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Klassische Moderne / Kunst des 19. Jahrhunderts

Vorderer Umschlag aussen: Los 441 O. Mueller (Auktion 522) – Frontispiz: Los 319 J Wopfner (Auktion 523) – Seite 2: Los 340 A. Achenbach (Auktion 523) –  
Seite 6: Los 465 J. Mammen (Auktion 522) – Seite 8/9: Los 355 W. Trübner (Auktion 523) – Seite (92/93): Los 410 M. v. Werefkin (Auktion 522) – Seite 220: Los 458  
J. Molzahn (Auktion 522)  –  Hinterer Umschlag innen: Los 431 E. Nolde (Auktion 422) – Hinterer Umschlag aussen: Los 351 L.v. Hofmann (Auktion 523) 

Umrechnungskurs: 1 Euro = 1,16 US Dollar (Richtwert). 

Auktionen | Auctions
Los 300 – 374 Kunst des 19. Jahrhunderts (523)
Samstag, 11. Dezember 2021, ab 15 Uhr | from 3 pm

Los 400 – 476 Klassische Moderne (522)
Samstag, 11. Dezember, ab ca. 17 Uhr | from ca. 5 pm 

Ketterer Kunst München
Joseph-Wild-Straße 18
81829 München

Aus gegebenem Anlass bitten wir Sie um vorherige 
Sitzplatzreservierung unter: +49 (0) 89 5 52 44 - 0 
oder infomuenchen@kettererkunst.de.

Weitere Auktionen | Further Auctions
Los 1 – 101 Kunst nach 1945 / Contemporary Art (524)
Freitag, 10. Dezember 2021, ab 14.30 Uhr | from 2.30 pm 

Los 200 – 263 Evening Sale (525)
Freitag, 10. Dezember 2021, ab 17.30 Uhr | from 5.30 pm

Online Only  www.ketterer-internet-auktion.de
So., 21. November 2021, ab 15 Uhr – So., 12. Dezember 2021, ab 15 Uhr
Sun, November 21, 2021, from 3 pm – Sun, December 12, 2021, from 3 pm 
Läuft gestaffelt aus | Gradually running out
 

Hamburg
Ketterer Kunst, Holstenwall 5, 20355 Hamburg
Tel. +49 (0)40 37 49 61 - 0, infohamburg@kettererkunst.de

Do. 18. November 11 – 19 Uhr | 11 am – 7 pm
Fr. 19. November 11 – 16 Uhr | 11 am – 4 pm

Düsseldorf
Ketterer Kunst, Königsallee 46, 40212 Düsseldorf
Tel.: +49 (0)211 36 77 94 60, infoduesseldorf@kettererkunst.de

So. 21. November 11 – 19 Uhr | 11 am – 7 pm
M0. 22. November 11 – 16 Uhr | 11 am – 4 pm

Frankfurt
Galerie Schwind, Fahrgasse 17, 60311 Frankfurt am Main
Tel.: +49 (0)6221 58 80 038, infoheidelberg@kettererkunst.de

Mi. 24. November 11 – 19 Uhr | 11 am – 7 pm

Vorbesichtigung | Preview

Wir bitten um vorherige Terminvereinbarung sowie um Angabe der Werke, die Sie in unseren Repräsentanzen besichtigen möchten. 

Berlin 
Ketterer Kunst, Fasanenstraße 70, 10719 Berlin
Tel.: +49 (0)30 88 67 53 63, infoberlin@kettererkunst.de 

Sa. 27. November 10 – 18 Uhr | 10 am – 6 pm
So. 28. November 10 – 18 Uhr | 10 am – 6 pm
Mo. 29. November 10 – 18 Uhr | 10 am – 6 pm
Di. 30. November 10 – 18 Uhr | 10 am – 6 pm
Mi. 1. Dezember 10 – 18 Uhr | 10 am – 6 pm
Do. 2. Dezember 10 – 20 Uhr | 10 am – 8 pm

München (alle Werke)
Ketterer Kunst, Joseph-Wild-Straße 18, 81829 München
Tel.: +49 (0) 89 5 52 44 - 0, infomuenchen@kettererkunst.de 

Sa. 4. Dezember 15 – 19 Uhr | 3 pm – 7 pm
So. 5. Dezember 11 – 17 Uhr | 11 am – 5 pm
Mo. 6. Dezember 10 – 18 Uhr | 10 am – 6 pm
Di. 7. Dezember 10 – 18 Uhr | 10 am – 6 pm
Mi. 8. Dezember 10 – 18 Uhr | 10 am – 6 pm
Do. 9. Dezember 10 – 18 Uhr | 10 am – 6 pm
Fr. 10. Dezember 10 – 17 Uhr | 10 am – 5 pm
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I N F O

So können Sie mitbieten 

Online

Sie können unsere Saalauktionen live im Internet verfolgen und auch online mitbieten.

Online bieten und live mitverfolgen unter: www.kettererkunstlive.de

Wenn Sie sich noch nicht registriert haben und bieten möchten, so können Sie das bis spätestens  
zum Vortag. Wählen Sie bei der Anmeldung bitte „Jetzt registrieren. Sie erhalten im Anschluss einen 
Aktivierungslink. Bitte beachten Sie, dass wir eine/n Kopie/Scan Ihres Personalausweises archivieren 
müssen. Sollten Sie planen für mehr als € 50.000 zu bieten, so mochten wir Sie bitten, uns dies  
 vorab mitzuteilen.

Telefonisch  

Sollten Sie nicht bei der Auktion anwesend sein können, so haben Sie die Möglichkeit telefonisch zu 
bieten. Bitte melden Sie sich bis spätestens zum Vortag der Auktion an. Am Auktionstag werden Sie von 
uns angerufen, kurz vor Aufruf des Objektes, auf welches Sie bieten möchten. Bitte achten Sie darauf, 
unter den von Ihnen genannten Telefonnummern erreichbar zu sein. Unsere MitarbeiterInnen stehen 
Ihnen für Gebote per Telefon in folgenden Sprachen zur Verfügung: Deutsch, Englisch, Französisch, 
Italienisch (bitte verwenden Sie nebenstehendes Gebotsformular).

Schriftlich

Sollten Sie nicht persönlich an der Auktion teilnehmen können, so nehmen wir gerne Ihr schriftliches 
Gebot entgegen (bitte verwenden Sie nebenstehendes Gebotsformular).

Im Saal  

Sie können selbst oder über einen Bevollmächtigten im Saal mitbieten. Bitte nehmen Sie bis zum Vortag 
der Auktion eine Platzreservierung vor und lassen Sie sich eine Bieterkarte ausstellen. Bitte bringen Sie  
zur Auktion auf jeden Fall einen amtlichen Ausweis mit.  

Online Only

Außerdem können Sie rund um die Uhr in unseren Online Only Auktionen bieten.

Registrieren und bieten unter www.ketterer-internet-auktion.de

Letzte Gebotsmöglichkeit für die laufende Auktion: 
Sonntag, 12. Dezember 2021, ab 15 Uhr (läuft gestaffelt aus) 
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Ketterer Kunst GmbH & Co. KG · Joseph-Wild-Straße 18 · 81829 München · Tel. +49 - (0)89 - 5 52 44 - 0 · Fax +49 - (0)89 - 5 52 44 - 177 · info@kettererkunst.de · www.kettererkunst.de

Ich habe Kenntnis von den in diesem Katalog veröffentlichten und zum Vertragsinhalt gehörenden Versteigerungsbedingungen und Datenschutzbestimmungen 
und erteile folgende Aufträge:
I am aware of the terms of public auction and the data privacy policy published in this catalog and are part of the contract, and I submit the following bids:

 Ich möchte schriftlich bieten. | I wish to place a written bid.
 Ihre schriftlichen Gebote werden nur soweit in Anspruch genommen, wie es der Auktionsverlauf unbedingt erfordert.
 Your written bid will only be used to outbid by the minimum amount required.

 Ich möchte telefonisch bieten. | I wish to bid via telephone.
 Bitte kontaktieren Sie mich während der Auktion unter: 
 Please contact me during the auction under the following number:

Nummer | Lot no. Künstler:in, Titel | Artist, Title € (Maximum | Max. bid) für schriftliche Gebote nötig, 
  für telefonische Gebote optional als Sicherheitsgebot

Bitte beachten Sie, dass Gebote bis spätestens 24 Stunden vor der Auktion eintreffen sollen.
Please note that written bids must be submitted 24 hours prior to the auction.

Von allen Kund:innen müssen wir eine Kopie/Scan des Ausweises archivieren.
We have to archive a copy/scan of the passport/ID of all clients.

Datum, Unterschrift | Date, Signature

Versand | Shipping
Ich hole die Objekte nach telefonischer Voranmeldung ab in
I will collect the objects after prior notification in

 München    Hamburg    Berlin    Düsseldorf

 Ich bitte um Zusendung.
 Please send me the objects

Rechnung | Invoice

 Ich wünsche die Rechnung mit ausgewiesener Umsatzsteuer 
 (vornehmlich für gewerbliche Käufer/Export).
 Please display VAT on the invoice (mainly for commercial clients/export).

 Bitte schicken Sie mir die Rechung vorab als PDF an:
  Please send invoice as PDF to:

E-Mail | Email

Abweichende Lieferanschrift | Shipping address

Name | Surname Vorname | First name c/o Firma | c/o Company

Straße | Street PLZ, Ort | Postal code, city Land | Country

Rechnungsanschrift | Invoice address

Name | Surname Vorname | First name c/o Firma | c/o Company

Straße | Street PLZ, Ort | Postal code, city Land | Country

E-Mail | Email  USt-ID-Nr. | VAT-ID-No.

Telefon (privat) | Telephone (home) Telefon (Büro) | Telephone (office) Fax

Kundennummer | Client number

H E R B S TA U K T I O N E N  202 1

Aufträge | Bids Auktionen 522 | 523 | 524 | 525 | @

Ich habe Kenntnis davon, dass Ketterer Kunst gesetzlich verpflichtet ist, gemäß den Bestimmungen des GwG eine Identifizierung des 
Vertragspartners, gegebenenfalls für diesen auftretende Personen und wirtschaftlich Berechtigte vorzunehmen. Gemäß §11 GwG ist 
Ketterer Kunst dabei verpflichtet, meine und/oder deren Personalien, sowie weitere Daten vollständig aufzunehmen und eine Kopie/
Scan u.a. zu  archivieren. Ich versichere, dass ich oder die Person, die ich vertrete und die ich namentlich bekanntgegeben habe, 
wirtschaftlich Berechtigte/r im Sinne von § 3 GwG bin bzw. ist.

I am aware that Ketterer Kunst is legally obligated, in line with the stipulations of the GwG (Money Laundering Act), to carry out an 
identification of the contracting party, where applicable any persons and beneficial owners acting on their behalf. Pursuant to §11 GwG 
(Money Laundering Act) Ketterer Kunst thereby is obligated to archieve all my and/or their personal data as well other data, and to make 
a copy/scan or the like. I assure that I or the person I represent and that I have announced by name is beneficial owner within the scope 
of § 3 GwG (Money Laundering Act).

http://www.ketterer-internet-auktion.de/
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Dr. Sebastian Neußer 
Director 
Tel. +49 89 55244 - 170
s.neusser@kettererkunst.de   

A N S P R E C H P A R T N E R : I N N E N

Sac h S e n ,  Sac h S e n - a n h a lt, 
t h ü r i n g e n n

Stefan Maier 
Tel. +49 170 7324971 
s.maier@kettererkunst.de 

 Kunst nach 1945 / Contemporary Art

m ü n c h e n

Dr. Franziska Thiess
Tel. +49 89 55244 -140 
f.thiess@kettererkunst.de 

m ü n c h e n

Alessandra Löscher Montal, B.A./B.Sc.
Tel. +49 89 55244 -131 
a.loeschermontal@kettererkunst.de  

U Sa

Dr. Melanie Puff 
Ansprechpartnerin USA
Tel. +49 89 55244 - 247 
m.puff@kettererkunst.de 

m ü n c h e n

Julia Haußmann, M.A. 
Head of Customer Relations
Tel. +49 89 55244 - 246 
j.haussmann@kettererkunst.de

Klassische Moderne
m ü n c h e n

Sandra Dreher, M.A. 
Tel. +49 89 55244 -148 
s.dreher@kettererkunst.de 

m ü n c h e n

Larissa Rau, B.A. 
Tel. +49 89 55244 -143 
l.rau@kettererkunst.de 

t h e  a r t  c o n c e p t

Andrea Roh-Zoller, M.A. 
Tel. +49 172 4674372 
artconcept@kettererkunst.de 

Dr. Mario von Lüttichau 
Wissenschaftlicher Berater 
Tel. +49 - (0)170 - 286 90 85
m.luettichau@kettererkunst.de

Nicola Gräfin Keglevich 
Senior Director 
Tel. +49 89 55244 - 175
n.keglevich@kettererkunst.de    Repräsentant:innen

B e r l i n

Dr. Simone Wiechers 
Tel. +49 30 88675363 
s.wiechers@kettererkunst.de

D ü S S e l D o r F

Cordula Lichtenberg, M.A. 
Tel. +49 211 36779460
infoduesseldorf@kettererkunst.de  
 

BaDen-WürttemBerg,  
heSSen, rheinlanD-pFalZ

Miriam Heß 
Tel. +49 6221 5880038 
m.hess@kettererkunst.de 

hamBUrg 

Undine Schleifer, MLitt 
Tel. +49 69 95504812 
u.schleifer@kettererkunst.de

Robert Ketterer
Inhaber, Auktionator
Tel. +49 89 55244 - 158 
r.ketterer@kettererkunst.de

Gudrun Ketterer, M.A
Director, Auktionatorin
Tel. +49 89 55244 - 200 
g.ketterer@kettererkunst.de 

 Wissenschaftliche Katalogisierung 
Silvie Mühln M.A., Dr. Julia Scheu, Dr. Eva Heisse,  
Christine Hauser M.A., Alana Möller M.A., Ann-Sophie 
Rauscher M.A., Dr. Agnes Thum, Sarah von der Lieth, M.A.,  
Dr. Mario von Lüttichau, Katharina Thurmair M.A. –  
Lektorat: Text & Kunst KONTOR Elke Thode

 Kunst des 19. Jahrhunderts
m ü n c h e n

Sarah Mohr, M.A. 
Tel. +49 89 55244 -147 
s.mohr@kettererkunst.de 

m ü n c h e n

Felizia Ehrl, M.A. 
Tel. +49 89 55244 -146 
f.ehrl@kettererkunst.de 
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301 
Johann Christian 
Klengel 
1751 Kesselsdorf bei Dresden - 1824 Dresden 

Mühle im Plauenschen Grund bei 
Dresden. 1790/1810. 

Öl auf Leinwand. 
Fröhlich M 128. Verso handschriftlich nummeriert 
sowie mit neuerem Ausstellungsetikett.  
63 x 81 cm (24.8 x 31.8 in). 

Aufrufzeit: 11.12.2021 – ca. 15.01 h ± 20 Min. 

€ 4.000 – 6.000 
$ 4,600 – 6,900 

ProV enienZ 

 · Sammlung Victor D. Spark, New York.
 · Galerie Füssl & Jakob, München.
 · Privatsammlung Baden-Württemberg (1993 vom 
Vorgenannten erworben). 

Ein bedeutender Wegbereiter der Romantik und der Landschaftsmalerei, die in dieser Zeit zur 
zentralen Gattung aufsteigt, ist Johann Christian Klengel. Christian Ludwig von Hagedorn, Gene-
raldirektor der Sächsischen Kunstsammlungen sowie der Kunstakademie in Dresden und wesent-
liche Figur bei der Herausbildung einer frühromantischen Ästhetik, vermittelt Klengel an die 
Kunstakademie. Dort erhält er ab 1765 bei Bernardo Bellotto, gen. Canaletto, Unterricht in Kom-
position und Perspektive. Klengel orientiert sich zum einen an der realistischen und stimmungs-
vollen Manier der holländischen Maler des 17. Jahrhunderts, zum anderen an den idealen und 
heroischen Landschaften Claude Lorrains. Charakteristisch für seine Gemälde ist die Verbindung 
einer idealen Landschaftskomposition mit realistischen Zügen, in die sich stimmungsvoller Gehalt 
mischt. Genau beobachtend richtet er den Blick auf die kleine idyllisch geschützte Lichtung, in 
der eine geordnete, vom Menschen genutzte und gepflegte Natur sichtbar wird. Die Staffagefi-
guren erscheinen ebenso wie das Häuschen eingebettet und in harmonischer Eintracht mit der 
Natur: im Raum verteilt, bilden sie kleine Anhaltspunkte, die den Blick im Bildraum herumschwei-
fen lassen: links der heimkehrende Müller, im Vordergrund das Blumen pflückende Mädchen, der 
kleine Hofhund, der im Bach watende Junge und schließlich ein weiteres Mädchen im blühenden 
Kürbisfeld. Feinstens ausgearbeitet erheben sich hinter dieser Szenerie die unterschiedlichen 
Bäume am Waldesrand. In einer umfassenden Harmonie vereint Klengel in der Ansicht Zier- und 
Nutzgarten, Arbeit und Müßiggang, ursprüngliche und nutzbar gemachte Natur. Bemerkenswert 
subtil, reduziert und harmonisch ist auch die Licht- und Farbmodulation. Eine silbrig-graublaue 
Tonalität fügt sich anmutig an das gelbliche Grün von Wiese, Wald und Kornfeld, das durch das 
sanft von links unter den abziehenden Wolken hinweg einfallende Licht zusätzlich erhellt wird. 
Klengel reiht sich in eine frühromantische Ästhetik ein, die in der Landschaft ihr bevorzugtes 
Motiv findet und sie als Spiegelung seelischer Regungen versteht. Zu Lebzeiten wird Klengel 
überaus geschätzt: Johann Wolfgang von Goethe sieht ihn auf demselben Rang wie Caspar David 
Friedrich, mit dem Klengel ebenfalls bekannt ist; Philipp Otto Runge nennt ihn 1801 in einem Brief 
an seinen Freund Conrad Christian August Böhndel „einen unserer größten jetztlebenden Land-
schafter“. [KT] 

300 
giusePPe Quaglio 
1747 Laino - 1828 München 

Der Mannheimer Theaterplatz bei 
Mondschein. Um 1790. 

Aquarell über Federzeichnung, mit Gouache weiß 
gehöht. 
Links unten signiert. Auf Bütten. Mit schwarzem 
Tuschrand eingefasst.  
11,8 x 16,9 cm (4.6 x 6.6 in), blattgroß. 

Aufrufzeit: 11.12.2021 – ca. 15.00 h ± 20 Min. 

€ 1.000 – 1.500 
$ 1,150 – 1,725 

ProV enienZ 

 · Privatsammlung Baden-Württemberg. 
(seit mindestens zwei Generationen  
in Familienbesitz). 

