre d'art
est déterminante, et non pas le numéro de catalogue.

. En sus du prix d'adjudication, I'acquéreur (ci-aprés I'«Acqué-

reur») doit verser une prime (commission d'achat) pour chaque
objet ou lot, qui est calculée comme suit:



10.

11.

12.

13.

a. pour une adjudication jusqu’ a CHF 500 000: 25%

b. pourune adjudicationde CHF 500 001jusqu’a CHF 1000 000:
25% sur les premiers CHF 500000 et 20% sur la différence
jusqu'au montant d'adjudication

c. pour une adjudication dés CHF 1000001: 25% sur les
premiers CHF 500000, 20% sur CHF 500001 jusqu' a
CHF 1000000 et 15% sur la différence jusquau montant
d'adjudication

S'agissant de la taxe sur la valeur ajoutée, la section «Taxe sur la
valeur ajoutée suisse (TVA)» ci-dessous s'applique.
LAcquéreur prend acte du fait que la Galerie Kornfeld peut éga-
lement toucher une commission de la part du Vendeur (com-
mission de vente). La Galerie Kornfeld se réserve le droit de
reverser une partie de ses commissions a des tiers.
LAcquéreur doit en principe effectuer son paiement en francs
suisses et par virement bancaire. La Galerie Kornfeld peut en
tout temps et sans indication de motifs refuser les paiements en
especes et exiger un virement bancaire. La propriété de l'ob-
jet acquis aux enchéres n'est transférée a 'Acquéreur qu'apres
réception de lintégralité du prix d'adjudication et de la prime
(TVA incluse). Toutefois, l'intégralité des risques sont quant a
eux transférés a I'Acquéreur dés l'adjudication. Lobjet acquis
aux enchéres n'est remis a I'Acquéreur qu'aprés réception du
paiement intégral.
L'Acquéreur doit retirer l'objet acquis aux enchéres a ses propres
frais dans les 90 jours suivants la fin de la vente aux encheres,
pendant les heures d'ouverture de la Galerie Kornfeld. Durant
ce délai, l'objet reste assuré par la Galerie Kornfeld a hauteur
du prix dadjudication (avec les exclusions habituellement
pratiquées en matiére d'assurance d'ceuvres d'art). La Galerie
Kornfeld peut accepter d'envoyer l'objet acquis aux enchéres
a la demande écrite de I'Acquéreur (par voie postale ou par
courriel). Lenvoi s'effectue alors aux frais et aux risques de I'Ac-
quéreur. Lobtention de toutes les autorisations d'exportation,
d'importation et autres autorisations officielles nécessaires ainsi
que la remise de déclarations aux autorités ou la fourniture de
justificatifs en rapport avec l'acquisition et le transfert transfron-
talier d'un objet acheté aux encheres incombent exclusivement
a l'acheteur ou aux personnes qu'il a mandatées a cet effet. Si
'Acquéreur ne retire pas l'objet dans les 90 jours, la Galerie
Kornfeld est en droit de lui facturer des frais d’entreposage. Elle
est en outre autorisée, en complément des autres droits qui lui
sont conférés en vertu de la loi ou du contrat, a lui envoyer ledit
objet a la derniére adresse que I'Acquéreur lui a indiquée, aux
frais et aux risques de celui-ci. Dans le cas ou un tel envoi serait
impossible, elle peut également faire consigner l'objet en jus-
tice, le vendre de gré a gré ou le vendre aux enchéres sans fixer
de prix de réserve. Dans la mesure ou les dispositions prévues
par la réglementation européenne en matiére de protection des
consommateurs sont applicables, les codts et les risques d'une
éventuelle résiliation du contrat sont a la charge de I'acheteur.

Un objet acquis aux encheéres doit étre payé dans les 10 jours

suivant la réception de la facture. Si 'Acquéreur omet de payer

la facture ou s'en acquitte tardivement, la Galerie Kornfeld peut,
au nom du Vendeur, soit exiger I'exécution du contrat de vente,
soit renoncer a la prestation de I'Acquéreur et se départir du
contrat, en tout temps et sans préavis, soit réclamer des dom-
mages-intéréts pour cause d'inexécution du contrat; dans ce
dernier cas, la Galerie Kornfeld est en outre autorisée a vendre
l'objet de gré a gré ou aux encheres, sans tenir compte d'un
prix de vente minimum, et a utiliser le produit ainsi obtenu pour
réduire la dette de 'Acquéreur. Si le produit devait s'avérer plus
important que la dette, 'Acquéreur ne pourra faire valoir aucune
prétention a cet égard. A titre alternative, en cas de retard de
paiement supérieur a 60 jours, la Galerie Kornfeld est autorisée

a communiquer au Vendeur le nom et I'adresse de I'Acquéreur.