Bühnenhaft konstruiert Giuseppe Quaglio den Blick auf den Mannheimer Theaterplatz. Linkerhand 
befindet sich das Alte Nationaltheater, das Kurfürst Carl Theodor 1775 bei Giuseppes Vetter Lo-
renzo Quaglio in Auftrag gegeben hatte, gegenüber die Jesuitenkirche St. Ignatius und Franz Xaver, 
ebenfalls bereits 1756 unter Carl Theodor fertiggestellt. Das Theater fällt 1943 der Bombardierung 
der Alliierten zum Opfer. In Quaglios Ansicht bleibt jedoch das wundervolle Ensemble des Platzes 
erhalten, in dem der Übergang spätbarocker Architektur zu den klaren Formen des Klassizismus 
sichtbar wird. In geschickt arrangierter Lichtdramaturgie inszeniert Quaglio den Platz wie auf 
einer Guckkastenbühne. Der niedrig stehende aufgehende Mond, darüber der astronomische 
Genauigkeit beiseite lassende Sternenteppich sowie die kleine verdeckte Laterne am Spieltisch 
der Wachleute schaffen eine theatrale Beleuchtung der Figuren. Wie Schauspieler sind diese, 
angetan mit dem Kostüm der Zeit und in der Betrachtung des Mondes versunken, im Raum ver-
teilt, der durch ihre langen Schatten zusätzliche Weite erhält. Meisterhaft beherrscht Quaglio die 
Aquarelltechnik, in der in feinsten Nuancierungen der Dunkelheit und der geschickt eingesetzten 
Weißhöhungen ein facettenreiches Bild entsteht. Quaglio entstammt der italienischen Maler- und 
Architektenfamilie, ursprünglich aus der Lombardei bei Como, die für die Kunstpolitik am Hof der 
Wittelsbacher so bedeutsam ist. Er ist zunächst als Theatermaler in Mannheim und der Pfalz für 
Carl Theodor tätig, bevor dieser ihn 1778 nach München beordert und er 1801 zum Nachfolger 
seines Bruders Giulio zum Hofarchitekten ernannt wird. Stilprägend sind seine von architektoni-
schem Raumgefühl geprägten Bühnenbilder, wie das der Uraufführung von Friedrich Schillers 
„Räubern“ 1782 in Mannheim, gefolgt von den Münchner Inszenierungen von Mozarts „Don 
Giovanni“ 1791 und der „Zauberflöte“ 1793. [KT] 
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304 
Wilhelm Von  
Kobell 
1766 Mannheim - 1855 München 

Blick über den Staffelsee. Um 1798. 

Aquarell und Feder. 
Links unten nach seiner Erhebung in den 
Adelsstand 1817 signiert.. Verso ebenfalls signiert 
sowie bezeichnet „R. Ty.“. Auf Bütten.  
18,7 x 23,7 cm (7.3 x 9.3 in), blattgroß. 

Wir danken Frau Dr. Claudia Valter, Germanisches 
Nationalmuseum, Nürnberg, für die freundliche 
wissenschaftliche Beratung.

Aufrufzeit: 11.12.2021 – ca. 15.05 h ± 20 Min. 

€ 3.000 – 4.000 
$ 3,450 – 4,600 

ProV enienZ 

 · Privatsammlung Baden-Württemberg 
(seit mindestens vier Generationen  
in Familienbesitz). 

Besonders das Aquarell wird im Verlauf des 18. Jahrhunderts zu einer Technik, in dem Intimität 
und individuelle Einfühlung in die Landschaft zum charakteristischen Stilmittel werden. In den 
leichter transportierbaren Malutensilien bietet das Aquarell die Möglichkeit, empfundene Eindrü-
cke direkt einzufangen und der Atmosphäre, dem Licht sowie den Wetterstimmungen unmittel-
bar Rechnung zu tragen. Die Transparenz der sommerlichen Landschaft, an deren Horizont in 
dunstigem Blau die Berge erscheinen, und die Momenthaftigkeit der durch die Wolken dringenden 
Sonnenstrahlen fängt Kobell in dem Blatt allein in der meisterhaften Beherrschung der Aquarell-
farbe ein. Nutzt er in früheren Blättern noch deutlich das Gerüst der Federzeichnung, tritt diese 
hier hinter der klaren und eigenständigen Wirkung der Farbe in den Hintergrund und dient ledig-
lich vor allem im Vordergrund zur Akzentuierung. Von der sanften Anhöhe gleitet der Blick auf die 
ruhig daliegende Oberfläche des Sees, in dem sich das helle Blau des Himmels spiegelt. Kobell 
nutzt zur Erzeugung der Luft- und Lichtwirkung geschickt den weißen Untergrund des Papiers, 
der die durchscheinende, lichterfüllte Klarheit der Atmosphäre unterstützt. Ganz zurückgenommen 
neben dem stimmungsvollen Eindruck der Landschaft gestaltet sich auch die Staffage, in der links 
ein Hirte mit seinen Schafen gegeben ist, ein ruhendes Paar und zwei den Gemüsegarten bestel-
lende Frauen, die der Szene einen friedvollen Charakter verleihen. Wilhelm von Kobell wächst in 
Mannheim auf, wo er von seinem Vater Ferdinand Kobell neben der Mannheimer Zeichenakade-
mie unterrichtet wird. Für seine Genre- und Landschaftsszenen orientiert er sich zunächst an 
niederländischen Meistern des 17. und 18. Jahrhunderts, ehe er durch seine Naturstudien zu einer 
individuellen und wirklichkeitsnahen Darstellungsweise gelangt. Er beginnt mit der Entdeckung 
der oberbayerischen Landschaft, nachdem er 1793 auf Wunsch des Kurfürsten Carl Theodors aus 
Mannheim nach München kommt. In den Sommermonaten, die er auf Schloss Emming am Am-
mersee, dem Landsitz seines Schwiegervaters verbringt, erkundet er die malerische sanfte Land-
schaft zwischen Ammersee, Starnberger See und Tegernsee. Es entstehen dort Aquarelle in feiner 
Tonalität, die ihn zu einer der wichtigsten Künstler bei der Herausbildung der sogenannten 
Münchner Schule werden lassen. Er verdankt seine Stellung in der Kunstgeschichte vor allem 
seiner präzisen Zeichenkunst und seiner technischen Meisterhaftigkeit im Aquarell, die besonders 
in den oberbayerischen Landschaften seiner Reifezeit um 1800 zutage tritt. [KT] 

302 
Johann georg  
Von Dillis 
(ZugesChrieben) 
1759 Gmain - 1841 München 

Flusslandschaft im Voralpenland.  
Um 1805. 

Aquarell und Feder. 
In der linken unteren Ecke monogrammiert „G. D.“. 
Auf Bütten. Mit schwarzem Tuschrand eingefasst. 
15,2 x 19,5 cm (5.9 x 7.6 in), blattgroß. [KT]  

Aufrufzeit: 11.12.2021 – ca. 15.02 h ± 20 Min. 

€ 1.000 – 1.500 
$ 1,150 – 1,725 

ProV enienZ 

 · Privatsammlung Bayern. 

303 
lorenZo Quaglio 
1793 München - 1869 München 

Jäger und Wilderer am Eibsee bei 
der Zugspitze. 1851. 

Aquarell, Feder und Gouache über Bleistift. 
Links unten signiert und datiert.  
16,7 x 21 cm (6,5 x 8,2 in), blattgroß. 

Aufrufzeit: 11.12.2021 - ca. 15.04 h +/- 20 Min.

€ 1.000 – 1.500 
$ 1,150 – 1,725  

ProV enienZ 

 · Privatsammlung Süddeutschland. 
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305 

C a sPa r  DaV iD  FrieDriCh 
1774 Greifswald - 1840 Dresden 

Hofmusikanten in Greifswald / Landschaft mit 
Steinbrücke und zerfallenem Torbogen. 1801. 
Feder in Braun, laviert. 
Grummt 257. Links unten datiert „den 17t May 1801“. Am unteren Rand von 
fremder Hand bezeichnet „In dem Hofe Onkel Heinrichs in Greifswald i.P.v. 
C.D.Friedrich fec.“. Auf Velin. 9,8 x 11,7 cm (3.8 x 4.6 in), blattgroß.  
Wir danken Frau Dr. Imke Gielen, Berlin, für die freundliche Unterstützung und 
gute Zusammenarbeit. 

Aufrufzeit: 11.12.2021 – ca. 15.06 h ± 20 Min. 

€ 20.000 – 30.000 
$ 23,000 – 34,500 

ProV enienZ 

 · Aus dem Nachlass des Künstlers.
 · Prof. Harald Friedrich (Enkel von Caspar David Friedrich), Hannover (1906).
 · Kunsthalle Mannheim (1916).
 · Sammlung Julius Freund, Berlin/London (1928-1941).
 · Nachlass Freund (1941 durch Erbschaft vom Vorgenannten, bis 1942: Galerie 
Fischer, 21.3.1942).

 · Sammlung Dr. Robert Ammann, Aarau (bis 1962: J. A. Stargard, 27.11.1962).
 · Privatsammlung Baden-Württemberg (1962 vom Vorgenannten erworben, 
seither in Familienbesitz).

 · Gütliche Einigung mit den Erben nach Julius und Clara Freund (2021).

Das Werk ist frei von Restitutionsansprüchen. Das Angebot erfolgt in 
freundlichem Einvernehmen mit den Erben nach Julius und Clara Freund auf 
Grundlage einer fairen und gerechten Lösung. 

ausstellun g 

 · Caspar David Friedrich der Graphiker. Handzeichnungen und Radierungen, 
Kunstausstellung Heinrich Kühl, Dresden, 1928, Nr. 54. 

l iter atur 

 · Kurt Karl Eberling, Caspar David Friedrich, der Landschaftsmaler, Leipzig 1940, 
Abb. 16.

 · Galerie Fischer, Luzern, Sammlung Julius Freund, Auktion 21.3.1942, Nr. 94.
 · J. A. Stargard, Marburg, Auktion 559, Autographensammlung Dr. Robert 
Ammann, Aarau, III. Teil, 27.11.1962, Nr. 644.

 · Sigrid Hinz, Caspar David Friedrich als Zeichner, Diss. Typoskript, Greifswald 
1966, Nr. 263.

 · Helmut Börsch-Supan/Karl Wilhelm Jähnig, Caspar David Friedrich. Gemälde, 
Druckgraphik und bildmäßige Zeichnungen, München 1973, S. 20, 47: Anm. 57, 
S. 253: Nr. 48 (mit Abb.).

 · Marianne Bernhard (Hrsg.), Caspar David Friedrich. Das gesamte graphische 
Werk, München 1974, S. 256 (mit Abb.).

 · Hans Dickel, Caspar David Friedrich in seiner Zeit. Zeichnungen der Romantik 
und des Biedermeier, Weinheim 1991, S. 27.

 · Helmut Börsch-Supan, Caspar David Friedrich - Gefühl als Gesetz, München/
Berlin 2008, S. 128, Abb. 41. 

Jenseits der großen Landschaftsgemälde offenbart vor allem das 
zeichnerische Frühwerk Caspar David Friedrichs faszinierende Einbli-
cke in seinen künstlerischen Werdegang, der über solche zeichneri-
schen Notizen nachvollzogen werden kann. In einer ungewöhnlichen 
und seltenen vielfigurigen Szene zeigt er den Hof seines Bruders 
Heinrich, in dem sich eine Gruppe Kinder zum Musizieren zusam-
mengefunden hat. Friedrich vereint in der Zeichnung natürliche 
Spontaneität und Lebendigkeit mit genauer Beobachtung: Die Knie-
bundhosen und das Schuhwerk weisen die beiden Jungen in der 
Mitte als bürgerliche Sprösslinge aus, mit Häubchen und Schultertuch 
fein gekleidet ist auch das kleine Mädchen. Der Flötist am linken 
Rand dagegen, mit zerrissenen Hosenbeinen und in Pantoffeln, 
scheint einer anderen Schicht zu entstammen. Die Gesten und Blicke 
der Kinder verleihen der Szene einen erzählerischen und zugleich 
intimen Charakter. Nicht nur Friedrich selbst fügt der Zeichnung eine 
auf den Tag genaue Datierung hinzu; die Friedrich-Forschung (Börsch-
Supan; Dickel) vermutet die Bezeichnung am unteren Rand von der 
Hand eines der Kinder, für die das Blatt einen gewissen Erinnerungs-
wert besessen haben mag. 

Charakteristisch für die frühe Ausdrucksweise ist vor allem die Tech-
nik der lavierten Federzeichnung, die Friedrich meisterhaft be-
herrscht. Ersten Zeichenunterricht erhält er um 1790 in seiner Hei-
matstadt Greifswald bei dem Universitätsbaumeister und Zeichen-
lehrer Johann Gottfried Quistorp (1755-1835), bevor er 1794 ein 
Studium an der renommierten Kopenhagener Kunstakademie auf-
nimmt. Dort durchläuft er ein typisches akademisches Curriculum, 
dessen Grundlage des Zeichenunterrichts über die Gipsklasse zum 
lebenden Modell führt, um schließlich die Eignung für die Historien-
malerei zu liefern, mit der sich Friedrich in der Klasse Nicolai A. 
Abilgaards konfrontiert sieht. Nach Abschluss seines Studiums begibt Originalgröße

• Aus einem der frühen Skizzenbücher Friedrichs, entstanden auf 
der ersten Reise in die Heimat, auf der auch erste Skizzen der 
Ruine Eldena entstehen

• Das Blatt lässt durch recto- und verso-Zeichnung genau die 
Wanderungen und den Blick Friedrichs nachverfolgen

• Die „Hofmusikanten“ sind eine der äußerst seltenen vielfiguri-
gen Darstellungen im Schaffen Friedrichs

• Bedeutende Provenienz aus der früheren Sammlung Julius 
Freund (1869-1941), eine der qualitätvollsten Sammlungen von 
Malerei, Zeichnung und Druckgrafik des 19. Jahrhunderts
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im Albertinum, Dresden), sogleich eine handfeste Polemik entfacht. 
Umso faszinierender mutet daher unser kleines Blatt an, das eine so 
intime und ungewohnte, nicht weniger bedeutende Facette aus dem 
Werk eines der bekanntesten Maler der deutschen Romantik zeigt. 
[KT] 

Die lavierte Federzeichnung stammt aus der berühmten Sammlung 
des Berliner Textilfabrikanten Julius Freund (1869-1941). Die über Jahr-
zehnte mit sicherem Gespür für Qualität zusammengetragene Kollek-
tion umfasst überwiegend deutsche Malerei, Zeichnungen und Druck-
grafik des 19. und 20. Jahrhunderts. Julius Freund und seine Frau 
Clara, geb. Dressel, sowie die beiden Kinder Hans und Gisela, die unter 
dem Namen Gisèle Freund als Fotografin und Fotohistorikerin bekannt 
ist, leiden auf Grund ihrer jüdischen Herkunft ab 1933 zunehmend 
unter Repressionen. Während sich Gisèle Freund schon 1933 entschei-
det, dauerhaft in Paris zu leben und nach der Besetzung Frankreichs 
nach Buenos Aires flieht, gelingt Hans Freund die Flucht nach England.
Im Jahr 1939 fliehen auch die Eltern nach London. Die wertvolle Kunst-
sammlung der Familie Freund befindet sich bereits seit 1933 als Leih-
gabe im Kunstmuseum Winterthur, in der sicheren Obhut des guten 
Freundes und nicht minder bekannten Sammlers Oskar Reinhart. 
Nach den Jahren der Repressalien und der Flucht trifft der Tod Julius 
Freunds im Jahr 1941 Clara Freund schwer. Wirtschaftlich durch die 
vergangenen Jahre in die Enge getrieben, sind die Erben 1942 gezwun-
gen, die über Jahrzehnte mit dem Blick des Kunstkenners und -liebha-
bers zusammengetragene Sammlung in der Galerie Fischer in Luzern 
versteigern zu lassen. Im von Gisèle Freund verfassten Geleitwort zur 
Auktion heißt es:

„Mein Vater, Julius Freund, hat Jahrzehnte gesammelt und immer nur 
aus dem Gesichtspunkt des künstlerischen Wertes, nie in dem Gedan-
ken der geldlichen Verwertung. […] So war seine Sammlung eine stän-
dige Quelle des Glückes für ihn. […] Nun wird die Sammlung in alle 
Winde zerstreut werden, und ich wünsche von Herzen, dass sie den 
neuen Besitzern ebensoviel Freude bereiten möge, und daß mancher 
von ihnen vielleicht hin und wieder des frühern Eigentümers Julius 
Freund gedenken zu mögen.“ 

Die insgesamt 300 Gemälde, Zeichnungen und Aquarelle aus der 
Auktion gelangen in Museen nach Köln, Speyer, Münster oder Heidel-
berg und in private Sammler- und Liebhaberhände. Und so verhandelt 
die Beratende Kommission in ihrem ersten Fall über die Restitution 
von drei Gemälden von Carl Blechen sowie einem Aquarell von Anselm 
Feuerbach, die sämtlich aus der Sammlung Julius Freund über die 
Auktion in der Galerie Fischer für Hitlers „Sonderauftrag Linz„erworben 
worden waren. Diese Leihgaben des Bundes in deutschen Museen 
werden 2005 an die Erben nach Julius und Clara Freund restitutiert. 
Die Federzeichnung aus der Hand des Romantikers Caspar David 
Friedrich gelangt in private Sammlerhände. Umso schöner, dass sie 
nun durch eine „faire und gerechte Lösung“ im Sinne der Washingto-
ner Prinzipien frei von Restitutionsansprüchen wieder auf dem Auk-
tionsmarkt sichtbar wird und hier stellvertretend für die große Samm-
lung an Julius Freund und seine Liebe zur Kunst erinnert. [SvdL] 

sich Friedrich auf den Rat von Quistorp in die Kunststadt Dresden, 
wo er sich zunächst vor allem der populär gewordenen malerischen 
Sepiazeichnung zuwendet. Zur Dresdner Akademieausstellung im 
März 1801 reicht er mehrere Blätter dieser Technik ein, darunter 
Landschaften, aber auch eine mehrfigurige, literarisch-erzählende 
Szene aus Schillers „Die Räuber“. In dieser frühen Zeit ringt der 26-Jäh-
rige mit der menschlichen Figur und gesteht seinem Bruder zu einem 
viel späteren Zeitpunkt, dass das Figurenzeichnen „so eigendlich 
meine Sache nicht ist“ (zit. nach: Christina Grummt, Caspar David 
Friedrich: Die Zeichnungen, Bd. I, München 2011, S. 24). So verwundert 
es nicht, dass die Figur in den späteren Ölgemälden nach und nach 
hinter der Wirkung der reinen Landschaft zurücktritt, indem sie 
kleiner wird oder dem Betrachter den Rücken zuwendet. In den 
Skizzen um 1800-1802 ist sie allerdings noch sehr präsent und zeigt 
das Bemühen des jungen Künstlers, sich auch den Menschen zeich-
nerisch anzueignen. 

Anfang April 1801 begibt sich Friedrich von Dresden aus auf eine Reise 
in die pommersche Heimat, wo seine Brüder Johann Samuel und Jo-
hann Christian Adolf im Laufe des Jahres heiraten werden. Die Reise 
versteht sich auch als zeichnerische Wanderung, auf der Friedrich 
zahlreiche Eindrücke sammelt. Seine Skizzenbücher geben dabei ge-
nauen Aufschluss über seine Bewegungen und lassen ein Nachvoll-
ziehen seines Blickes zu, der alles, was er für künstlerisch interessant 
befindet, festhält. Die Hofmusikanten befinden sich eigentlich verso 
auf der Seite, die recto eine Flusslandschaft mit Torbogenruine zeigt, 
ein Motiv, das sich bei den frühromantischen Landschaftsmalern 
großer Beliebtheit erfreut und den musizierenden Kindern vorausgeht. 
Am 5. Mai, kurz vor unserem Blatt, entsteht außerdem die früheste 
datierte Darstellung der für sein Werk so bedeutsamen Klosterruine 
Eldena bei Greifswald, im Juli begibt er sich nach Rügen. Gerade diese 
frühen Skizzenbücher dienen Friedrich als essenzielles Motivrepertoire, 
auf das er Zeit seines Lebens im Rahmen der Komposition der Gemäl-
de zurückgreift. 

Unser Blatt entstammt dem sogenannten „Kleinen Mannheimer Skiz-
zenbuch“, das seinen Namen der ehemaligen Zugehörigkeit zum Be-
stand der Mannheimer Kunsthalle verdankt. Einzelne Blätter des 1916 
aufgelösten Buches befinden sich in prestigeträchtigen Grafik-Samm-
lungen in Dresden, Mannheim, Köln, Berlin und München. Das kleine 
Hochformat mit den abgerundeten Ecken beinhaltete auf etwa 40 
Blättern Zeichnungen aus der Zeit vom 7. September 1800 bis zum 8. 
März 1802. Anders als das Berliner Skizzenbuch von 1799/1800 finden 
sich in dem Mannheimer neben Ruinen und Landschaften vor allem 
figürliche Darstellungen aus Greifswald und dem familiären Umfeld, 
womit es im Schaffen Friedrichs die intensivste Phase der Beschäfti-
gung mit dem Menschen darstellt. Das Frühwerk ist dabei wesentlich 
von der zeichnerischen Annäherung an Umwelt und Natur geprägt. 
Bis 1806 füllt er immerhin die Hälfte der insgesamt 20 bekannten 
Skizzenbücher. Basierend auf diesem immensen einfühlsam, wahr-
heitsliebend und klar eingefangenen Motivrepertoire, beginnt Friedrich 
schließlich um 1807/08 sich der Ölmalerei zuzuwenden, wobei eines 
seiner ersten Gemälde, das „Kreuz im Gebirge“ (Galerie Neue Meister 
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307 
JoseF theoDor 
hansen 
1848 Randers - 1912 Kopenhagen 

Tempel der Nike, Akropolis. 
1883/1903. 

Öl auf Leinwand. 
Links unten bezeichnet „Nike Apteros Athen“, 
signiert und zweifach datiert. Verso auf dem 
Keilrahmen handschriftlich nummeriert.  
32,5 x 24 cm (12.7 x 9.4 in). 

Aufrufzeit: 11.12.2021 – ca. 15.09 h ± 20 Min. 

€ 6.000 – 8.000 
$ 6,900 – 9,200 

ProV enienZ 

 · Bruun Rasmussen, Kopenhagen, Auktion 3.3.1998, 
Los 96 (mit Abb.)

 · C.G. Boerner, Düsseldorf.
 · Privatsammlung Bayern (2000 vom Vorgenann-
ten erworben). 

Josef Theodor Hansen entstammt einer Generation von Malern, die im Nachklang des sogenann-
ten Dänischen Goldenen Zeitalters dessen künstlerisches Erbe fortführen. Gerade der künstlerische 
Austausch und Reisen in den Süden über Deutschland nach Italien prägen diese Hochzeit einer 
postklassizistischen, frühromantischen Malerei, in der akribische wahrheitsgetreue, der Zeichnung 
verpflichtete Malerei mit einem individualistischen, einfühlsamen Blick einhergehen. Die Architek-
turmalerei erlebt vor allem während der regen Reisetätigkeit eine neue Renaissance. Auch Hansen 
stellt sich dieser traditionsreichen Gattung, in der bereits seine Vorgänger wie Constantin Hansen, 
Christen Købke und Christoffer Wilhelm Eckersberg von der Kopenhagener Akademie neue Wege 
jenseits konventionalisierter Ansichten zu beschreiten suchten. Der intime, individuelle Blick vom 
spezifischen Standpunkt des Künstlers rückt auch bei Hansen in den Mittelpunkt, von dem aus er 
sich in geometrisch-vermessender, objektiver Haltung der antiken Architektur nähert. Auf den 
Stufen der Propyläen sitzend, schildert Hansen in faszinierend genau konstruierter Perspektive das 
Quaderwerk und die Säulen ionischer Ordnung, in der Ferne erhebt sich der tiefblaue griechische 
Himmel über den Bergen; dem Auge bietet sich so extreme Nahsicht und entfernte Weite des 
Raumes. Seine malerischen Fähigkeiten erwirbt Hansen während des Studiums an der Kopenha-
gener Kunstakademie, an die er 1879-86 Reisen nach Frankreich, Italien und Griechenland anschließt. 
Oftmals auf den Spuren Eckersbergs, entstehen in hervorragender Beherrschung der Perspektive 
und im Wissen über architektonische Details historisch und topografisch interessante Architek-
turgemälde, die ihresgleichen suchen. Werke von Hansen befinden sich v.a. im Kopenhagener 
Statens Museum for Kunst sowie der Ny Carlsberg Glyptotek. [KT] 

306 
Jørgen roeD 
1808 Ringsted - 1888 Kopenhagen 

Kreuzgang von San Lorenzo fuori le mura, 
Rom. 1837. 

Öl auf Malkarton, kaschiert auf Leinwand. 
Rechts unten monogrammiert „R.“ und datiert“1837 19 Octbr“. 
Verso auf dem Keilrahmen handschriftlich nummeriert sowie 
mit neuerem Etikett. 29,5 x 33 cm (11.6 x 12.9 in). 

Aufrufzeit: 11.12.2021 – ca. 15.08 h ± 20 Min. 

€ 6.000 – 8.000 
$ 6,900 – 9,200 

ProV enienZ 

 · Bruun Rasmussen, Kopenhagen, Auktion 30.11.1999, Los 216 
(mit Abb.).

 · Thomas Le Claire Kunsthandel, Hamburg.
 · Privatsammlung Bayern (2001 vom Vorgenannten erworben). 

l iter atur 

 · Knud Voss, Guldalderens malerkunst. Dansk arkitekturmaleri 
1800-1850, Kopenhagen 1968, S. 158 (mit Abb.).

 · På sporet af Jørgen Roed: Italien 1837-1841, hrsg. von Jens 
Peter Munk, Ausst.-Kat. Ny Carlsberg Glyptotek Kopenhagen 
1991, S. 17 (mit Abb.). 

Jørgen Roed, obgleich hierzulande noch wenig bekannt, gilt als einer der zentralen 
Künstler des Dänischen Goldenen Zeitalters. Er tritt 1822 in die Kopenhagener Kunst-
akademie ein und studiert zunächst bei Hans Hansen, anschließend ab 1828 unter 
Christoffer Wilhelm Eckersberg, in dessen Klasse mit Wilhelm Bendz, Constantin Han-
sen und Christen Købke weitere wichtige Vertreter dieser Zeit versammelt sind. Vor 
allem Eckersberg und Hansen sind die Vorbilder einer Architekturmalerei, der sich Roed 
zunächst um 1830 mit Motiven dänischer Monumente, anschließen in Italien von 1837-
41 annimmt. 1838 unternimmt er mit dem Architekturmaler Constantin Hansen, Sohn 
seines ehemaligen Lehrers und zunächst Architekturstudent, anschließend ebenfalls 
Schüler von Eckersberg, eine Studienreise nach Neapel und Pompeji. Bereits zuvor hat-
te er in Rom unsere Ansicht des Kreuzgangs der Basilika minor San Lorenzo fuori le mura 
festgehalten. Errichtet im 4. Jahrhundert unter Kaiser Konstantin, ist die Basilika ab der 
Mitte des 19. Jahrhundert zahlreichen Restaurierungsversuchen unterworfen. Umso 
interessanter sind die Ansichten der dänischen Künstler, wobei Roed hier auf den Spu-
ren Eckersbergs wandelt, dessen Ansicht des Kreuzgangs von 1824 sich heute im Art 
Institute, Chicago befindet. In diesem interessanten Frühwerk Roeds, das sich in die 
Linie Eckersbergs stellt und die fruchtbare Offenheit und Reiselust der dänischen Künst-
ler zeigt, verdeutlicht sich einmal mehr deren von vornehmer Zurückhaltung und ver-
nunftgeleitetem spätem Klassizismus geprägte Ausdrucksweise. Nach seiner Rückkehr 
nach Dänemark widmet sich Roed wieder vermehrt dem Porträt, wird 1844 Mitglied 
der Akademie und schließlich 1862 zum Professor ernannt. Werke Roeds befinden sich 
im Kopenhagener Statens Museum for Kunst, der Ny Carlsberg Glyptotek sowie der 
Nivaagaards Malerisamling, Niva. Zuletzt war er 2020/21 in der Ausstellung „L’âge d’or 
de la peinture danoise 1801-1864“ im Petit Palais-Musée des Beaux-Arts de la Ville de 
Paris vertreten. [KT] 
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309 
salomon CorroDi 
1810 Fehraltorf/Zürich - 1892 Como 

Blick über Rom vom Brunnen der 
Villa Medici. Um 1850. 

Aquarell, Feder und Gouache.
Rechts unten signiert. Auf festem Velin.  
12,8 x 19 cm (5 x 7,4 in). 

Aufrufzeit: 11.12.2021 – ca. 15.12 h ± 20 Min. 

€ 1.800 – 2.400 
$ 2,070 – 2,760 

ProV enienZ 

 · Privatsammlung Bayern.

Salomon Corrodi avanciert in Rom zum Vedutenmaler der Aristokratie, die dort auf Grand Tour 
unterwegs ist. Vor allem in seinen Aquarellen, eine Technik, die aufgrund ihrer eleganten Leich-
tigkeit sehr beliebt ist, bringt er es zu großer Meisterschaft. Bereits mit 22 Jahren war er nach Rom 
gekommen, wo er sich dem Künstlerkreis der Landschaftsmaler Joseph Anton Koch, Johann 
Christian Reinhart und Franz Ludwig Catel anschließt. Bald erhält er Aufträge für Veduten u.a. von 
Großherzog Leopold II der Toskana oder dem russischen Zaren Nikolaus I, der mit seinem Gefolge 
zu Corrodis beständigen Auftraggebern zählt. Seine Ansichten sind geprägt von einem feinen 
zeichnerisch-arrangierenden Geist und lichtvoller Transparenz. Ein Motiv, das gleichsam die Ade-
lung in der Landschaftsmalerei bedeutet und das kein Maler von Rang übergehen sollte, ist dabei 
der Ausblick von der Terrasse der Villa Medici, von der aus sich eines der schönsten Panoramen 
Roms darbietet. Seit 1803 beherbergt die Villa als Teil der Pariser Kunstakademie die mit dem 
Rompreis ausgezeichneten französischen Künstler. Corrodi reiht sich so in die illustre Riege von 
Pierre Henri de Valenciennes oder Ingres, aber auch Goethe und Corot ein und erlaubt den 
Betrachter:innen ebenso, an dem imposanten Eindruck der ewigen Stadt teilzuhaben. [KT]

308 
max emanuel ainmiller 
1807 München - 1870 München 

Venezianisches Interieur mit Ausblick  
auf Campanile und Dogenpalast. 1841. 

Öl auf Leinwand. 
Unten rechts der Mitte signiert und datiert.  
58 x 75 cm (22.8 x 29.5 in). 

Aufrufzeit: 11.12.2021 – ca. 15.10 h ± 20 Min. 

€ 3.000 – 4.000 
$ 3,450 – 4,600 

ProV enienZ 

 · Sammlung Wilhelm II von Württemberg (bis 1918 König von 
Württemberg, bis 1920 Fleischhauer Stuttgart).

 · Privatsammlung Süddeutschland (seit vier Generationen in 
Familienbesitz). 

l iter atur 

 · Hofkunsthändler Felix Fleischhauer, Stuttgart, Sämtl. Oelgemälde 
alter und neuer Meister aus der Galerie des Schlosses Rosenstein b. 
Stuttgart: Besitz des ehemal. Königs Wilhelm II von Württemberg, 
26./27.10.1920, Nr. 3. 

Max Ainmiller ist einer der Künstler, deren vielfältiges, gattungs- und disziplinüber-
greifendes Schaffen dennoch im formalen und motivischen Ausdruck Homogenität 
aufweist. Für Ainmiller ist dies die Architektur, der historische Wandel ihrer Formen 
und ihre perspektivische Rekonstruktion in der Fläche des Bildes. Bei Friedrich Gärtner, 
bedeutendster Architekt unter Ludwig I., Professor für Baukunst an der Münchner 
Akademie und Leiter der Porzellanmanufaktur Nymphenburg sowie der Glasmalerei-
anstalt, studiert er Architektur und Ornamentik. Besonderes Interesse bringt Ainmil-
ler, ganz dem Geist der späten Romantik entsprechend, der gotischen Architektur mit 
ihren Kreuzgewölben, Spitzbögen und ihrer fein ziselierten Ornamentik entgegen. 
Seine Gemälde der Innenräume englischer gotischer Kathedralen bilden unter ande-
rem einen nicht unerheblichen Anteil der Sammlung des Berliner Bankiers Joachim 
Heinrich Wagener, dessen Werke 1861 den Grundstock der Berliner Nationalgalerie 
bilden. Das Interesse für die gotische Architektur dürfte Ainmiller auch nach Venedig 
geführt haben, hier inszeniert über die architektonische und ornamentale Innenaus-
stattung die eklektische Gleichzeitigkeit unterschiedlicher Epochen: über antikisieren-
de Säulen, die renaissancehafte Kassettendecke hin zu den barocken Muschelorna-
menten wölben sich die geschwungenen charakteristischen venezianischen 
Bogenformen der italienischen Spätgotik. Der Ausblick gestaltet sich ebenso fanta-
sievoll: Ainmiller beruft sich auf seine künstlerische Freiheit und arrangiert den vene-
zianischen Anleger, im Hintergrund Campanile und Dogenpalast, nach seinen male-
rischen Vorstellungen. Romantisches Lokalkolorit fügt er mit der anmutigen 
Rückenfigur der Italienerin und den beiden Kindern, eines davon mit italienischem 
Tamburin, hinzu. Als außergewöhnliches Beispiel spätromantischer Architekturmale-
rei besitzt das Gemälde als Venedigansicht im Werk Ainmillers Seltenheitswert. [KT] 
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310 

Phil iPP  o t to  runge 
1777 Wolgast - 1810 Hamburg 

Neujahrsglückwunsch. 1800. 
Scherenschnitt. Schwarzes und weißes Glanzpapier, teilweise farbig hinterlegt 
mit Spuren von Goldpigment   
Richter 31. Unten mittig signiert und datiert „P. Runge f. 1800. Janr. I.“.  
Gesamt: 27,1 x 41,7 cm (10.6 x 16.4 in). Scherenschnitt: 23 x 36 cm (9.1 x 14.2 in). 

Aufrufzeit: 11.12.2021 – ca. 15.13 h ± 20 Min. 

€ 50.000 – 70.000 
$ 57,500 – 80,500 

ProV enienZ 

 · Privatsammlung Niedersachsen (seit vier Generationen in Familienbesitz). 

l iter atur 

 · Otto Böttcher, Philipp Otto Runge: sein Leben, Wirken und Schaffen, Hamburg 
1937, S. 142-43 (mit Abb. Taf. 7).

 · Cornelia Richter, Philipp Otto Runge: „Ich weiß eine schöne Blume“. Werkver-
zeichnis der Scherenschnitte, München 1981, S. 15, 21. 

ette von Wolgast, kleine Tiere, Genre- und literarische Szenen oder 
Porträts, und nicht zuletzt die Blumenschnitte, die auch Johann Wolf-
gang von Goethe, den Runge 1803 kennenlernt, so schätzt. Teil eines 
solchen Austausches ist auch der Neujahrsglückwunsch, in dessen 
fein ziselierter Schnittweise Runge sein ganzes Können einbringt. 
Davon zeugt ebenso die komplexe Allegorik der Szenerie. Zur linken 
findet sich ein kleiner Rundtempel, von dessen Altar, flankiert von 
zwei Genien, gunstbringender Rauch aufsteigt. Darunter hat der 
Eremit in der Höhle die Zufriedenheit wohl bereits gefunden, nach 
der – den das Ziel weisenden ausgestreckten Armen nach zu urteilen 
– die Reisenden in Kutsche und Schiff, zu Land und zu Wasser noch 
zu streben scheinen. Selbstgenügsam sitzt der flötenspielende Hirte 
an der Flanke des Berges. Die Landschaft wird gerahmt von einer 
Kartusche aus Eichenlaub, in die verschiedene Symbole verwoben 
sind: Hermesstäbe, Winkel und Zirkel, Sense und Dreschflegel sowie 
Gewehre und Messer verweisen wohl auf Handel, Handwerk, Land-
wirtschaft und Jagd. Am unteren Rand finden sich die Künste der 
Musik, Malerei, Bildhauerei und – schwieriger zu entziffern – mit dem 
Globus womöglich ein Verweis auf Sternenkunde, Geometrie oder 
Philosophie. Am prägnantesten setzt Runge in diese Rahmung Refe-
renzen auf ein funktionierendes Staatswesen: links die Rechtspre-
chung mit Waage, Gesetzbuch und Ketten, rechts Standarten und 
Helm als Zeichen militärischer Stärke, gekrönt vom preußischen Adler, 
die die Harmonie des kleinen Kosmos gewährleisten und behüten. 
Das Eichenlaub verleiht der Allegorie zusätzlich ewigen Gültigkeits-
anspruch und Stabilität. Runge überführt die kindliche Technik und 
ihren Selbstzweck heiteren Dilettantismus’ in außergewöhnliche 
Feinheit und inhaltliche Reflexion. Schon 1797 schreibt er an seinen 
Freund Johann Heinrich Besser, wie selbstverständlich ihm die Sche-
re als Verlängerung der Finger erscheint. Als unmittelbarer Ausdruck 
einer künstlerisch-empfindsamen Seele, deren höchstes Gut ihre 
Unverstelltheit und ursprüngliche Annäherung an die Welt und an-
dere Menschen ist, zeigt sich in dem zarten Papiergebilde die Tiefe 
und Innigkeit der guten Wünsche, die Runge auf so zauberhafte 
Weise an die Empfänger zu übermitteln sucht. [KT] 

Die Scherenschnitte Philipp Otto Runges zählen zu den faszinierends-
ten und schönsten Preziosen, die die Zeit der Frühromantik hervor-
bringt. Zeit seines Lebens widmet sich Runge dieser Technik des 
„Papierschnitzens“, die er von seiner Schwester erlernt und mit der 
er sich selbst während langer Jahre der Krankheit im Kindes- und 
Jugendalter beschäftigt. Zunächst ist sein Weg ein anderer als der 
des Künstlers, als er 1795 mit seinem älteren Bruder Daniel nach 
Hamburg geht, um dort bei dessen Handelsgesellschaft Hülsenbeck, 
Runge & Co. den Kaufmannsberuf zu ergreifen. Die Erlaubnis des 
Vaters zum Einschlagen der Malerlaufbahn 1799 versetzt ihn in höchs-
te Freude. Er wählt die nahegelegene Kunstakademie in Kopenhagen, 
wo er Ende Oktober 1799 eintrifft. Schnell jedoch setzt ihm der Aka-
demiebetrieb zu, bei dem er sich von seinen Lehrern Nicolai Abildgaard 
und Jens Juel vernachlässigt fühlt, ebenso wie die Kommilitonen und 
der dortige Umgang, den er „gewaltig philistermäßig“ findet. Im 
Dezember schreibt der gerade 22jährige Runge ernüchterte und sehn-
suchtsvolle Briefe an Familie und Freunde nach Hamburg, darunter 
an Friedrich Christoph Perthes und seinen Bruder Daniel. In Briefen 
dieser Zeit aber auch in den späteren Bildwerken wie den Porträts 
der Eltern, Geschwister, Freunde und Familien wird immer wieder 
deutlich, welchen essentiellen Wert Runge solchen innigen zwischen-
menschlichen Beziehungen im Leben sowie in der Kunst beimisst. 
Das Klima frühromantische Empfindsamkeit lässt den harmonischen 
Gleichklang zwischen freundschaftlich verbundenen Seelen als Mo-
vens der Kreativität in den Fokus treten. Hierzu dienen Runge die 
Scherenschnitte immer wieder als Freundschaftsgaben, die er zur 
unterschiedlichen Verwendung als Stickschablonen, Dekorationen 
für Tapeten oder Lampenschirme oder als Grußkarten seinen Briefen 
beilegt. Es entstehen unterschiedlichste Motive wie die Stadtsilhou-

„Ich habe mich immer von Jugend auf danach gesehnt, Worte zu finden, oder Zeichen, 
oder irgend etwas, womit ich mein inneres Gefühl, das eigentlich, was sich in meinen 
schönsten Stunden so ruhig und lebendig in mir auf und ab bewegt, Andern deutlich 
machen könnte.“

 Philipp Otto Runge 1801 in Dresden, in: Hinterlassene Schriften, hrsg. von Johann Daniel Runge, Hamburg 1840, S. 4. 