LAcquéreur répond envers le Vendeur et la Galerie Kornfeld de

tous les dommages résultant d'un non-paiement ou d'un retard

de paiement, y compris s'agissant de la prime (commission
d'achat) et, le cas échéant, de la commission de vente.

Jusqu'au paiement intégral de tous les montants dus, la Galerie

Kornfeld dispose d'un droit de gage sur tous les objets de I'Ac-

quéreur qui se trouvent en sa possession. La Galerie Kornfeld

est autorisée a réaliser de tels gages en requérant une poursuite

ou en procédant a leur réalisation privée (y compris I'appropria-
tion desdits gages). Lexception concernant la réalisation préa-
lable du gage prévue a I'art. 41 de la Loi fédérale sur la poursuite
pour dettes et la faillite est exclue.

14. Les objets sont achetés dans I'état dans lequel ils se trouvent
au moment de l'adjudication. Les acquéreurs potentiels ont la
possibilité d'examiner les objets avant la vente aux enchéres, de
vérifier leur description ainsi que leur état et de se faire accom-
pagner par des experts. Il n'est plus possible d'émettre des
réclamations aprés l'adjudication. Les descriptions qui figurent
dans le catalogue des enchéres ont été rédigées de bonne
foi au moment de I'établissement du catalogue. Elles ne sau-
raient toutefois constituer des garanties et la Galerie Kornfeld
n‘assume aucune responsabilité quant a ces indications. Ce
principe vaut notamment pour la provenance, l'authenticité, les
attributions, les époques, les signes distinctifs, les signatures,
les dates, I'état et les restaurations. Le Vendeur et la Galerie
Kornfeld excluent toute responsabilité pour les vices juridiques
et défauts matériels ainsi que toute responsabilité découlant du
droit du mandat. Les expertises accompagnant les objets ou
commandeées par la Galerie Kornfeld refletent uniquement des
opinions personnelles, pour lesquelles toute responsabilité est
exclue. Les prix affichés sont des estimations données a titre
indicatif.

15. Lenchérisseur confirme avoir été informé par la Galerie Kornfeld
des réglementations en vigueur en matiére chimportation et
dbexpor-tation des Etats parties, disponibles sur le site www.
UNESCO.org, dans la rubrique «Database of National Cultural
Heritage Laws».

16. Lenchérisseur est expressément rendu attentif au fait que la
vente aux enchéres peut étre filmée et/ou enregistrée et/ou
enregistrée dans un protocole internet en vue d'en garantir la
qualité, ainsi qu'a des fins de preuve; il déclare consentir a de
tels enregistrements. De méme, I'enchérisseur est expressé-
ment rendu attentif et déclare consentir que les films et/ou les
enregistrements sonores de la vente aux enchéres puissent étre
transmis en temps réel en ligne pour conduire cette méme vente
aux enchéres ou publiés ultérieurement a des fins promotion-
nelles.

17. S'agissant du traitement des données a caractére personnel
de I'enchérisseur, celui-ci est invité a prendre connaissance
des dispositions de la Déclaration relative a la protection des
données de la Galerie Kornfeld (www.kornfeld.ch). La Déclara-
tion relative a la protection des données fait partie intégrante et
contraignante des présentes conditions générales.

18. Les relations contractuelles entre la Galerie Kornfeld et I'Ac-
quéreur ainsi que les relations contractuelles entre celui-ci et le
Vendeur sont soumises au droit suisse. S'agissant de ces rela-
tions contractuelles, le lieu d'exécution et le for exclusifs sont
Berne.

Taxe sur la valeur ajoutée suisse
(TVA)

19. LaGalerie Kornfeld facturela TVA al'’Acquéreur conformément
aux dispositions |égales et aux prescriptions de I'’Administra-
tion fédérale des contributions. Les dispositions ci-aprés sont
notamment applicables.

20. LaTVA (actuellement 8,1%) est prélevée sur la prime (commis-
sion d'achat).

21. S'agissant des objets dont I'estimation est suivie d'un asté-
risque (*) dans le catalogue des enchéres, la TVA (actuelle-
ment 8,1%; pour les livres actuellement 2,6%) est prélevée sur
le prix d'adjudication additionné de la prime.