• Einer der frühesten erhaltenen und dokumentierten Scheren-
schnitte Runges aus der Zeit seiner künstlerischen Anfänge in 
Kopenhagen

• Besonders szenische und allegorische Arbeit, in der Runge sein 
ganzes Können in der Darstellung von Figur, Symbol und 
Pflanzen vereint

• Außergewöhnlich virtuose Technik, die sich besonders in der 
liebevollen Bearbeitung feinster Details zeigt
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 Johann gottFrieD steFFan  
 1815 Wädenswil/Zürich - 1905 München  

 Blick auf die Zugspitze vom Starnberger See. 1866.  

 Öl auf Leinwand  .  
 Sandor-Schneebeli 1866-10.   Links unten signiert und datiert „27 Sept 1866“. 
Verso auf dem Keilrahmen mit alten Etiketten, dort handschriftlich und 
typographisch bezeichnet und nummeriert.   26 x 47 cm (10.2 x 18.5 in).  

 Aufrufzeit: 11.12.2021 – ca. 15.187 h ± 20 Min.  

 € 4.000 – 6.000  
 $ 4,600 – 6,900  

 ProV enienZ  

·  Privatbesitz Nordrhein-Westfalen.  

 314  
 eDuarD sChleiCh 
D. Ä.  
 1812 Haarbach - 1874 München  

 Mondnacht über dem See. 1851.  

 Öl auf Holz  .  
 Links unten signiert und datiert.   
33,5 x 85 cm (13.1 x 33.4 in).  

 Aufrufzeit: 11.12.2021 – ca. 15.18 h ± 20 Min.  

 € 3.000 – 4.000  
 $ 3,450 – 4,600  

 ProV enienZ  

·  Privatsammlung Baden-Württemberg.  

 Johann Gottfried Steffan macht zunächst eine Lehre als Lithograph und 
kommt 1833 nach München, wo er weiterhin in dieser Technik arbeitet, 
aber ebenso Zeichenkurse bei Julius Schnorr von Carolsfeld, Wilhelm Kaul-
bach und anderen belegt. Ab 1839 widmet sich Steffan ausschließlich der 
Malerei, bei der sich zum einen Einflüsse der niederländischen Malerei, 
vor allem aber Carl Rottmanns zeigen. In der Mitte der 1860er Jahre be-
findet er sich auf der Höhe seines Erfolgs: der zurückgetretene König 
Ludwig I. von Bayern kauft eine seiner Hochgebirgslandschaften für die 
Neue Pinakothek an und lässt eine Portraitbüste des Malers für den Ko-
ryphäensaal in Auftrag geben. Am Starnberger See entstehen einige seiner 
sanfteren Motive, in denen sich der Blick in die atmosphärische Weite 
richtet und die blau-dunstigen Berge in der Ferne erscheinen. Neben den 
Gebirgsszenen gehören solche Ausblicke über die ruhig daliegenden Seen 
zu seinen beliebtesten Sujets. Ein idealisierendes und kompositorisches 
Eingreifen des Künstlers tritt dabei mehr und mehr hinter einer stim-
mungsvollen, vor dem Motiv unmittelbar eingefangenen Atmosphäre 
zurück. [KT]  

 Im Münchner Umland, vor allem am malerischen Ammersee und Starnberger See, findet Eduard 
Schleich die Motive seiner stimmungsvollen Landschaften. An der Münchner Kunstakademie 
zunächst abgelehnt, beginnt er autodidaktisch zu malen und orientiert sich unter anderem an 
der holländischen Landschaftsmalerei. Das Nachtstück gilt hier als eine herausfordernde Katego-
rie, in der vor allem Aert van der Neer mit seinen in der Farbigkeit reduzierten und in bläulicher 
Tonalität fein nuancierten Flusslandschaften zu nennen ist. Eine geheimnisvolle Stille und leise 
Melancholie spricht auch aus Schleichs Seelandschaft mit ihrer reduzierten Staffage des einzelnen 
kleinen Bootes auf dem vom wolkenverdeckten Mond silbrig erleuchteten Wasser. Das reine 
Naturerleben verstärkt sich zudem durch das langgezogene, für die Münchner Schule so charak-
teristische Handtuchformat, das die Weite und Ausdehnung des Bildraums über den gewählten 
Ausschnitt hinaus im Geiste des Betrachters fortzusetzen erlaubt. [KT]  

 311  
 ViCtor Paul mohn  
 1842 Meißen - 1911 Berlin  

 St. Maria auf dem Hohenrechberg 
bei Schwäbisch Gmünd. 1882.  

 Aquarell,   Gouache   und Feder.  
 Verso bezeichnet „15. Dresden Juni. 82“.   Auf Velin. 
  25,7 x 39,5 cm (10.1 x 15.5 in), blattgroß.  

 Aufrufzeit: 11.12.2021 – ca. 15.14 h ± 20 Min.  

 € 1.000 – 1.500  
 $ 1,150 – 1,725  

 ProV enienZ  

·  Sammlung Dr. Eugen Lucius (1834-1903), Frankfurt 
a. Main (direkt vom Künstler erworben, in dessen 
Familienbesitz bis 2013: Villa Grisebach, 
27.11.2013).

· Katrin Bellinger at Colnaghi, London.
· Privatsammlung Bayern (2014 vom Vorgenannten 

erworben).  

 l iter atur  

·  Villa Grisebach, Berlin, Auktion 27.11.2013, Los 181 
(mit Abb.).  

 312  
 Christian mali  
 1832 Broekhuizen b. Utrecht - 1906 München  

 Blick auf die Schülzburg. 1859.  

 Öl auf Leinwand  .  
 Rechts unten signiert und datiert. Verso auf der Leinwand mit Stempel 
„Malereibedarf Max Friedl, München“ sowie neuerem Etikett mit Widmung. 
  57 x 54 cm (22.4 x 21.2 in).     
 Wir danken Frau Dr. Judith Bihr, Museum Biberach, für die freundliche 
wissenschaftliche Beratung.  

 Aufrufzeit: 11.12.2021 – ca. 15.16 h ± 20 Min.  

 € 2.000 – 3.000  
 $ 2,300 – 3,450  

 ProV enienZ  

·  Privatsammlung Baden-Württemberg.
· Privatsammlung Baden-Württemberg (1982 vom Vorgenannten als 

Geschenk erhalten, verso mit der Widmung).
· Privatsammlung Baden-Württemberg (seit 2003: Nagel, 11.12.2003).  

 l iter atur  

·  Möglicherweise Felix Fleischhauer, Stuttgart, Verzeichnis über Gemäldes-
ammlung von Prof. Gustav Gaupp sowie aus verschiedenem Privatbesitze, 
65. Versteigerung, 11.-12.12.1918, Los 520 (ohne Abb.).

· Nagel Auktionen, Stuttgart, Auktion 11.12.2003, Los 535 (mit Abb.).
· Uwe Degreif, Christian Mali: Reisewege von Schwaben bis Italien, 

Lindenberg 2006, S. 30 (mit Abb.).  

 Victor Paul Mohn gehört zu den bekanntesten Schülern Ludwig Richters, dessen zeichnerische 
Virtuosität er vor allem in seinen Landschaften fortführt. In der Region der Schwäbischen Alb regt 
ihn die kleine barocke Wallfahrtskirche auf dem Gipfel des Rechberges zu mehreren Aquarellen 
an, in denen sein außergewöhnliches Talent zutage tritt. Mohn bedient sich bei der Wiedergabe 
der sommerlichen Landschaft einer nuancierten farblichen Modellierung, akzentuiert durch Feder 
und Weißhöhungen, in der sich zeichnerische Akribie mit malerischer Stimmung vereinen. Unse-
re Landschaft wird so zum Beispiel für die Dresdner Spätromantik, in der sich ein genau beobach-
tender, in das Wesen der Dinge vordringender zeichnerischer Blick mit gefühlvoller Beseeltheit 
mischt. [KT]  
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316 
anton braith 
1836 Biberach an der Riss - 1905 Biberach an der Riss 

Hirtenjunge mit Schafen. 1870. 

Öl auf Leinwand. 
Unten links der Mitte signiert und datiert sowie 
ortsbezeichnet „München“. 53 x 97 cm (20.8 x 38.1 in).  
Wir danken Frau Dr. Judith Bihr, Museum Biberach, für 
die freundliche wissenschaftliche Beratung. 

Aufrufzeit: 11.12.2021 – ca. 15.21 h ± 20 Min. 

€ 4.000 – 6.000 
$ 4,600 – 6,900 

ProV enienZ 

 · Kunst- und Auktionshaus Hermann Combé, 
Stuttgart.

 · Privatsammlung Baden-Württemberg (1971 vom 
Vorgenannten erworben). 

Neugierig und interessiert umringen Schafe verschiedenen Alters einen Hirtenjungen, der 
behutsam ein kleines, neugeborenes Lämmchen auf seinem Schoß hält, wie um den Neuan-
kömmling in der Gruppe aufzunehmen. Zu seiner Rechten wacht der Hütehund entspannt über 
das Treiben. Ein braunes Schaf wendet den Blick Richtung Himmel, durch dessen Wolken sich 
das Sonnenlicht bricht. Die kleine Szene erinnert an volkstümliche Hirtenbilder, was dem Ge-
schmack des damaligen städtischen Publikums geschuldet sein dürfte, das sich nach einer 
vermeintlich arkadischen Hirtenidyllik einer vorindustrialisierten Zeit zurücksehnt. Durch das 
Studium der niederländischen Malerei des 17. Jahrhunderts gelingt es Anton Braith hinzukom-
mend, Tiere auf einfühlsame Art wiederzugeben. Psychologisierend und mit vermenschlichen-
dem Unterton gestaltet Braith die Szene in den Blickrichtungen und dem Moment der Begeg-
nung fast wie ein Gruppenporträt, in dem die enge Verbindung zwischen Mensch und Tier 
deutlich wird. Mit solchen Tiernahbildern gelingt Braith 1869 sein künstlerischer Durchbruch, 
und er gewinnt die goldene Ehrenmedaille auf der Internationalen Kunstausstellung in München. 
Es folgen weitere Preise sowie die Ernennung zum Königlichen Professor 1890. [HO] 

315 
luDWig hartmann 
1835 München - 1902 München 

Wasserfurt an der Isar bei Tölz. 1861. 

Öl auf Leinwand. 
Links unten signiert und datiert sowie ortsbezeichnet 
„München“. Verso auf dem Keilrahmen mit altem Etikett 
sowie handschriftlich mit dem Künstlernamen bezeichnet. 
84 x 119 cm (33 x 46.8 in). 

Aufrufzeit: 11.12.2021 – ca. 15.20 h ± 20 Min. 

€ 4.000 – 6.000 
$ 4,600 – 6,900 

ProV enienZ 

 · Sammlung der Bankiersfamilie Couvreu de Deckersberg, 
Château de l‘Aile, Vevey, Schweiz (Inv.-Nr. 33, verso mit 
dem Etikett).

 · Sammlung Georg Schäfer, Schweinfurt.
 · Privatsammlung Baden-Württemberg (seit 2002). 

Ludwig Hartmann vereint in seinen Werken die charakteristische Darstellung der ursprüng-
lichen oberbayerischen Landschaft mit seinem Interesse an der Schilderung von Pferden. 
Bereits mit 16 Jahren hatte er ein Studium an der Münchner Akademie begonnen, bevor 
er sich im Atelier des Weilheimer Landschaftsmalers Friedrich Wagner-Deines von den 
traditionell-akademischen Vorstellungen und Kategorien zu lösen beginnt. Er sucht sich 
eigene Vorbilder wie die Tierbilder des niederländischen barocken Malers Paulus Potter 
oder seines Zeitgenossen Johann Adam Klein, die stimmungsvolle regionale Landschaften 
mit Arbeits- und Nutztieren wie Rindern und Pferden, oftmals Rassetieren, kombinieren. 
Innerhalb der Münchner Malerschule etabliert sich Hartmann als Pferdemaler, der in 
immer neuen Kompositionen die natürliche Bewegung und die Zusammenarbeit zwischen 
Reiter und Pferd schildert. Seine zahlreichen Skizzenbücher zeigen eine große Detailkennt-
nis der Pferde sowie deren Arbeitszeug, das er in den Gemälden ebenso akribisch be-
schreibt. Dieses Motivrepertoire erlaubt ihm eine variationsreiche Komposition, in der die 
Pferde in unterschiedlichsten Perspektiven und Bewegungsabläufen ins Bild gesetzt 
werden. Hartmanns Gemälde oszillieren so zwischen künstlerischem Arrangement und 
der realistischen Beschreibung von Mensch, Tier und Landschaft. [KT] 
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318 
JosePh WoPFner 
1843 Schwaz/Tirol - 1927 München 

Leibls Wohnhaus. 1871. 

Öl auf Leinwand.
Holz 32. Rechts unten monogrammiert und 
datiert. Verso auf der Leinwand mit der Stempe-
lung des Malereibedarfs Richard Wurm, München. 
Verso auf dem Keilrahmen mit Plakette, darauf 
Künstlername und Titel, sowie neuerem Etikett 
und Nummerierung. 41 x 58,5 cm (16,1 x 23 in).

Aufrufzeit: 11.12.2021 – ca. 15.24 h ± 20 Min. 

€ 3.500 – 4.500 
$ 4,025 – 5,175 

ProV enienZ 

 · Privatsammlung Bayern.

Josef Wopfner macht die Bekanntschaft Wilhelm Leibls bereits während seiner Zeit an der Münch-
ner Kunstakademie. Beide folgen dem akademischen Curriculum, das zunächst das Zeichnen nach 
Gipsabgüssen in der Antikenklasse vorsieht, bevor es ans lebende Modell und zur tatsächlichen 
Malerei geht. 1869 arbeiten beide in der Historienklasse Carl Theodor von Piloty, der seinen Schü-
lern jedoch großen Freiraum in der Wahl der Motive lässt. Leibl verlässt die Klasse bereits nach 
wenigen Monaten, bleibt einigen seiner Kommilitonen, darunter auch Wopfner, jedoch weiterhin 
freundschaftlich verbunden. In der Landwehrstraße in München, dem damaligen Künstlerviertel 
nahe der Theresienwiese, unterhalten beide Ateliers Tür an Tür. 1871 hält sich Leibl im Kreis seiner 
Malerfreunde vor allem in Bernried am Starnberger See auf. Der freundschaftliche und künstle-
rische Austausch zwischen Wopfner und Leibl zeigt sich in gegenseitig angefertigten Porträts, 
wozu gleichsam auch die Ansicht Leibls Wohnhauses auf dem Land zu zählen ist. In der unprä-
tentiösen Einfachheit hinsichtlich Motiv und Malweise ist zu spüren, welchen Einfluss Leibl auf 
den Freund gehabt haben dürfte. Beide zeugen von der Bestrebung, akademische Konventionen 
hinter sich zu lassen und einen eigenen, unmittelbaren Zugang zur Realität zu erlangen, in dem 
der malerische Blick von Freiheit, Individualität und Spontaneität geprägt ist. Wesentliche Cha-
rakteristika der beginnenden Moderne zeichnen sich auch in solchen auf den ersten Blick unspek-
takulären Ansichten ab, in denen das Motiv in den Hintergrund tritt zugunsten einer reinen Ma-
lerei. [KT]

317 
Johann sPerl 
1840 Buch bei Fürth - 1914 Bad Aibling 

Stiegenaufgang. 1872/73. 

Öl auf Leinwand, kaschiert auf Holz.
Moritz 18. Rechts unten signiert. Verso mit Etiketten 
sowie handschriftlichen Nummerierungen.  
44 x 35,5 cm (17,3 x 13,9 in).

Aufrufzeit: 11.12.2021 – ca. 15.22 h ± 20 Min. 

€ 2.500 – 3.500 
$ 2,875 – 4,025 

ProV enienZ 

 · Privatsammlung Bayern.

ausstellun g 

 · Johann Sperl (1840-1914). Gedächtnisausstellung 
zum, 150. Geburtstag, Städtische Galerie 
Rosenheim, 12.10.1990-25.11.1990, Nr. 5 (mit Abb.).

Johann Sperl und Wilhelm Leibl verbindet seit ihrer Zeit an der Münchner Akademie eine enge 
Freundschaft, die später auch ihren Ausdruck in den Wohn- und Ateliergemeinschaften im 
bayerischen Voralpenland finden wird. Beide besuchen 1864/65 die Klasse des Historienmalers 
Hermann Anschütz und suchen nach dem Abschluss des Studiums nach eigenen künstlerischen 
Wegen jenseits akademischer Traditionen, bei denen vor allem Leibl schließlich federführend 
wird. In den Sommermonaten findet sich der sogenannte Leibl-Kreis in den Ortschaften im 
Münchner Süden zusammen, 1871 in Bernried am Starnberger See, einige Zeit später in Unter-
schondorf am Ammersee. Immer wieder zieht es Leibl ins Chiemgau, wo er in den Ortschaften 
bei Rosenheim und Bad Aibling Quartier bezieht, und 1881 beschließt, sich dort niederzulassen. 
Mit Sperl mietet er 1892 ein Haus in Kutterling, wo seine berühmten Küchenszenen mit der 
Malresl, seiner Köchin und beliebtem Modell, entstehen. Die uralten Bauernhäuser üben zu der 
Zeit auf Maler der Münchner Schule wie Leibl, Defregger, Trübner und Schuch eine Faszination 
aus und bilden eine eigene Gattung der Interieurmalerei. Sperls Stiegenhaus gerät über die 
Einfachheit des Motivs zu einer Farbvariation in dunkler, intensiver Monochromie, gegen die er 
bewusst malerisch das helle Leuchten der weißen Teller platziert. In solchen Darstellungen der 
Bauernstuben drückt sich nicht zuletzt der Siegeszug des Realismus aus, der von jeglicher Pose 
und Künstlichkeit Abstand nimmt und das tatsächliche Leben der einfachen Bevölkerung in die 
Bildwürdigkeit erhebt. [KT]
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319 

Jo sePh  WoPFner 
1843 Schwaz/Tirol - 1927 München 

Blumengarten und Fischer auf der Fraueninsel. 1884. 
Öl auf Leinwand. 
Holz 151. Rechts unten signiert, datiert sowie ortsbezeichnet „Fraueninsel 84“. 
Verso auf dem Keilrahmen mit altem nummeriertem Etikett sowie  
handschriftlichen Nummerierungen. 50 x 72,8 cm (19.6 x 28.6 in).  
Wir danken den Bayerischen Staatsgemäldesammlungen München  
für die freundliche Unterstützung. 

Aufrufzeit: 11.12.2021 – ca. 15.25 h ± 20 Min. 

€ 12.000 – 15.000 
$ 13,800 – 17,250 

ProV enienZ 

 · Sammlung Abraham Adelsberger (1863-1940), Nürnberg (bis 1933) .
 · Alfred Isay (1885-1948), Köln/Amsterdam (1933 vom Vorgenannten als  
Kreditsicherung erhalten, bis mindestens 1935, wohl bis nach 1940).

 · Adolf Weinmüller, Tegernsee (bis 1942: Auktion Weinmüller, 26./27.3.1942,  
als Eigenware).

 · Heinrich Michaelis, München, im Auftrag von Reichsleiter Martin Bormann 
(1942 vom Vorgenannten für die NSDAP-Parteikanzlei erworben, verso  
mit der Inventarnr. J 1132 sowie der Nummer B 304/X).

 · Altaussee, Depot (im CCP vergebene Zugangsnummer Altaussee: 7088).
 · Central Collecting Point, München (25.10.1945-10.6.1949, verso mit der 
München-Nr. 12190).

 · Ministerpräsident Bayern (treuhänderische Verwahrung 1949-1952).
 · Treuhandverwaltung von Kulturgut beim Auswärtigen Amt der  
Bundesrepublik Deutschland (treuhänderische Verwahrung, 1952-1956).

 · Bayerische Staatsgemäldesammlungen, München (1956 aus enteignetem 
NS-Besitz an den Freistaat Bayern übereignet -2019).