22. La TVA sur la prime, respectivement sur le prix d'adjudica-
tion additionné de la prime, est remboursée a I'Acquéreur en
cas d'exportation de I'objet acquis si '’Acquéreur présente la
déclaration d'exportation diment avalisée.

* Objet de la TVA, cf. point 21 des
présentes «Conditions applicables
aux acqueéreurs»



Terms and Conditions for Buyers

By participating in the auction, the Buyer accepts the following
terms and conditions. The German version is binding and prevails.

1.

The auction is conducted by order of the consignor (“the Seller”),
in the Seller's name, for the Seller's account and in Swiss cur-
rency.

. Galerie Kornfeld Auktionen AG (“Galerie Kornfeld") may con-

duct auctions classically in the auction hall (“Live Auction”)
or exclusively digitally via the Internet (“online only auction”).

. Galerie Kornfeld is free to organise an auction at its sole dis-

cretion. Specifically, it reserves the right to combine, divide or
cancel lots of the auction catalogue, or to change the order in
which the lots are brought to auction.

. In principle, the item is sold to the bidder placing the highest

bid. However, Galerie Kornfeld reserves the right, at its abso-
lute discretion, whether or not to accept a bid. Specifically,
Galerie Kornfeld reserves the right to refuse or cancel the
sale, interrupt or cancel the auction procedure, withdraw the
item or reoffer and resell the item at auction. It also has the
right to reject a bid.

. Subject to approval by Galerie Kornfeld, bidders at live auc-

tions can place bids personally at the auction sale or as

absentee bidders. For bidders attending the live auction, the

following provisions a.—e. apply. For absentee bidders, the
following provisions a.—f. apply.

a. Bidders attending the auction are required to present an
official identification document and obtain a bidding num-
ber in good time prior to the auction. Absentee bidders are
assigned a bidding number by Galerie Kornfeld. A bidding
number is required in order to participate in the auction.
Galerie Kornfeld may refuse at its discretion to assign bid-
ding numbers to bidders. By obtaining a bidding number
and placing a bid, the bidder accepts and acknowledges
these terms and conditions for Buyers.

b. Bidders who have not made any purchases from Galerie
Kornfeld over the last two years must register no later
than 48 hours prior to the participation at the auction by
completing the “first time bidder registration” form or by
registering on Galerie Kornfeld's website. The registration
must be accompanied by a copy of the bidder's passport
or an equivalent official identification document and if
need be adequate financial references. The signed form
and attachments must be sent to Galerie Kornfeld by mail,
by fax, by e-mail or submitted online. Galerie Kornfeld may
require that bidders provide an advance payment of area-
sonable amount. Galerie Kornfeld may refuse a registration
at its own discretion and without giving reasons.

c. By placing a bid, the bidder accepts a personal obliga-
tion as Buyer, irrespective of any declaration at the time of
obtaining the bidding number that he or she is acting as
the agent of a third party. The agent and the principal are
jointly and severally liable for the fulfilment of any and all
obligations.

d. Galerie Kornfeld reserves the right, acting on its own or on
the Seller’s behalf, to place bids on behalf of an absentee
bidder, or for its own account, or to maintain reserve prices
for sale.

e. Bids relate to the hammer price. The Buyer's premium
and value added tax (VAT) are not included therein (see
paras. 8 and 18 et seqq.).

f. Inthe case of absentee bids, a distinction is made between
orders in writing and by telephone (cf. paragraph i below)
and bids placed during the live auction via Galerie Korn-
feld’s website or websites of third parties with whom
Galerie Kornfeld cooperates for this purpose (“Live-In-
ternet-Bidding”, cf. paragraph ii below). If multiple orders
containing the same maximum bid are received, and if that
amount is not outbid at the auction, the sale is made to the
first such bid received.

i. Bidders who wish to submit an order in writing or by
telephone must send the bid order to Galerie Kornfeld
by mail, fax, e-mail or submit the order online via Galerie
Kornfeld's website. Orders in writing and by telephone

must at least specify the details of the artwork, includ-
ing the catalogue number and catalogue description
(name of artist and title). Orders for written bids must
also include the maximum bid in CHF per lot number.
Orders for bids by telephone must furthermore specify
the phone numbers at which the bidder can be reached
at the time of the auction. The forms for such orders can
be obtained from Galerie Kornfeld or its website. Orders
in writing or by telephone must be received by Galerie
Kornfeld by no later than 6 p.m. of the day prior to the
respective auction. Galerie Kornfeld reserves the right
to disregard orders that Galerie Kornfeld, at its sole dis-
cretion, considers unclear or incomplete.