 Restitution der Bayerischen Staatsgemäldesammlungen  
 an die Erben nach Alfred Isay (2019, Übergabe 2021). 

l iter atur 

 · Johannes Gramlich, „Die Zeit drängt und überall sind Schattenseiten“: Die 
Sammlung Abraham Adelsberger und das Gemälde Fischerboote bei Frauen-
chiemsse von Josef Wopfner. Erläuterung der Forschungsergebnisse und 
Restitutionsgrundlagen, in: Bayerische Staatsgemäldesammlungen (Hrsg.), 
Jahresbericht, München 2019, S. 100-111 (mit Abb.).

 · Johannes Gramlich, Begehrt, beschwiegen, belastend: die Kunst der NS-Elite, 
die Alliierten und die Bayerischen Staatsgemäldesammlungen, Wien u. a. 2021, 
S. 214 (mit Abb.), S. 336.

 · CCP München, Karteikarten zur München-Nr. 12190, 1945/49 (BArch Koblenz; 
B323/620; B323/666, B323/767).

 · Hugo Helbing, München, Sammlung A. Adelsberger, Nürnberg, Versteigerung  
in der Galerie Hugo Helbing, München, 8.10.1930, Los 188 mit Abb. Tafel 23

 · Kunsthaus Lempertz, Köln, Gemälde neuzeitlicher Meister aus drei Kölner 
Privatsammlungen, darunter Sammlung Jean Marie Heimann, Köln, sowie 
anderem Privatbesitz ; Versteigerung am 23.11.1933 (Katalog Nr. 358), Los 239

 · Münchener Kunstversteigerungshaus Adolf Weinmüller, Katalog Nr. 30: 
Antiquitäten, alte Möbel, Plastik, Gemälde alter und neuer Meister, Graphik, 
Waffen, Textilien, Ostasiatica, Versteigerung am 26./27.3.1942, Los 577  
(mit Abb. Taf. 36).  

In Deutschland nehmen derweil die Repressionen für die Familie 
Adelsberger weiter zu. Die Spielwarenfabrik muss schließen, und 
auch Abraham Adelsberger und seiner Frau bleibt bald nur noch die 
Flucht. 1939 können die beiden zu Tochter Sophie und Schwiegersohn 
Alfred Isay nach Amsterdam fliehen. Abraham Adelsberger verstirbt 
nur wenige Wochen nach der Besatzung der Niederlande durch die 
Nationalsozialisten im Mai 1940. Er muss noch miterleben, wie auch 
das Exil zur Gefahr für ihn und seine Familie wird. Alfred Isays neu 
aufgebaute Firma wird 1942 arisiert. Im Februar 1943 wird die Fami-
lie Isay-Adelsberger in die Hollandsche Schouwburg verschleppt, 
nur knapp gelingt die Freilassung. Ein halbes Jahr später folgt die 
Deportation in das Konzentrationslager Westerbork. Nur durch die 
Verbindungen des Geschäftspartners Ludwig Mengel und wohl 
durch die Zahlung einer hohen Geldsumme, konnte Alfred Isay sich 
und seine Familie erneut befreien. Untergetaucht, in Privathaushal-
ten verborgen, harren sie aus bis zum Ende der NS-Diktatur.

Dass das Gemälde der Familie unter dem Druck der NS-Verfolgung 
verloren geht, ist eindeutig. 1942 taucht das Bild wieder auf - in 
Deutschland. Es wird über das Auktionshaus Adolf Weinmüller als 
Eigenware versteigert. Es ist wohl zu vermuten, dass hierbei auch 
Kajetan Mühlmann eine Rolle spielt, dessen Dienststelle die Kunst- 

Joseph Wopfner ist neben Karl Raupp einer der Maler, deren Schaf-
fen aufs Engste mit der Landschaft und der Bevölkerung des Chiem-
sees verknüpft ist. Ein Großteil der dort entstandenen Werke Wopf-
ners zeigt die Fischer bei ihrer Arbeit, bei der die atmosphärische 
Wetterstimmung eine nicht unerhebliche Rolle spielt. Zwischen 
Idylle und Dramatik, stiller Friedlichkeit und aufgewühlter Bewegung 
fängt Wopfner die Landschaft im Wechsel der Wetterlagen, Jahres- 
und Tageszeiten ein. In friedvoller Ruhe zeigt Wopfner hier den Fi-
scher bei seiner Arbeit, vom Maler scheinbar unbeobachtet, der die 
Szene in lockeren und freien Pinselstrichen einfängt. Eingerahmt 
von den rot und gelb leuchtenden Blüten der Nachtkerzen und 
Rosen des kleinen Bauerngartens, öffnet sich der Blick über den 
ruhig daliegenden See und die in dunstigem morgendlichen Nebel 
erscheinende Bergkette. Außergewöhnlich viel Aufmerksamkeit 
widmet Wopfner hier der blühenden, sommerlichen Natur im Vor-
dergrund, deren nuancierte Grüntöne, aufgelockert durch die fri-
schen bunten Akzente der Blüten, mit der blausilbrigen Transparenz 
des Sees, der Berge und des Himmels eine idyllische Harmonie 
bilden. [KT] 

RESTITUTI O N AUS D E N BAY E RI SCH E N 
STA AT SG E M Ä LD ESA M M LU NG E N MÜ N CH E N

Prof. Dr. Bernhard Maaz, Generaldirektor der BStGS, zur Restitution 
des Gemäldes: „Jede Restitution dient der Bewusstmachung eins-
tigen Unrechts, einstiger Lebensschicksale und oft auch der Verlus-
te, Vertreibungen und Ermordungen. Dies zeigt die Rekonstruktion 
der Biografien der Familien Adelsberger und Isay im Rahmen der 
Provenienzforschung unseres Mitarbeiters Dr. Johannes Gramlich 
in eindrücklicher Weise. Die Bayerischen Staatsgemäldesammlungen 
sind froh, das Gemälde von Joseph Wopfner an die Erbengemein-
schaft nach Alfred Isay restituieren zu können“. 

Das so arkadisch und friedlich anmutende Gemälde blickt auf eine 
bewegte Geschichte zurück. Denn es stammt aus der bedeutenden 
Kunstsammlung des Nürnberger Spielwarenfabrikanten und Kunst-
sammlers Abraham Adelsberger (1863-1940), deren Schicksal bis 
heute nicht vollständig aufgeklärt werden konnte. Wie viele andere 
von der Weltwirtschaftskrise betroffen, ist Adelsberger ab dem Ende 
der 1920er Jahre gezwungen, Kredite aufzunehmen, um sein Unter-
nehmen weiterführen zu können. Seine Kunstsammlung nutzt er 
dabei als Sicherheit. Das Wopfner-Gemälde übereignet Adelsberger 
1933 seinem Schwiegersohn Alfred Isay (1885-1948) zur Sicherung 
eines solchen Kredits. Noch im selben Jahr 1933 muss Isay mit seiner 
Familie aufgrund seiner jüdischen Herkunft fliehen. Er lässt seine 
Heimatstadt Köln hinter sich und übersiedelt mit seiner Familie 
nach Amsterdam, in die vermeintliche Sicherheit. Das Gemälde 
seines Schwiegervaters nimmt er mit sich. 

und Kulturgüter der in die Niederlande geflohenen Juden beschlag-
nahmt und danach nicht selten über das Auktionshaus Adolf Wein-
müller versteigern lasst.

Auf der Auktion wird das Gemälde von Heinrich Michaelis im Auftrag 
von Martin Bormann erworben. Der „Reichsleiter“ lässt in diesen 
Jahren Kunstwerke zur Ausstattung der NSDAP-Parteigebäude zu-
sammentragen. Wopfners Gemälde ist mutmaßlich zur Ausstattung 
des Obersalzbergs vorgesehen. Für nicht weniger als 25.000 Reichs-
mark gelangt das Bild also in den Besitz der NSDAP-Parteikanzlei - 
eine nicht nur für das Jahr 1942 spektakuläre Summe. An die Wän-
de gehängt wird das Werk aber wohl nicht mehr. Im Depot 
Altaussee, wohin das Bild zum Schutz vor Bombenschäden verbracht 
wird, entdecken es bei Kriegsende die amerikanischen Militärs. Eine 
problematische Herkunft kann zu diesem Zeitpunkt noch nicht 
ermittelt werden, und so gelangt das Bild schließlich 1956 ins Eigen-
tum der Bayerischen Staatsgemäldesammlungen. Durch umfang-
reiche Forschungen, die Dr. Johannes Gramlich verantwortet, können 
die Bayerischen Staatsgemäldesammlungen schließlich die Herkunft 
des Werkes rekonstruieren. 2019 erfolgt die Rückgabe des Gemäldes 
an die Erben nach Alfred Isay - und bringt die bewegte Geschichte 
so zu einem guten Ende.(SvdL) 



32 KETTERER KUNST 33Zusätzliche Abbildungen, Videos und Vergleichsinformationen sowie tagesaktuelle Ergänzungen finden Sie unter www.kettererkunst.de

321 
hugo KauFFmann 
1844 Hamburg - 1915 Prien am Chiemsee 

Der Vorleser. 1881. 

Öl auf Holz. 
Holz 502. Links unten signiert und datiert. Verso mit 
alten nummerierten Etiketten sowie teilweise 
unleserlichem Künstlerbedarf-Stempel.  
20 x 24,8 cm (7.8 x 9.7 in). 

Aufrufzeit: 11.12.2021 – ca. 15.28 h ± 20 Min. 

€ 3.000 – 4.000 N 

$ 3,450 – 4,600 

ProV enienZ 

 · Sammlung Herz-H. (wohl Frau H. Herz, Berlin, bis 11. 
Mai 1925: Hugo Helbing, Los 149).

 · Professor Ernst Holzweissig, München (1925 vom 
Vorgenannten erworben).

 · Galerie H. Krause, Frankfurt a. Main.
 · Privatsammlung Nordrhein-Westfalen/Schweiz 
(1985 vom Vorgenannten erworben, seither in 
Familienbesitz). 

 · l iter atur 
 · Hugo Helbing, München, Ölgemälde, Aquarelle und Handzeichnungen moderner Meister aus nord- und 
süddeutschem Besitz, 11. Mai 1925, Los 149 (mit Abb. Taf. 9). 

Mit seinen launigen Wirtshausszenen bedient Hugo Kauffmann die Vorliebe für eine mit den 
Umwälzungen der Moderne aussterbende Gattung des Genrebildes. Nach dem Vorbild der alten 
niederländischen Meister, die für eine solche Motivik nach wie vor als wegweisende Begründer 
gelten - wie beispielsweise Adriaen Brouwer oder Adriaen van Ostade, die in kleinen Formaten 
wenige, typische Figuren der Trinkstuben in den Blick nehmen -, wird Kauffmann so einem 
bürgerlichen Geschmack gerecht, bei dem diese Epoche erneut hoch im Kurs steht. Wie die 
flämischen und holländischen Alten Meister fertigt auch Kauffmann, der sich 1872 im oberbay-
erischen Prien niederlässt, zur Vorbereitung zahlreiche Charakterstudienköpfe der dortigen 
ländlichen Bevölkerung, die schließlich als Typen immer wieder Eingang in seine Gemälde finden. 
Unterschiedliche Figuren einer dörflichen Gemeinschaft finden sich auch hier am Tisch vereint: 
die junge Schankmagd, im schwarzen Frack der eifrig lauschende Lehrer, der Jägersmann sowie 
rechts der eher skeptisch blickende rotnasige Wirt. Die Einrichtung mit den hölzernen, dunklen 
geschnitzten Tischen und Stühlen und den alten Butzenscheiben, durch die das Licht getrübt 
wird, tragen ebenfalls zum volkstümlichen Eindruck bei und bieten dem Maler die Möglichkeit, 
durch das frische Rot, Weiß und Blau reizvolle Farbakzente zu setzen. [KT] 

320 
Johann baPtist Wengler 
1815 St. Radegund - 1899 Aigen bei Salzburg 

Tanzendes Paar. 1861. 

Öl auf Leinwand. 
Links unten signiert und datiert.  
48 x 63 cm (18.8 x 24.8 in). 

Aufrufzeit: 11.12.2021 – ca. 15.26 h ± 20 Min. 

€ 2.000 – 3.000 
$ 2,300 – 3,450 

ProV enienZ 

 · Dorotheum Wien (in Kommission 1940, Vorbesitzer nicht ermittel-
bar; keine Einlieferung über die VUGESTA).

 · Privatsammlung Süddeutschland (seit zwei Generationen in 
Familienbesitz). 

l iter atur 

 · Dorotheum, Wien, Auktion 4.10.1940, Los 377. 

Johann Baptist Wengler spezialisiert sich nach einem Studium an der Wiener 
Akademie auf die während der Zeit des Biedermeier äußerst beliebte Genrema-
lerei. Dabei widmet er sich vor allem beschwingten Wirsthausszenen, in denen 
er die unbeschwerten Vergnügungen der volkstümlichen Landbevölkerung zeigt. 
Eines der beliebtesten Motive ist dabei das Landler-tanzende Paar, das er im 
Moment der Drehung festhält. Charakterisiert durch den heiteren Dreivierteltakt 
und die vielen Drehbewegungen und Armfiguren tanzt sich der Landler umso 
beschwingter, wenn zuvor einige Gläser Wein oder Bier genossen werden. Weng-
ler rahmt die Szene mit dem malerischen Ausblick auf das Land, umrankt von 
Weinreben, die den Ort der Vergnüglichkeit als typischen Buschenschank oder 
Heurigen charakterisieren. In der feinen, weichen Malweise und dem harmoni-
schen Kolorit verleiht Wengler der Szene einen idealisierenden Überzug, der die 
ländliche Heiterkeit bei Musik und Tanz stimmungsvoll transportiert. [KT] 
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323 
hugo KauFFmann 
1844 Hamburg - 1915 Prien am Chiemsee 

Der letzte Groschen. 1876. 

Öl auf Holz. 
Holz 305. Links unten signiert. Verso mit altem 
Etikett sowie handschriftlicher Nummerierung 
und Bezeichnung. 16,2 x 11,5 cm (6.3 x 4.5 in). 

Aufrufzeit: 11.12.2021 – ca. 15.30 h ± 20 Min. 

€ 1.800 – 2.400 N 

$ 2,070 – 2,760 

ProV enienZ 

 · Kunsthandlung Schöninger, München (verso mit 
dem Etikett).

 · Galerie Keul und Sohn, Wiesbaden.
 · Privatsammlung Nordrhein-Westfalen/Schweiz 
(1989 vom Vorgenannten erworben, seither in 
Familienbesitz). 

Neben den gefälligen und von einem humoristischen Ton geprägten Wirtshausszenen, die den 
Großteil des Schaffens von Hugo Kauffmann ausmachen, besitzt das vorliegende Gemälde selte-
nen Status. Der alte Mann in der zerschlissenen und geflickten Kleidung, der sein weniges Hab 
und Gut in den Taschen bei sich trägt, hat sich in der Ecke der Wirtsstube niedergelassen, wo sein 
letztes Geld für einen Krug Bier dahingeht. Das Wirtshaus als Treffpunkt sämtlicher Schichten, 
Geschlechter und Altersstufen dient Kauffmann als zentrales Motivrepertoire, wobei jedoch 
selten sozialkritische Töne angeschlagen werden. Auch die Figur des armen Vagabunden verrät 
wenig über gesellschaftliche Zusammenhänge; in der Geste der ausgestreckten Hand gelingt 
Kauffmann allerdings wieder auf geschickte Weise eine emotionale Einbindung des Betrachters, 
an dessen Mitleid appelliert werden soll. Für die Genremalerei ist bis ins 19. Jahrhundert die nie-
derländische Schule maßgeblich, wie sie Kauffmann beispielsweise in Gemälden Adriaen Brouwers 
in der Alten Pinakothek in München gesehen haben dürfte. Dessen streitende, raufende und sich 
auch sonst auf jede erdenkliche Art daneben benehmenden Bauern im Wirtshaus dienen immer 
auch zu einer Reflexion des eigenen Verhaltens als einem der zentralen Wirkmechanismen des 
Genrebildes. [KT] 

322 
hugo KauFFmann 
1844 Hamburg - 1915 Prien am Chiemsee 

Postillon und schlafendes Mädel. 1887. 

Öl auf Holz. 
Holz 730. Links unten signiert und datiert. Verso mit 
altem nummerierten Etikett.
 37,5 x 46,5 cm (14.7 x 18.3 in). 

Aufrufzeit: 11.12.2021 – ca. 15.29 h ± 20 Min. 

€ 3.500 – 4.500 N 

$ 4,025 – 5,175 

ProV enienZ 

 · Galerie Keul und Sohn, Wiesbaden.
 · Privatsammlung Nordrhein-Westfalen/Schweiz 
(1988 vom Vorgenannten erworben, seither in 
Familienbesitz). 

Hugo Kauffmann widmet sich in zahlreichen Motiven dem ländlichen Genrebild, in dem er die 
Typen der dörflichen Bevölkerung in immer neuen Szenen auf die Bühne bringt. Der Ort des 
Geschehens ist dabei zumeist das Interieur der Wirtsstube, zentrale Begegnungsstätte einer 
solchen kleinen, einfachen und unhierarchischen Gesellschaft. Kauffmann zeigt oftmals anek-
dotisch-humoristische Episoden, die von seinem erzählerischen und menschliches Verhalten 
genau beobachtenden Talent zeugen. In unserem Gemälde ist die junge Magd im einfachen 
Kleid über ihrer Strickarbeit am warmen Kachelofen eingenickt. Gegenüber der schläfrigen 
Ruhe des Mädchens wird die Eile des Postboten spürbar: die Tür halboffen, die Gerte zum 
Antreiben der Pferde an die Bank gelehnt, setzt er das Posthorn an, dessen gewiss bereits 
draußen erklungenen Ton die Schlafende wohl überhört hat. So erzeugt Kauffmann geschickt 
eine erzählerische Dramaturgie, die die dargestellte Szene in der Fantasie des Betrachters in 
Gang setzt und den Figuren eine außergewöhnliche Lebendigkeit verleiht. [KT] 
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325 
Johann sPerl 
1840 Buch bei Fürth - 1914 Bad Aibling 

Der Liebesbrief. Um 1885. 

Öl auf Holz. 
Rechts unten signiert. Verso mit Etikett des 
Malereibedarfs „Winsor & Newton“. 
21,7 x 16,2 cm (8.5 x 6.3 in). 

Aufrufzeit: 11.12.2021 – ca. 15.33 h ± 20 Min. 

€ 6.000 – 8.000 
$ 6,900 – 9,200 

ProV enienZ 

 · Gailer Fine Art, Chiemsee.
 · Privatsammlung Bayern  
(vom Vorgenannten erworben). 

1865 tritt Johann Sperl in die Akademie in München ein, wo er seine Studien in der Meisterklasse des 
renommierten Historienmalers Karl Theodor von Piloty abschließt. Er widmet sich anschließend vor 
allem ländlichen Darstellungen des Volkslebens mit Sujets, die stets auch einen anekdotischen und 
erzählerischen Gehalt bergen. Einfache Begebenheiten wie Taufe, Hochzeit, Kirchgang oder auch Tanz 
und Geselligkeit schildert er zwischen realistischer Beobachtung und malerisch-pittoresker Ausschmü-
ckung. Sein Interesse für das einfache Landleben vervollständigt er mit Motiven der Bauernhäuser und 
blühenden Obst- und Blumengärten, die eine harmonische Üppigkeit und friedvolle Ursprünglichkeit 
ausdrücken. Mit seinem guten Freund und Malerkollegen Wilhelm Leibl hält er sich wiederholte Male 
im bayerischen Oberland auf, bis er schließlich 1884 zu diesem nach Bad Aibling zieht. In dessen Atelier 
entstehen einige der letzten charakteristischen Genrestücke, bevor sich Sperl mehr und mehr der Land-
schaftsmalerei zuwendet. Hier nimmt er sich den über den Liebesbrief gebeugten jungen Frauen an, ein 
Motiv mit langer malerischer Tradition. Besonderes Augenmerk legt er dabei auf die nuancierte Model-
lierung der Szene durch das durch die Fenster einfallende Licht, das zusammen mit den pastelligen und 
hellen Farben der Schürzen und Kleider der Frauen und ihrem gesund-rosigen Teint zum harmonischen 
Kolorit beiträgt. [KT] 

324 
eDuarD Von 
grütZner 
1846 Großkarlowitz/Schlesien - 1925 München 

Der Kellermeister. 1897. 

Öl auf Leinwand. 
Balogh 118. Rechts unten signiert und datiert. 
Verso auf dem Keilrahmen mit Wappenstempel „N 
/ G / M“. 46 x 35,5 cm (18.1 x 13.9 in). 

Aufrufzeit: 11.12.2021 – ca. 15.32 h ± 20 Min. 

€ 5.000 – 7.000 N 

$ 5,750 – 8,050 

ProV enienZ 

 · Galerie Keul und Sohn, Wiesbaden.
 · Privatsammlung Nordrhein-Westfalen/Schweiz 
(1986 vom Vorgenannten erworben, seither in 
Familienbesitz). 

Neben großformatigen, mehrfigurigen Szenen entstehen im Œuvre von Eduard von Grützner 
zahlreiche kleinere Gemälde, die mit physiognomischer, materialrealistischer und psychologisch 
beobachtender Genauigkeit eine Einzelfigur in den Blick nehmen. Dabei zeigt Grützner zumeist 
den Moment der „Verkostung“ der im Rahmen des klösterlichen Lebens hergestellten alkoholischen 
Erzeugnisse. Von berauschter Verzückung, seliger Zufriedenheit bis zu melancholischem Sinnieren 
über dem Inhalt des Glases – in diesem Fall ein helles, an Apfelwein erinnerndes Getränk – schil-
dert Grützner in der Mimik der Mönche dessen Effekt. Trotz des akribischen Detailrealismus be-
schränken sich seine Darstellungen jedoch nicht auf diesen rein beschreibenden Aspekt. In ihnen 
findet sich die zutiefst menschliche Beobachtung von kleinen – verzeihlichen – Lastern, Genuss- 
und Sinnenfreude, die einem spirituell-vergeistigten Lebensentwurf nicht entgegenstehen, sondern 
diesen bereichern und ergänzen. 1865 tritt Eduard von Grützner in die Malklasse von Hermann 
Anschütz an der Akademie der Bildenden Künste in München ein. Rat und Anregung erfährt er 
auch durch Carl Theodor von Piloty, ebenfalls wie Anschütz Historienmaler und einem feinmale-
rischen Detailrealismus verpflichtet, in dessen Klasse an der Akademie Grützner 1867 aufgenom-
men wird. Bereits in Grützners Studienzeit klingt mit dem Gemälde „Im Klosterkeller“ die künfti-
ge Thematik seiner Arbeiten an, womit er gewissermaßen das Genre der klösterlichen 
Trinkgemälde aus der Taufe hebt. In der nachfolgenden Zeit spezialisiert sich Grützner mit großem 
Erfolg auf die Darstellung dieses durchaus weltlichen Aspekts des geistlichen Lebens. [KT] 
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328 
JosePh WoPFner 
1843 Schwaz/Tirol - 1927 München 

Am Chiemseeufer. 1890/1895. 

Öl auf Leinwand, kaschiert auf Malkarton. 
Holz 278. Rechts unten signiert. Verso handschrift-
lich bezeichnet und nummeriert sowie mit 
Stempel. 32,5 x 42,7 cm (12.7 x 16.8 in). 

Aufrufzeit: 11.12.2021 – ca. 15.37 h ± 20 Min. 

€ 5.000 – 7.000 
$ 5,750 – 8,050 

ProV enienZ 

 · Privatbesitz, Schweiz
 · Emmy Krüger (Opernsängerin, 1886-1976), 
München (1934 als Geschenk von Vorgenannter 
erworben, verso mit handschriftlichem Vermerk).

 · Privatsammlung Süddeutschland. 

Mit seinem ersten sommerlichen Aufenthalt am Chiemsee nach dem Abschluss seines Studiums 
an der Münchner Akademie 1872 beginnt für Joseph Wopfner die Auseinandersetzung mit der 
malerischen oberbayerischen Landschaft und den dort lebenden Fischern, Handwekern und 
Bauern, die er in zahlreichen Motiven in immer neuer Variation festhält. Für sein Motiv der Chiem-
seefischer wird Joseph Wopfner ab den 1880er Jahren berühmt, was ihm zusammen mit seinem 
Kollegen Karl Raupp den Beinamen „Chiemseemaler“ einbringt. Dort hatte sich in den Sommer-
monaten um Karl Raupp eine Malerkolonie gegründet, die ihre Motive in der näheren Umgebung 
entdeckten und unter freiem Himmel zu malen begannen. Besonders aufschlussreich sind in 
dieser Annäherung die Skizzenbücher, angefüllt mit Detailstudien und größer gefassten Land-
schaftseindrücken sowie die vor dem Motiv entstandenen Ölstudien. Einen freien, spontanen 
Charakter weisen auch seine Gemälde auf, in denen die Unmittelbarkeit und Frische des Natur-
eindrucks bewahrt bleibt. Dazu gehört auch die atmosphärische Darstellung der Wetterphäno-
mene: In der Ferne zeigt Wopfner die blauverschatteten Berge mit abziehenden Regenwolken, 
neben denen der Himmel aufzuklaren beginnt und das helle sommerliche Licht hervordringt. In 
lockerem Duktus entsteht der Eindruck einer sich wandelnden, lebendigen Natur, in die auch der 
Mensch harmonisch eingebunden ist. [KT] 

326 
JoseF Wenglein 
1845 München - 1919 Bad Tölz 

Herbstliche Landschaft mit Jägern 
im Dachauer Moos. Um 1890. 

Öl auf Leinwand. 
Rechts unten signiert. Verso auf dem Keilrahmen 
handschriftlich nummeriert und bezeichnet sowie 
mit altem Etikett.  
49 x 67 cm (19.2 x 26.3 in). 

Aufrufzeit: 11.12.2021 – ca. 15.34 h ± 20 Min. 

€ 2.500 – 3.500 
$ 2,875 – 4,025 

ProV enienZ 

 · Sammlung Richard Braun, München (bis 1901: E.A. 
Fleischmann’s Hofkunsthandlung).

 · Privatsammlung Baden-Württemberg (seit 2002). 

l iter atur 

 · E.A. Fleischmann’s Hofkunsthandlung, München, 
Katalog der Gemälde-Sammlung Herrn Richard 
Braun in München, Auktion 29.3.1901, Los 17 (mit 
Abb.). 

327 
hermann baisCh 
1846 Dresden - 1894 Karlsruhe 

Weidetiere in Flusslandschaft.  
Wohl 1883. 

Öl auf Leinwand. 
Rechts unten signiert. Verso auf dem Keilrahmen 
handschriftlich nummeriert und mit dem 
Künstlernamen bezeichnet.  
36,5 x 56 cm (14.3 x 22 in). 

Aufrufzeit: 11.12.2021 – ca. 15.36 h ± 20 Min. 

€ 2.000 – 3.000 
$ 2,300 – 3,450 

ProV enienZ 

 · Kunsthandel Sturm, München.
 · Privatsammlung Baden-Württemberg (1990 vom 
Vorgenannten erworben). 

Als Schüler von Adolf Heinrich Lier an der Münchner Kunstakademie nimmt die Freilichtmalerei 
im Werk von Josef Wenglein einen hohen Stellenwert ein bei der Suche nach Motiven und dem 
Festhalten eines atmosphärischen Eindrucks. Es entstehen Gemälde der Isargegenden zu unter-
schiedlichen Tages- und Jahreszeiten, der weiten Landschaft im Dachauer Moos und vor allem 
der Gegend um Bad Tölz, wo sich Wenglein schließlich niederlässt. Klassische Kompositionssche-
mata lösen sich durch solche direkten Begegnungen mit der Natur mehr und mehr auf, es zeigt 
sich eine Unmittelbarkeit des Eindrucks und eine Lockerheit im Umgang mit der Natur, die oftmals 
in sehr individuellen Bildausschnitten eingefangen wird. 1883 wird Wenglein schließlich zum 
Professor an der Akademie der Bildenden Künste ernannt, was seinen Status als einer der letzten 
bedeutenden Landschaftsmaler der Münchner Schule unterstreicht. Etliche seiner Werke befinden 
sich in der Sammlung der Städtischen Galerie im Lenbachhaus sowie in der Neuen Pinakothek in 
München. [KT] 
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330 
heinriCh Von Zügel 
1850 Murrhardt - 1941 München 

Hirte mit Jungrindern. 1910. 

Öl auf Leinwand. 
Rechts unten signiert und datiert. Verso auf der 
Leinwand sowie auf dem Keilrahmen handschriftlich 
bezeichnet, dort ebenso handschriftlich nummeriert 
sowie mit typographisch nummeriertem Etikett.  
71 x 100,5 cm (27.9 x 39.5 in). 

Aufrufzeit: 11.12.2021 – ca. 15.40 h ± 20 Min. 

€ 7.000 – 9.000 
$ 8,050 – 10,350 

ProV enienZ 

 · Privatbesitz Nordrhein-Westfalen. 

Um 1894 beginnt Zügel, das „Malerparadies“ um das kleine am Altrhein gelegene Fischerdorf 
Wörth in der Nähe von Karlsruhe für sich zu entdecken, wo er in seiner mehr als 20-jährigen 
Lehrtätigkeit an der Karlsruher und Münchner Kunstakademie mit seinen Studenten, der so-
genannten „Zügelschule“, in den Sommermonaten zahlreiche impressionistisch gemalte Land-
schaften und Tierbilder schafft. Ein Motiv, das er in immer neuen Variationen gestaltet, ist 
dabei das des Hütejungen, der eine Gruppe Rinder vor sich her treibt und die direkt auf die 
Betrachter:innen zustreben. Breite Pinselstriche und pastoser Farbauftrag schaffen ein male-
risches Äquivalent zur Kraft und Schwere der Rinder, die der sie begleitende Hütejunge zu 
bändigen hat. In den Rheinauen kann er dieses Schauspiel immer wieder beobachten und in 
schnellem, pastosen Duktus auf die Leinwand bannen. Dazu greifen Zügel und seine Schüler 
auf die Dienste der sogenannten „Malbuben“ zurück, die ihnen die Tiere zum Modellstehen 
halten, die Malutensilien nachtragen oder selbst Modell stehen, woraus in der Wörther Jugend 
ein richtiggehendes Gewerbe entsteht. Stärkste Einnahmequelle der Bevölkerung ist allerdings 
die Vermietung der Tiermodelle – schön gemusterte Tiere oder besonders brave „Modellkühe“ 
hatten natürlich ihren Preis. Nach 1900 wendet sich Zügel vollends der Plein-air-Malerei zu, 
woraufhin seine Werke zusehends an Schwung und Dynamik gewinnen. [KT] 

329 
heinriCh Von Zügel 
1850 Murrhardt - 1941 München 

Schafherde am Bach im Baumschatten. 
1897. 

Öl auf Leinwand. 
Diem 188. Rechts unten signiert. Verso auf dem 
Keilrahmen handschriftlich bezeichnet. 35 x 46,5 cm 
(13.7 x 18.3 in). 

Aufrufzeit: 11.12.2021 – ca. 15.38 h ± 20 Min. 

€ 4.000 – 6.000 
$ 4,600 – 6,900 

ProV enienZ 

 · Gemäldekabinett Unger, München.
 · Privatsammlung Baden-Württemberg (1976 vom 
Vorgenannten erworben). 

In immer neuen Variationen gelingt es Heinrich von Zügel, seinem zentralen Motiv der Schaf-
herde neue Facetten abzugewinnen. Unter dem in impressionistischer Lockerheit gegebenen 
Buschwerk zeigt er die sich zu dem kleinen Bachlauf bewegenden Tiere. Dabei weicht Zügel 
von der noch zu Beginn seines Schaffens realistisch-beschreibenden Malweise ab und zeigt 
eine erstaunliche malerische Freiheit, die sich in den breiten, mit Pinsel und Malmesser auf-
getragenen pastosen Farbstrichen, aufgelockert durch kleinere Tupfen, ausdrückt. In das ab-
getönte Weiß des Fells der Tiere mischen sich Grün- und Gelbtöne, ganz eingetaucht in das 
Licht- und Schattenspiel unter den niedrichen Sträuchern lösen sich die Formen auf in ein 
flirrendes, sommerliches Farbenspiel. Das Motiv der Tierherde auf der Weide dient Zügel in 
dem Gemälde nur mehr als Vorwand, eine lichterfüllte Farbharmonie reiner Malerei zur Lein-
wand zu bringen. [KT] 



42 KETTERER KUNST 43Zusätzliche Abbildungen, Videos und Vergleichsinformationen sowie tagesaktuelle Ergänzungen finden Sie unter www.kettererkunst.de

332 
FranZ Von  
DeFregger 
1835 Stronach/Tirol - 1921 München 

Mädchenporträt. Nach 1900. 

Öl auf Holz.
Defregger S. 378. Links oben signiert.  
16 x 12 cm (6,2 x 4,7 in).

Aufrufzeit: 11.12.2021 – ca. 15.42 h ± 20 Min. 

€ 4.000 – 6.000 
$ 4,600 – 6,900 

ProV enienZ 

 · Privatsammlung Niedersachsen

Im umfangreichen Oeuvre von Franz von Defregger zählen besonders die Mädchenporträts zu 
den beliebtesten Motiven. Am bekanntesten sind darunter wohl die sogenannten „Dirndln“, 
Bildnisse der Tiroler Landmädchen in typischer Tracht von gesunder Frische und einfacher Schön-
heit, die hoch im Kurs seiner großbürgerlichen Käuferschaft stehen. Etliche dieser Bildnisse gehen 
zurück auf seine Aufenthalte in Bozen ab 1872, wo er sich eine Villa mit Atelier bauen lässt und 
Frühling und Herbst dort verbringt. Defreggers malerische Laufbahn beginnt in Innsbruck in Tirol 
und führt in den 1860er Jahren über die Münchner Akademie nach Paris und schließlich in die 
Historienklasse Karl von Pilotys, in der er 1867-70 sein Studium beendet. In kurzer Zeit sehr erfolg-
reich, wird er 1878 selbst von König Ludwig II. zum Professor für Historienmalerei der Münchner 
Akademie ernannt. Akademische Anmutung wohnt auch unserem Mädchenporträt inne. Ihr ge-
löstes, die Schulterpartie umschmeichelndes Haar, sowie das elegant um die nackte Brust dra-
pierte rote Tuch legen die Vermutung nahe, dass es sich hierbei um ein Aktmodell handeln 
könnte, deren sanfte Schönheit Defreggers zu einem Porträt anregte. Die charakteristischen er-
digen, dunklen Töne Defreggers orientieren sich dabei an alten Meistern und verweisen auf Gi-
orgione und Tizian, die in ihren Venusdarstellungen gerne auf den harmonischen Klang von mil-
chiger Haut und rotem Tuch zurückgriffen. [KT]

331 
FranZ Von  
DeFregger 
1835 Stronach/Tirol - 1921 München 

Schulbub mit großem roten Schirm. 
1901. 

Öl auf Leinwand. 
Defregger 12347. Rechts unten signiert und datiert. 
Verso auf dem Keilrahmen mit neuerem, 
typografisch bezeichnetem Etikett.  
36,5 x 24,5 cm (14.3 x 9.6 in). 

Aufrufzeit: 11.12.2021 – ca. 15.41 h ± 20 Min. 

€ 3.000 – 4.000 
$ 3,450 – 4,600 

ProV enienZ 

 · Christie’s, London, German and Austrian Art, 
Auktion 13.10.1994, Lot 29 (mit Abb.).

 · Privatsammlung Süddeutschland.
 · Privatsammlung Süddeutschland (erworben 
2017). 

ausstellun g 

 · Defregger II, Städtische Galerie Rosenheim, 
1.3.-14.4.1991, Kat.-Nr. 134. 

Neben den Genreszenen der Tiroler und oberbayerischen Landbevölkerung 
stehen gleichbedeutend die zahlreichen Typenbildnisse und vor allem die 
Porträts, die geradezu einen Schwerpunkt im Werk Defreggers bilden. 
Dabei versteht er es auf beeindruckende Weise, Charakterköpfe voll ma-
lerischer Kraft zu gestalten, am bekanntesten sind darunter wohl die 
Kopfbildnisse junger Frauen, den sogenannten „Dirndln“. Auch seine ei-
gene Familie dient ihm vor allem für Kinderporträts als beliebtes Modell. 
Defregger hatte die Wirtstocher Anna Müller 1872 geheiratet und mit ihr 
fünf Söhne Robert, Hermann, Franz, Hans und Friedrich sowie zwei Töch-
ter Hermine und Emma bekommen, die jedoch beide im Kindesalter 
verstarben. Von seinen Söhnen entstehen einfühlsame Bildnisse, die durch 
ihre Natürlichkeit und Intimität eine besondere Seite im Schaffen Defreg-
gers zeigen. Besonders in den Kinderporträts zeigt sich Defreggers Ver-
mögen, in toniger Modulation das frische Inkarnat des kleinen Jungen zu 
erfassen, wobei er in dem von ihm bevorzugten Farbspektrum der erdigen 
Braun- und Rottöne bleibt. Mit klarem, unverstelltem Blick wendet der 

kleine Bub das Gesicht gen Betrachter:in, den braunen Ranzen auf dem 
Rücken und den viel zu großen Erwachsenenschirm stolz im Arm. Eine 
feine psychologische Beobachtungsgabe und treffende Charakterisie-
rungskunst machen Defregger zu einem großartigen Porträtisten, dessen 
Bildnisse sich schon beim zeitgenössischen Publikum größter Beliebtheit 
erfreuen und ihn zu einem der wichtigsten Vertreter der Münchner Schu-
le der zweiten Hälfte des 19. Jahrhunderts machen. Defregger wächst 
auf dem Hof seiner Eltern in Stronach im Pustertal auf. Seine malerische 
Laufbahn beginnt in Innsbruck und führt in den 1860er Jahren über die 
Münchner Akademie nach Paris und schließlich in die Historienklasse Karl 
von Pilotys, in der er 1867-1870 sein Studium beendet. In kurzer Zeit sehr 
erfolgreich, wird er 1878 selbst von König Ludwig II. zum Professor für 
Historienmalerei der Münchner Akademie ernannt. Neben diesen Erfolgen 
sind die 1880er und die frühen 1890er Jahre die Zeit der Typenbildnisse 
und Porträts, in denen Defregger im Laufe der Zeit zu immer größerer 
Ausdruckskraft und technischer Qualität gelangt. [KT] 
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334 
heinriCh Von Zügel 
1850 Murrhardt - 1941 München 

Weidende Schnucken in sonniger Heide. 
1901/1904. 

Öl auf Leinwand. 
Diem 570. Rechts unten signiert. Verso auf dem 
Keilrahmen handschriftlich nummeriert sowie mit 
alten Etiketten. 54 x 80,5 cm (21.2 x 31.6 in). 

Aufrufzeit: 11.12.2021 – ca. 15.45 h ± 20 Min. 

€ 4.000 – 6.000 
$ 4,600 – 6,900 

ProV enienZ 

 · Galerie Commeter, Hamburg (verso mit dem Etikett).
 · Privatsammlung Baden-Württemberg. 