ii. Bidders who wish to submit their bids via Live-Inter-
net-Bidding must register in good time on Galerie
Kornfeld's website or with the third-party providers for
Live-Internet-Bidding. Once they have been activated,
they can bid in the live auctions electronically via the
websites of Galerie Kornfeld or of the third-party pro-
viders. Bids are possible up to the personal bidding
limit, which can be increased via the websites of Galerie
Kornfeld or of the third-party provider upon request
before the auction. Galerie Kornfeld reserves the right
to reject registration requests for Live-Internet-Bidding
via Galerie Kornfeld's website or via a third-party pro-
vider without giving reasons. By participating in Live-
Internet-Bidding, the bidder accepts the Terms and
Conditions for Buyers of Galerie Kornfeld, regardless
of whether he participates in Live-Internet-Bidding via
Galerie Kornfeld's website or via a third-party provider.

6. Bids at online only auctions may only be submitted via the

digital auction platform provided for this purpose. The ver-
ification of the registration for an online only auction may
take up to 48 hours. Galerie Kornfeld may ban a bidder from
participating in an online only auction even if he or she has
successfully registered and logged in. Bids at online only
auctions are possible up to the personal bidding limit, which
can be increased upon request. Specifications regarding the
exact procedure of the online only auctions are included in
the “Frequently Asked Questions” for buyers (FAQ) and can
be obtained from Galerie Kornfeld or on its website. Further-
more, the provisions of Clause 5 lit. a—f above apply by anal-
ogy to online only auctions.

. To the extent permitted by law, Galerie Kornfeld assumes no

liability for unexecuted or improperly executed bid orders, be
it absentee purchase orders during live auctions or bids sub-
mitted in online only auctions. In particular, Galerie Kornfeld
assumes no liability for damage caused by technical trans-
mission errors (e.g. inability to establish or interruption of tele-
communication or Internet connection, delays in transmission
of online bids, failure of the websites of Galerie Kornfeld or
third-party providers, the digital auction platform or specific
functions of the websites of Galerie Kornfeld or third-par-
ty providers etc.) or due to unclear, incomplete or ambig-
uous instructions. Regarding the specification of the item in
absentee bid orders or online only bids, in case of doubt the
description of the artwork and not the catalogue number shall
prevail.

. In addition to the hammer price, the Buyer shall pay a premium

(buyer's premium) on each auction lot, calculated as follows:

a. on ahammer price up to and including CHF 500,000: 25%

b. on a hammer price from CHF 500,001 to CHF 1,000,000:
25% on the first CHF 500,000 and 20% on the difference
up to CHF 1,000,000

c. on a hammer price over CHF 1,000,001: 25% on the first
500,000, 20% on CHF 500’001 to CHF 1,000,000 and 15%
on the difference up to the hammer price

Regarding value added tax: see the “Swiss Value Added Tax

(VAT)" section below.

The Buyer acknowledges that Galerie Kornfeld may also

receive a commission (consignor's commission) from the

Seller for its own benefit and account. Galerie Kornfeld

reserves the right to pay commissions to third parties from its

remuneration.



10.

11.

12.

13.

14.

In principle, the Buyer's payment is made by way of wire
transfer in Swiss currency. Galerie Kornfeld may at any time
refuse to accept cash payment without giving reasons and
instead insist on payment by wire transfer. Title to the auc-
tioned item passes to the Buyer only upon receipt of payment
of the full hammer price and Buyer's premium (including VAT)
by Galerie Kornfeld; however, risk and peril pass to the Buyer
already upon the striking of the hammer. The auctioned item
will be handed over to the Buyer only after payment has been
received in full.

A purchased item must be collected by the Buyer, at his or
her expense, during business hours within 90 days after con-
clusion of the auction. During that period, the item remains
insured by Galerie Kornfeld at the hammer price (with the
standard exclusions applicable to art insurance). Galerie
Kornfeld may, at its sole discretion, accept written or e-mail
orders from the Buyer for shipment of the purchased item.
Shipping is performed by order of the Buyer and at his or her
expense and risk. Obtaining all necessary export, import and
other official authorisations as well as submitting declarations
to authorities or providing evidence in connection with the
acquisition and cross-border transfer of an auctioned object
is the sole responsibility of the buyer or the persons commis-
sioned by him to do so. If an item is not collected within 90
days, Galerie Kornfeld is entitled to charge a storage fee. In
addition to its other contractual and statutory rights, Galerie
Kornfeld may also send the uncollected item to the Buyer, at
his or her expense and risk, to the last address provided to
Galerie Kornfeld or, if that is not possible, deposit the item with
a court, sell it privately, or auction it off subject to no reserve
price. Insofar as the European consumer protection regula-
tions are applicable, the costs and risk of any rescission and
reversal of the contract shall be borne by the purchaser.