Außergewöhnlich koloristisch zeigt Heinrich von Zügel hier eine Heidelandschaft mit der für 
die Gegend um Lüneburg so typischen Rasse der Heidschnucken. Zwischen 1901-1904 verbringt 
Zügel immer wieder die Sommer in Bispingen bei Lüneburg. Dabei bleibt er zwar, selbst Sohn 
eines Schafhalters, seinem bevorzugten Motiv treu. Das besondere Aussehen der norddeut-
schen Schafrasse jedoch erlaubt ihm neue farbgestalterische Wege. Das graue Fell der Tiere 
akzentuiert er mit hell- und dunkelblauen Farbstrichen, dazu kommen gelbliche und violette 
Nuancen, die den purpurnen Ton des Heidekrautes aufnehmen. Die dunklen schwarzen 
Köpfchen der Tiere dienen ebenfalls als kraftvolle Akzente, die die Modellierung der Bildfläche 
in kontrastreichem Hell-Dunkel lebendig erscheinen lassen. Durch den bis an den oberen 
Bildrand reichenden Horizont verwandelt Zügel die Landschaft so in ein koloristisches Erleb-
nis reiner Malerei, hinter dem das Motiv zurückzutreten scheint. [KT] 

333 
heinriCh Von Zügel 
1850 Murrhardt - 1941 München 

Kühe und Schafe am Gatter. 1897. 

Öl auf Leinwand. 
Rechts unten signiert und datiert. Verso auf dem 
Keilrahmen handschriftlich bezeichnet.  
45 x 62 cm (17.7 x 24.4 in). 

Aufrufzeit: 11.12.2021 – ca. 15.44 h ± 20 Min. 

€ 4.000 – 6.000 
$ 4,600 – 6,900 

Zu Beginn des Schaffens von Heinrich von Zügel steht die Tierdarstellung im Zentrum. Seine 
Motive findet er insbesondere in den 1880er Jahren in den im Dachauer Moos weidenden 
Schafherden, die er – selbst Sohn eines Schäfers – in immer neuen Kompositionen in ihrer 
Eigenart und Anatomie beschreibt. In den 1890er Jahren macht sich im Werk Zügels eine 
Hinwendung zum landschaftlichen Aspekt in seinen Tiergemälden bemerkbar. Eine Einladung 
des Tiermalers Johan de Haas hatte ihn nach Holland und Belgien geführt, wo er sich eine 
den Bildraum ausfüllende Transparenz und Helligkeit des Lichts aneignet. Ein wichtiger Ort 
des Schaffens ist ab 1894 das kleine Fischerdorf Wörth, an dem er anschließend während 
seiner Zeit als Professor in Karlsruhe, aber auch an der Münchner Akademie im Sommer mit 
seinen Studierenden die „Zügel-Schule“ begründet. Nach einem Aufenthalt auf der Elbinsel 
Finkenwerder findet man Zügel immer wieder auf der Rauen Alb bei Böttingen, Weisenstein 
und auf der Lützelalp, weitere Reisen führen ihn in die Lüneburger Heide, nach Südtirol und 
schließlich für kurze Zeit nach England, wo überall Tiergemälde entstehen. Aufenthalte in der 
Steiermark lassen in wenigen Gemälden eine hochalpine, karge Landschaft auftauchen, durch 
deren hochgezogenen Horizont jedoch der Fokus auf den auf die Weide drängenden Rindern 
und Schafen gewahrt bleibt. [KT] 
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336 
heinriCh Von Zügel 
1850 Murrhardt - 1941 München 

Kühe vor dem Stall. 1920. 

Öl auf Leinwand. 
Diem 929. Rechts unten signiert.  
35,5 x 46,5 cm (13.9 x 18.3 in). 

Aufrufzeit: 11.12.2021 – ca. 15.48 h ± 20 Min. 

€ 4.000 – 6.000 
$ 4,600 – 6,900 

ProV enienZ 

 · Privatbesitz Nordrhein-Westfalen.

1869 kommt Heinrich von Zügel nach München und besucht die aufsehenerregende interna-
tionale Ausstellung im Glaspalast, auf der unter anderem Gustave Courbet und Constant 
Troyon als bedeutende Vertreter eines neuen Realismus gefeiert werden. Vor allem die Tier-
malerei Anton Braiths wird vor diesen neuen Einflüssen für ihn zum Vorbild, dessen Nachfol-
ge als erfolgreichster deutscher Tiermaler er schließlich antreten wird. Mit seinen ländlichen 
Tiermotiven kann sich Zügel schnell bei der Käuferschaft etablieren. Zusehends befreien sich 
seine Motive von genrehafter Verengung. In den Fokus rückt vielmehr ein Realismus, der sich 
nicht nur auf die genaue Wiedergabe von Details und Stofflichkeit wie beispielsweise der 
genauen Darstellung des Tierfells konzentriert. In seinen Darstellungen gelingt es Zügel, eine 
überzeugende Authentizität herzustellen, indem er die Bewegungen der Tiere und ihre Reak-
tionen auf die jeweilige Situation genau beobachtet und natürlich wiedergibt. [KT]

335 
anton braith 
1836 Biberach an der Riss - 1905 Biberach an der Riss 

Kühe am Seeufer. 1889. 

Öl auf Leinwand. 
Rechts unten signiert und datiert sowie ortsbe-
zeichnet „München“. Verso auf dem Keilrahmen 
handschriftlich nummeriert sowie mit altem 
Etikett. 
 50,5 x 77 cm (19.8 x 30.3 in).  
Wir danken Frau Dr. Judith Bihr, Museum Biberach, 
für die freundliche wissenschaftliche Beratung. 

Aufrufzeit: 11.12.2021 – ca. 15.46 h ± 20 Min. 

€ 3.000 – 4.000 
$ 3,450 – 4,600 

ProV enienZ 

 · Neumeister, München, Auktion 29.6.1994, Los 475 
(mit Abb.).

 · Privatsammlung Baden-Württemberg (1994 vom 
Vorgenannten erworben). 

In warmes Licht getaucht posieren an der Uferlandschaft weiße bis dunkelbraune Kühe. Nah 
beieinanderstehend genießen sie ihre Gemeinschaft. Nicht nur mit den Tieren, sondern auch 
durch die Beleuchtung der Landschaft ist eine intime Atmosphäre geschaffen. Ist die Uferland-
schaft im Vordergrund detailliert wiedergegeben, so erscheinen das Boot und der See mit dem 
gegenüberliegenden Ufer nur noch angedeutet. Die dichte Wolkendecke hinterfängt die Szene 
und richtet zusammen mit dem Sonnenlicht den Fokus auf die Kühe. Die Auseinandersetzung mit 
dem Licht beginnt Anton Braith nach seinen Italienreisen 1884 und 1889, wodurch sich die Farb-
palette in seinen Werken deutlich aufhellt. Braith gilt als der bedeutendste Tiermaler der Münch-
ner Schule, dessen Werke die ersten Schritte in Richtung Impressionismus markieren. Gerade der 
Stil der Wolken bei „Kühe am Seeufer“ deutet auf eine veränderte Naturbeobachtung und eine 
freiere Behandlung der Farben als bei seinen Kollegen hin. [HO] 
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338 
Wilhelm busCh 
1832 Wiedensahl bei Hannover - 1908 Mechtshausen 
bei Seesen/Harz 

Sogenannte Arbeitspause (Der 
schmerzende Daumen). 1874-1893. 

Öl auf Papier, kaschiert auf Holz. 
Gmelin 250. Links oben signiert. Verso mit Etikett 
der Echtheitsbestätigung Otto Nöldekes vom 20. 
April 1922. 19,5 x 15 cm (7.6 x 5.9 in). 

Aufrufzeit: 11.12.2021 – ca. 15.50 h ± 20 Min. 

€ 6.000 – 8.000 N 

$ 6,900 – 9,200 

ProV enienZ 

 · Aus dem Nachlass des Künstlers.
 · Sammlung Otto Nöldeke, Lüthorst (Neffe des 
Künstlers, 1922).

 · Privatsammlung Süddeutschland.
 · Privatsammlung Nordrhein-Westfalen/Schweiz 
(ca. 1998 vom Vorgenannten erworben, seither in 
Familienbesitz). 

337 
Wilhelm busCh 
1832 Wiedensahl bei Hannover - 1908 Mechtshausen 
bei Seesen/Harz 

Alte Frau mit zerbrochenem Krug. 
1874. 

Öl auf Holz. 
Gmelin 138. Rechts oben signiert. Verso mit alten 
nummerierten Etiketten sowie handschriftlich 
nummeriert und bezeichnet.  
38 x 22,5 cm (14.9 x 8.8 in). 

Aufrufzeit: 11.12.2021 – ca. 15.49 h ± 20 Min. 

€ 7.000 – 9.000 N 

$ 8,050 – 10,350 

ProV enienZ 

 · Galerie Heinemann, München (verso mit dem 
Etikett).

 · Galerie Rosenbach, Hannover.
 · Privatsammlung Nordrhein-Westfalen/Schweiz 
(1984 beim Vorgenannten erworben, seither in 
Familienbesitz). 

l iter atur 

 · Neues Wilhelm-Busch-Album. Heiteres und 
Ernstes aus seiner Lebenswerkstatt, hrsg. von 
Otto Nöldeke, Berlin 1938, S. 348-349.

 · Friedrich Möbius, Wilhelm Busch als bildender 
Künstler des 19. Jahrhunderts, in: Wilhelm Busch, 
Summa Summarum, hrsg. von Friedrich Möbius 
und Wolfgang Teichmann, Berlin 1973 (mit Abb. S. 
160).

 · Auktionshaus Lempertz, Köln, Auktion Nov. 1976, 
Nr. 711 (mit Abb.). 

Wilhelm Busch dürfte den meisten vor allem als Zeichner bekannt sein, der mit spitzer Feder die 
kleinen Schwächen, Eigenarten und Bosheiten des menschlichen Wesens erkundet. Dabei ringt 
Busch Zeit seines Lebens mit dem eigenen Selbstverständnis als Maler. Neben zahlreichen Land-
schaften entstehen auch kleinere genre-artige Szenen, die seine Bewunderung der holländischen 
Schule verraten. Es ist die bäuerlich-dörfliche Umgebung, die Busch zum Gegenstand seiner meist 
kleinformatigen Ölgemälde macht. In den Genreszenen orientiert er sich an den niederländischen 
Vorbildern des 17. Jahrhunderts, vor allem an Adriaen van Ostade und Adriaen Brouwer. Solche 
Genreszenen erlauben dabei eine Darstellung des Einfachen und Niederen, als zutiefst mensch-
liche Seite. In Buschs zeichnerisch-erzählerischem Werk folgt auf Fehlverhalten und Missgeschicke 
oft die Schadenfreude. Mitleid dagegen ruft die alte, ärmlich gekleidete Frau hervor, deren einfa-
cher Tonkrug zerbrochen ist und die sich klagend direkt an die Betrachter:innen wendet. Die To-
nigkeit seiner Malerei und der spontane Pinselduktus ergeben eine Dichte der Atmosphäre, wie 
man sie eigentlich im kleinen Format nicht vermutet. Gerade die dunkle Tonalität macht deutlich, 
dass sie Busch hier nicht einer gefälligen oder humoristischen Ästhetik bedient, sondern hinter 
Motiv und formaler Ausführung auf die Menschlichkeit der Betrachter:innen abzielt. [KT] 
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340 
anDreas aChenbaCh 
1815 Kassel - 1910 Düsseldorf 

Abendstimmung an der griechischen 
Küste. 1868. 

Öl auf Holz. 
Links unten signiert und datiert. Verso mit typografisch 
nummeriertem Etikett. 51,3 x 78,5 cm (20.1 x 30.9 in).  
Wir danken der Galerie Paffrath, Düsseldorf, für die 
freundliche Auskunft. 

Aufrufzeit: 11.12.2021 – ca. 15.53 h ± 20 Min. 

€ 8.000 – 10.000 
$ 9,200 – 11,500 

ProV enienZ 

 · Kunsthaus Bühler, Stuttgart.
 · Privatsammlung Baden-Württemberg (1988 vom 
Vorgenannten erworben). 

Das gleißende Sonnenlicht, das sich seinen Weg durch die dunkle Wolkenformation bahnt 
und langsam die Oberhand zu gewinnen scheint, taucht die Küstenszenerie in eine beinahe 
mystische Atmosphäre. Je nach externem Lichteinfall variiert die Stimmung des Gemäldes 
zwischen bedrohlicher Düsterheit und verträumter Melancholie. Andreas Achenbach findet 
gekonnt eine sowohl kompositorische als auch stimmungsvolle Ausgewogenheit und zieht 
auch mit einer hohen, jedoch glaubwürdigen Emotionshaftigkeit die Betrachter:innen in 
seinen Bann. Mensch und Natur in Form der antiken, griechisch-orthodox geprägten Bauten 
sowie der aufgewühlten See stehen sich vermeintlich unbeirrt gegenüber. Bei genauer Be-
trachtung tritt die Architektur hinter die Erhabenheit der Natur zurück und doch bleibt die 
Zivilisation ein wesentliches Narrativ in dieser durchaus dramatischen Darstellung. Achenbach, 
der schon mit 12 Jahren seine Ausbildung an der Düsseldorfer Kunstakademie beginnt und 
unter Malergrößen wie Friedrich Wilhelm von Schadow und Heinrich Christoph Kolbe studiert, 
etabliert sich mit seinen Werken zu einem wichtigen und einflussreichen Mitglied der Düs-
seldorfer Malerschule. Als Malerfürst wird Andreas Achenbach ein wichtiger Förderer der 
kulturellen Entwicklung in seiner Heimat. Durch zahlreiche Studienreisen, unter anderem 
nach Skandinavien, Italien sowie in die Alpen, kann er seine Naturdarstellungen stetig opti-
mieren. Doch bleibt er insbesondere der holländischen Landschaftsmalerei tief verbunden, 
richtet sein Augenmerk nicht wie die Nazarener ausschließlich nach Italien, sondern findet 
ein ausgewogenes Maß zwischen Romantik und Realismus. In dieser Landschaftsdarstellung 
verspürt man als Betrachter:in die frische Meeresbrise und erfreut sich an der gekonnt ein-
gefangenen Momenthaftigkeit der eindrucksvollen Schönheit der Natur. [AW] 

339 
gustaV sChönleber 
1851 Bietigheim - 1917 Karlsruhe 

Venezianisches Fischerboot. 1893. 

Öl auf Leinwand. 
Miller-Gruber 493. Links unten signiert und datiert. 
Verso auf dem Keilrahmen handschriftlich nummeriert. 
71 x 104 cm (27.9 x 40.9 in). 

Aufrufzeit: 11.12.2021 – ca. 15.52 h ± 20 Min. 

€ 3.000 – 4.000 
$ 3,450 – 4,600 

ProV enienZ 

 · Geheimrat Kölle, Starnberg (1929).
 · Privatsammlung Baden-Württemberg (seit 1999). 

l iter atur 

 · Hugo Helbing, 12.06.1929, Los 197 (mit Abb. Taf. 9), 
 · Sotheby’s, München, Auktion 22.6.1999, Los 104  
(mit Abb.). 

Für seine Landschaftsgemälde bewegt sich Gustav Schönleber sowohl in den Norden als auch 
in den Süden. Es entstehen Szenen an der holländischen Küste wie auch vor allem in der Lagu-
ne von Venedig. Schönleber beginnt seine malerische Laufbahn 1870-1873 in der privaten 
Landschaftsschule Adolf Liers in München. Dieser hatte sich nach Aufenthalten in Paris und 
dem Eindruck der Landschaftsmalerei der Schule von Barbizon zusehends der Freilichtmalerei 
zugewandt, die sich von akademischen Konventionen, die zeichnerischen und kompositorischen 
Elementen den ersten Rang zuschrieben, zu lösen beginnt. An deren Stelle tritt ein malerischer, 
den atmosphärischen Eindruck des Lichts und der Wetterstimmungen in der Farbigkeit beto-
nender und freierer Zugang zu dieser Gattung. In einer proto-impressionistischen Manier nähert 
sich auch Schönleber seinen Motiven. In sanfter Modulierung zeigt Schönleber hier den weiten 
Blick in die von morgendlichem Licht erfüllte Lagune, über der sich ein aufklarender und von 
duftigen Wolken durchzogener Himmel wölbt. Der am dunstigen Horizont kaum erkennbare 
dünne Landstreifen vermag es dabei kaum, die elementare Verbindung von Wasser, Luft und 
Licht räumlich zu trennen. Gegen diesen atmosphärischen Bildraum setzt er im Vordergrund 
die kleine Barke mit den charakteristischen Segeln, deren warmer Farbton und vom leichten 
Wind bewegter Faltenwurf die milde und harmonische Szenerie komplettieren. Schönleber ist 
einer der erfolgreichsten Landschaftsmaler seiner Zeit und wird 1880 zum Professor für Land-
schaftsmalerei an die Akademie in Karlsruhe berufen, ein Amt, das er bis zu seinem Tod 1917 
innehat. Dort prägt er eine weitere Generation von Landschaftsmalern, die sich wie Friedrich 
Kallmorgen durch seine Vorbereitungen dem Impressionismus schließlich vollends zuwenden. 
[KT] 
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341 
eugen Felix  
ProsPer braCht 
1842 Morges - 1921 Darmstadt 

Hünengrab in der Heide. 1878. 

Öl auf Leinwand. 
Rechts unten signiert und datiert.  
50 x 75 cm (19.6 x 29.5 in). 

Wir danken Herrn Dr. Manfred Großkinsky, 
Karlsruhe, für die freundliche wissenschaftliche 
Beratung.

Aufrufzeit: 11.12.2021 – ca. 15.54 h ± 20 Min. 

€ 3.000 – 4.000 
$ 3,450 – 4,600 

ProV enienZ 

 · Privatsammlung Baden-Württemberg (seit drei 
Generationen in Familienbesitz). 

Die Landschaften Eugen Brachts erscheinen von mythischer Zeitlosigkeit geprägt. In der weiten, 
kargen Ebene der Heide, vom sandigen Boden überwölbt, taucht die Gesteinsformation eines Hü-
nengrabes auf. Die monumentale Ewigkeit des Grabes als von den Irrungen und Wirrungen der 
Geschichte und individueller Lebensverläufe völlig unberührte Existenz stellt sich dabei als charak-
teristisches gedankliches Element im Schaffen Brachts dar, der von solcherart Motiven magisch 
angezogen scheint. Ein Interesse an solchen frühgeschichtlichen Zeugnissen der menschlichen Zi-
vilisation dürfte bei Bracht bereits früh vorhanden gewesen sein, unterstützt in etwa durch Publi-
kationen wie Gustav Freytags „Bilder aus der deutschen Vergangenheit“ oder seit den 1870er Jahren 
durch die Bekanntschaft mit dem Anthropologen und Prähistoriker Rudolf Virchow. 1875 unternimmt 
Bracht eine erste längere Reise in die Lüneburger Heide, auf der zahlreiche Studien und Zeichnungen 
entstehen und die in den ausgeführten Gemälden für erste Ausstellungs- und Verkaufserfolge 
sorgen. Brachts Landschaften sind über den Realitätsgehalt des Motivs dabei stets mit einem ge-
wissen Pathos aufgeladen: in der steinernen Ewigkeit des Grabmonumentes, gegen das sich die 
weiche und wandelbare Landschaft schmiegt, deutet sich das Erschauern gegenüber der Erfahrung 
einer Zeitlichkeit ab, die der menschliche Geist kaum zu fassen vermag. [KT] 

342 
hans FreDriK 
guDe 
1825 Kristiania - 1903 Berlin 

Nordische Küstenlandschaft.  
Um 1875. 

Öl auf Leinwand. 
Rechts unten signiert. Verso auf dem Keilrahmen 
mit Plakette und handschriftlicher Bezeichnung. 
31,5 x 46 cm (12.4 x 18.1 in). 

Aufrufzeit: 11.12.2021 – ca. 15.56 h ± 20 Min. 