The invoice for an auctioned item must be paid no later than
10 days after receipt of the invoice. If the Buyer fails to pay
or does not do so on time, Galerie Kornfeld, acting on behalf
of the Seller, may either demand fulfilment of the purchase
agreement or at any time, without setting a time limit, waive
fulfilment of the purchase agreement by the Buyer and with-
draw from the purchase agreement or demand damages for
non-performance; in the latter case, Galerie Kornfeld is also
entitled to sell the item, without regard for a minimum sale
price, either privately or by auction and use the proceeds to
reduce the Buyer's debt. Should the proceeds exceed that
amount, the Buyer has no entitlement thereto. Alternatively,
in the event of payment arrears by the Buyer of greater more
than 60 days, Galerie Kornfeld can disclose the Buyer's name
and address to the Seller. The Buyer bears liability toward
the Seller and Galerie Kornfeld for all damage arising from
non-payment or payment arrears, including the Buyer's pre-
mium and any consignment commission.

Until allamounts owed are paid in full, Galerie Kornfeld reserves
a lien on all of the Buyer's property in its possession. Galerie
Kornfeld is entitled to sell such pledged property in accord-
ance with debt collection law or privately (including self-deal-
ing). The plea of prior realisation of pledged property pursuant
to Art. 41 of the Swiss Federal Debt Collection and Bankruptcy
Actis excluded.

The objects are acquired in the condition that they are in
upon the striking of the hammer. Prospective buyers have
the opportunity to inspect the items prior to the auction and
to examine them and bring in experts with respect to the
description and their condition. Complaints after the strik-
ing of the hammer are not accepted. The descriptions in the
auction catalogue are made to the best of Galerie Kornfeld's
knowledge and belief at the time of the preparation of the
catalogue. However, they do not constitute warranties, and
no liability is accepted for the information co ntained therein.
This applies in particular with regard to origin, authenticity,
attributions, periods, markings, signatures, dates, condition,
and restorations. The Seller and Galerie Kornfeld exclude
any and all warranty for defects of title or quality and any and
all liability arising from mandate and agency. Expert reports
attached to the items or obtained by Galerie Kornfeld are

nothing more than expressions of opinion for which any and
all liability is excluded. The indicated prices are nonbinding
estimates.

15. The Buyer hereby confirms having been informed by Galerie
Kornfeld of the applicable import and export regulations of
the Contracting States, which are available on the website
www.UNESCO.org, under «Database of National Cultural
Heritage Laws».

16. It is explicitly noted, and the bidder accepts, that video and/
or audio recordings and/or internet protocols of the auction
may be made for quality assurance or evidentiary purposes.
Furthermore, it is explicitly noted and the bidder accepts that
video and/or audio recordings of the auction may be trans-
mitted in real time on the Internet for the purpose of holding
the same or may be subsequently published for promotional
purposes.

17. Regarding the processing of the bidder's personal data, ref-
erence is made to Galerie Kornfeld's privacy statement (www.
kornfeld.ch). The privacy statement is an integral and binding
part of these terms and conditions.

18. The contractual relations between Galerie Kornfeld and the
Buyer and between the Buyer and the Seller are governed by
the laws of Switzerland. The exclusive place of performance
and the exclusive place of jurisdiction for those contractual
relations is Bern.

Swiss value added tax
(VAT)

19. Galerie Kornfeld charges VAT to the Buyer as due pursuant
to the provisions of law and to the regulations of the Swiss
Federal Tax Administration. In particular, the following provi-
sions apply.

20. VAT (currently 8.1%) is charged on the Buyer's premium.

21. VAT (currently 8.1%; for books currently 2.6%) is due on the
hammer price plus Buyer's premium in the case of items iden-
tified by a star (*) after the estimate.

22. VAT on the Buyer's premium or, as the case may be, on the
hammer price plus the Buyer's premium will be refunded if the
Buyer provides evidence by submitting the corresponding
export declaration form that the item has been exported.

* VAT object, cf. clause 21 of these
«Terms and Conditions for Buyers»
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