€ 8.000 – 10.000 
$ 9,200 – 11,500 

Die Landschaften Hans Fredrik Gudes werden ab der Mitte des 19. Jahrhunderts stilprägend. Durch 
seine Lehrtätigkeit an den renommiertesten Akademien in Deutschland prägt er eine ganze Ge-
neration von Malern in dieser Gattung. Aus Dänemark stammend, kommt Gude nach seinen 
Anfängen an der Zeichenschule in Oslo nach Düsseldorf, um bei Andreas Achenbach zu studieren. 
Anschließend arbeitet er im Privatatelier Johann Wilhelm Schirmers, der ihn protegiert und des-
sen Nachfolge er sowohl 1854 an der Düsseldorfer als auch 1864 an der Karlsruher Kunstakademie 
antreten wird. Eine letzte Station führt ihn 1880 als Professor für Landschaftsmalerei an die 
Akademie nach Berlin. Gude vereint den klassizistischen wie auch den romantischen Einfluss 
beider seiner Lehrer in seinen Werken. Ein gefühlvolles Element fügt er oftmals in der Lichtregie 
ein, die hier den Vordergrund verschattet und die Bewegung der Wolken, des Windes und des 
Meeres suggeriert. Zwar bedient sich auch Gude noch der Figurenstaffage, die hier jedoch zu-
gunsten eines stimmungsvollen, atmosphärischen Moments zurücktritt und diesen für die 
Betrachter:innen erlebbar macht. [KT] 
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34 4 
osWalD  
aChenbaCh 
1827 Düsseldorf - 1905 Düsseldorf 

Straßenszene in einem  
italienischen Bergdorf. 1879. 

Öl auf Leinwand. 
Rechts unten signiert. 
54 x 43 cm (21.2 x 16.9 in).  
Wir danken der Galerie Paffrath, Düsseldorf, 
für die freundliche Auskunft. 

Aufrufzeit: 11.12.2021 – ca. 15.58 h ± 20 Min. 

€ 8.000 – 10.000 
$ 9,200 – 11,500 

ProV enienZ 

 · Privatsammlung Schleswig-Holstein. 

Als die ersten Sonnenstrahlen die höchsten Giebel des Bergdorfes erhellen, ist das Treiben in dem 
italienischen Dorf schon in vollem Gange: Fein gekleidet verlässt die Bevölkerung die schlichte, 
kleine Kirche, deren Glockenturm sich um die Wette mit einer Zypresse gen Himmel reckt. Die 
Kirche ist an einen Hang gebaut, auf dem in steiler Höhe weitere Steinhäuser thronen. Eingeklemmt 
in ein Häuserdickicht, führt auf der anderen Seite der Kirche eine dunkle Straßenschlucht in den 
Ort. Majestätisch überragt die hell erleuchtete Bergspitze die Szene und bildet zum bewölkten, 
blauen Himmel einen reizvollen Kontrast. Die Sonne taucht die oberen Häuserfassaden und einen 
Teil der Bewohner in warmes, goldenes Licht, wodurch ein starker Hell-Dunkel-Kontrast zu den 
Schattenpartien entsteht. Die Atmosphäre ist einzigartig und erinnert jeden Italienreisenden an 
die warmen Tagesanbrüche in den kleinen, verwinkelten Orten. Oswald Achenbach geht es vor 
allem um die Atmosphäre. Besonders die Begegnung mit Bildern von William Turner beeinflussen 
ihn diesbezüglich in seinem Spätwerk. Ein ziemlicher Schritt, bedenkt man, dass Achenbach an 
der Düsseldorfer Malerschule zunächst das genaue Zeichnen und Komponieren erlernt. Die genaue 
Ausformulierung jedes Details tritt hier nun zugunsten der Gesamtwirkung zurück. Wie bei einem 
impressionistischen Werk entsteht das Bild im Auge des Betrachters durch die Loslösung von 
Einzelheiten. In den 1870er Jahren beschäftigt sich Achenbach verstärkt mit belebten Straßensze-
nen, die seine motivische Neuausrichtung von Landschaftsdarstellungen zu Städtebildern mar-
kieren. Es ist die Zeit, in der er seine Professur an der Düsseldorfer Akademie niederlegt. In den 
folgenden Jahren reist Achenbach häufiger in den Süden, um sich vermehrt den Italienbildern zu 
widmen, die er in seinem Atelier nach seinen Reiseskizzen anfertigt. Seine Bilder sind nicht nur 
beim deutschsprachigen Gründerzeitpublikum beliebt, sondern werden bis nach Russland und in 
die USA verkauft. [HO] 

343 
gustaV sChönleber 
1851 Bietigheim - 1917 Karlsruhe 

Quinto al Mare (Genua). 1888/1892. 

Öl auf Leinwand. 
Müller-Gruber 369. Links unten signiert und datiert. Verso auf dem 
Keilrahmen mit nummeriertem Etikett sowie handschriflich nummeriert.  
48 x 73 cm (18.8 x 28.7 in). 

Aufrufzeit: 11.12.2021 – ca. 15.57 h ± 20 Min. 

€ 4.000 – 6.000 
$ 4,600 – 6,900 

ProV enienZ 

 · Max Glaeser, Eselsfürth-Kaiserslautern (bis 1932).
 · Anna Glaeser, Eselsfürth-Kaiserslautern  
(1932 durch Erbschaft vom Vorgenannten, bis mindestens Dezember 1935).

 · Kunsthaus am Museum Carola van Ham, Köln (1995 in Kommission).
 · Privatsammlung Baden-Württemberg (1995 vom Vorgenannten erworben). 

l iter atur 

 · Hugo Helbing, München, Ölgemälde neuerer Meister des In- und Auslandes 
- 19. und 20. Jahrh. aus west- und süddeutschem Besitz, Auktion 10.3.1931, 
Los 90 (mit Abb.), aus der Sammlung Max Glaeser.

 · Angebot von Anna Glaeser an die Galerie Heinemann, München, Dezember 
1935 (Galerienachlass Heinemann - Deutsches Kunstarchiv Nürnberg, Kartei 
angebotene Bilder, KA-Sch-117, Dokument-ID: 26192).

 · Kunsthaus am Museum Carola van Ham, Köln, 159. Auktion, 22.-24.3.1995, 
Los 1684 (mit Abb.). 

Ein bestimmendes Element in den Landschaften Gustav Schönlebers ist 
stets das Wasser, das er in den unterschiedlichen Zuständen der dramati-
schen Bewegtheit, seinem ruhigen Fließen oder in der schäumenden Bran-
dung in den Gemälden zum eigentlichen Motiv erhebt. So führen ihn seine 
Reisen auf der Suche nach Motiven im Besonderen an die holländischen 
und italienischen Küsten. Er hält sich vor allem im Norden Italiens auf, wo 
in der flachen Lagune Venedigs Gemälde von harmonischer Ruhe entstehen, 
in der Region um Genua - hier mit dem östlich am Rande der Stadt gele-
genen Viertel Quinto al Mare - herrscht dagegen eine bewegtere und 
rauhere Dynamik, die in dem an der felsigen Küste brechenden Meer in-
szeniert wird. Gegen die im warmen Licht des Südens erscheinende cha-
rakteristische Architektur, die einen beschaulichen Eindruck der damals 
bereits so mondänen Stadt an der italienischen Riviera zeigt, setzt Schön-
leber die ebenfalls mit warmen Farbtönen durchwirkte Brandung. So ver-
mittelt sich der Eindruck dieser Stadt, deren Charakter aufs Engste mit 
dem ungebändigten und faszinierenden Element des Wassers verbunden 
ist. [KT] 
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Land in seinem Leben spielt, die Wahlverwandtschaft, die ihn damit 
verbindet, ist ebenso rätselhaft, wie von elementarer Kraft. Sie lässt 
an die Wiederkunft aller Wesen denken und lockt uns mit Gedanken 
an ein früheres, als Holländer verlebtes Dasein“, bemerkt Erich Hancke, 
ein eher kritischer Begleiter Liebermanns, in seinem 1914 bei Bruno 
Cassirer erschienenen Buch über Leben und Werk des Künstlers (S. 113).
In bewegter und spontaner Pinselführung und einem eher pastosen 
Farbauftrag erreicht Liebermann in dieser Komposition eine beson-
dere atmosphärische Wirkung. Hierfür reichen wenige helle Licht-
Flecken, um die verschiedenen Ebenen der Rhythmisierung der Farb-
kontraste zu unterstützen. Auch Schattenbereiche sind keineswegs 
farblos, große Flächen wie die Dächer der Häuser und die Wiese im 
Vordergrund belebt der Künstler mit feiner, schnell aufgetragener 
Farbmodulation; allein mit der abgewandten Frau in holländischer 
Tracht vermag Liebermann die typische Szenerie eines Hinterhofes zu 
zentrieren und dieses bäuerliche Sujet mit dem kleinfigurigen Genre, 
eine sozialromantische Utopie der einfachen Leute, mit großer Male-
rei festzuhalten. 
Das so friedlich und stimmungsvoll anmutende Gemälde blickt auf 
eine bewegte Geschichte zurück, die erst durch eine mehrjährige 
Recherche des Auktionshauses Ketterer Kunst aufgedeckt werden 
konnte. Spätestens seit 1914 befindet sich das Bild in der Breslauer 
Sammlung von Georg Cohn, als Direktor des Schlesischen Bankvereins 
eine gesellschaftliche Größe der Stadt. Als Georg Cohn verstirbt, bleibt 
das Gemälde offenbar bei seiner Tochter, der unverheirateten Medi-

zinerin Fanny, die sich mit ihrer nun verwitweten Mutter Johanna eine 
Wohnung in Breslau teilt. Doch die nationalsozialistische Verfolgung 
vertreibt die Familie aus ihrer Heimatstadt. Nur Sophie, Johannas 
Tochter aus erster Ehe, bleibt zurück. Mit viel Glück entgeht sie nach 
fast zweijährigem Martyrium in Theresienstadt dem sicheren Tod. 
Johanna und Fanny Cohn, auch der Bruder Fritz mit seiner Familie 
fliehen 1939 in die Niederlande, wo Johanna kaum ein Jahr später 
verstirbt. Fritz Cohn wähnt sich mit Frau und Kind sicher. Alle drei 
werden in Auschwitz ermordet. Allein Fanny kann sich retten. Ihr 
gelingt die Flucht nach Glasgow, wo sie fortan als Ärztin tätig ist. Das 
Liebermann-Gemälde mit den Sonnenblumen soll sie nie vergessen. 
Noch heute erinnert sich eine hochbetagte Freundin an Gespräche 
über das Bild, das Fanny seit ihrer Flucht nie mehr gesehen hat. Denn 
die gesamte Einrichtung der Breslauer Wohnung, Möbel, Bilder, Kunst-
gegenstände, müssen Fanny und ihre Mutter 1939 zurücklassen. Die 
Gestapo beschlagnahmt das Umzugsgut 1941 und übergibt es dem 
Versteigerer Petschel zur weiteren „Verwertung“. Aus seinen Händen 
erhält das Museum für bildende Künste in Breslau wenig später das 
Werk „Häuser“ von Max Liebermann, um es bald darauf weiterzuver-
kaufen.
Heute findet die bewegte Geschichte von „Dorfhäuser mit Sonnen-
blumen“ ein gutes Ende: Das Gemälde wird in bestem Einvernehmen 
mit den Erben der Familie Cohn auf Grundlage einer „fairen und ge-
rechten Lösung“ im Sinne der Washingtoner Prinzipien angeboten. 
[MvL/AT] 

345 

m a x  l ieber m a nn 
1847 Berlin - 1935 Berlin 

Dorfhäuser mit Sonnenblumen. 1890. 
Öl auf Holz. 
Eberle 1890/16. Rechts unten signiert und datiert. 41 x 60 cm (16.1 x 23.6 in). [JS]  
Wir danken Frau Dr. Imke Gielen, Berlin, für die freundliche Unterstützung und 
gute Zusammenarbeit. 

Aufrufzeit: 11.12.2021 – ca. 16.00 h ± 20 Min. 

€ 70.000 – 90.000 
$ 80,500 – 103,500 

Max Liebermann gilt als der Maler des deutschen Impressionismus. 
Unter den deutschen Künstlern ist kaum einer dem französischen 
Impressionismus näher gekommen als er. Zu seinen französischen 
Vorbildern zählt besonders Jean-François Millet, dessen Realismus in 
der Schilderung der Alltagswelt Liebermann in seine Bilderwelt ein-
fließen lässt. Aber mehr noch ist Liebermann fasziniert von den hol-
ländischen Landschaften, Ortschaften und Städten und der modernen, 
sogenannten Haager Schule. Insbesondere mit deren wohl wichtigstem 
Vertreter, Jozef Israëls, verbindet Liebermann ab Anfang der 1880er 
Jahre eine tiefe Freundschaft; auch die Reise nach der Hochzeit Lie-
bermanns mit Martha 1884 durch Holland unternehmen die Ehepaa-
re gemeinsam. „Holländische“ Beobachtungen in zahlreichen Studien 
und Skizzen verarbeitet er anschließend zu Gemälden im Berliner 
Atelier am Pariser Platz, unmittelbar neben dem Brandenburger Tor. 
So entsteht wohl auch diese „bezaubernde Delikatesse“ (Matthias 
Eberle, Max Liebermann 1847-1935. Werkverzeichnis der Gemälde und 
Ölstudien, München 1995, Bd. 1, S. 370), an der sich auch Stil-Verände-
rungen, die der Maler in dieser Zeit um die 1890er Jahre vornimmt, 
wahrnehmen lassen: Die Palette hellt sich langsam auf, die Bilder 
erscheinen skizzenhafter, weg vom Naturalismus und hin zum Impres-
sionismus. So zeigt Liebermanns intime Ansicht eines Gartens inmit-
ten einer dörflichen Szene mit Blick auf einen Komposthaufen hinter 
einer Mauer, mit großgewachsenen Sonnenblumen, dem dahinter 
geduckten, riedgedeckten Haus, die herztiefe Bewunderung des Ma-
lers für das einfache Leben in seiner Wahlheimat. „Die Rolle, die dieses 

• Frühe holländische Landschaft des großen deutschen Impressi-
onisten 

• Mit impressionistischer Meisterschaft steigert Liebermann eine 
alltägliche Szenerie zu einer malerischen Delikatesse 

• Wunderbar sind die souverän gesetzten Lichtpunkte, die den 
bewegten und spontanen Farbauftrag rhythmisieren 

• Weitere holländische Landschaften Liebermanns befinden sich 
u. a. in der Alten Nationalgalerie, Berlin, der Kunsthalle 
Hamburg und dem Städel Museum, Frankfurt a. Main 

ProV enienZ 

 · Georg Cohn, Breslau (mindestens seit 1914-1924). 
 · Johanna Cohn, verwitwete Glücksmann, geb. Schäfer, Breslau (wohl seit 1924 
durch Erbgang vom Vorgenannten).

 · Wohl Breslauer Paketfahrt-Gesellschaft (mindestens seit März 1939, 
eingelagert aus dem gemeinsamen Hausstand von Johanna Cohn und ihrer 
Tochter Fanny Cohn, Beschlagnahme am 30.9.1941).

 · Hermann Petschel, Breslau (30.9.1941-Juli 1942).
 · Schlesisches Museum für bildende Künste, Breslau (im Juli 1942 vom 
Vorgenannten erworben).

 · Galerie Norbert Nusser, München (nach 1954, vor 1977).
 · Privatsammlung Hessen.
 · Privatsammlung Aschaffenburg (mindestens 1990er Jahre -2011: Ketterer 
Kunst, 10.12.2011, Los 10).

 · Privatsammlung Österreich (2011 vom Vorgenannten erworben).
 · Gütliche Einigung mit den Erben nach Johanna Cohn (2021).

Das Werk ist frei von Restitutionsansprüchen. Das Angebot erfolgt in 
freundlichem Einvernehmen mit den Erben nach Johanna Cohn auf  
Grundlage einer fairen und gerechten Lösung. 

l iter atur 

 · Zugangsbuch des Museums der Bildenden Künste zu Breslau, Juli 1942, Max 
Liebermann - Häuser, Nr. 28325 (Nachlass Grundmann, Herder-Institut für 
historische Ostmitteleuropaforschung, Marburg, DSHI-100 Grundmann).

 · Wilhelm Arntz Papers, Max Liebermann, Dorfhäuser mit Sonnenblumen, 
Karteikarte und Foto (The Getty Research Institute, Los Angeles, Special 
Collections, Box 55, Folder 3).

 · Erich Hancke, Max Liebermann. Sein Leben und seine Werke, Berlin 1914, 
Verzeichnis der Werke S. 535 (mit Abb. auf S. 256).

 · Erich Hancke, Max Liebermann. Sein Leben und seine Werke, 2. leicht 
veränderte Auflage, Berlin 1923 (mit Abb. auf S. 256).

 · Holly Prentiss Richardson, Landscape in the work of Max Liebermann, Phil. 
Diss. Brown University, Ann Arbor 1991, Vol. II, S. 67, Nr. 163. 

 · Ketterer Kunst, München, Auktion 386, Moderne Kunst, 10.12.2011, Los 10  
(mit Abb.). 
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347 
anDers  
anDersen-lunDby 
1840 Lundby bei Aalborg (Dänemark) - 1923 München 

Wintertag im Englischen Garten in 
München. 1890.

Öl auf Leinwand. 
Rechts unten signiert und datiert sowie ortsbe-
zeichnet „München“. Verso auf dem Keilrahmen 
handschriftlich nummeriert sowie mit Malereibe-
darf-Stempel. 150,5 x 250 cm (59,2 x 98,4 in). 

Aufrufzeit: 11.12.2021 – ca. 16.02 h ± 20 Min. 

€ 3.000 – 4.000 
$ 3,450 – 4,600 

ProV enienZ 

 · Galerie Paffrath, Düsseldorf.
 · Privatsammlung Norddeutschland.

l iter atur 

 · Sotheby‘s, München, Deutsche und österreichi-
sche Malerei und Zeichnungen des 19. Jahrhun-
derts, Auktion 7.12.1993, Los 109 (mit Abb.).

Aus Dänemark kommt Anders Andersen-Lundby 1876 nach München, das europaweit als Kunstzen-
trum bekannt ist und vor allem in der Landschaftsmalerei einen herausragenden Ruf genießt. Zuvor 
hatte er sich ab 1861 in Kopenhagen autodidaktisch als Maler ausgebildet und bereits erfolgreich in 
Charlottenborg ausgestellt. Nicht nur der Austausch mit malerischen Größen der Zeit, sondern auch 
die städtische und ländliche Umgebung Münchens, die gerade für Landschaftsmaler zahlreiche 
lohnenswerte Motive bereithielt, mögen der Anlass für diesen Ortswechsel gewesen sein. Andersen-
Lundby beginnt, sich insbesondere auf winterliche Landschaften zu spezialisieren, in denen er es zu 
großer Meisterschaft bringt. Im Vordergrund schildert er mit geschärftem Blick fürs Detail die be-
moosten Birkenstämme, über denen sich ihr feines Geäst in den Himmel rankt, auf den feuchten 
Zweigen mit hellen Lichtreflexen versehen. Über die dunstig-kühle, still dahinfließende Isar hinweg, 
an deren anderem Ufer verschwommen eine weitere Reihe Bäume auftaucht, gelangen die 
Betrachter:innen in die Tiefe des klaren Himmels, an dem sich bereits weitere Schneewolken zu 
formen beginnen. Die feuchte Kühle des Tauwetters wird auf diese Weise malerisch erlebbar, zu 
einer fast körperlichen Erfahrung noch verstärkt durch das außergewöhnlich große Format. [KT]

346 
aDolF unD mary 
sChreyer 
1828 Frankfurt a. M. - 1899 Kronberg im Taunus 

Arabische Reiter am Fluss. Um 
1880/90. 

Öl auf Leinwand. 
Rechts unten signiert. Verso auf der Leinwand mit 
dem Nachlassstempel sowie handschriftlich 
nummeriert. Verso auf dem Keilrahmen mit altem 
fragmentiertem Etikett. 41 x 83 cm (16.1 x 32.6 in).  
Wir danken Herrn Dr. Christoph Andreas, Frankfurt 
am Main, für die freundliche Auskunft. 

Aufrufzeit: 11.12.2021 – ca. 16.01 h ± 20 Min. 

€ 5.000 – 7.000 
$ 5,750 – 8,050 

ProV enienZ 

 · Aus dem Nachlass des Künstlers (verso auf der 
Leinwand mit dem Nachlassstempel).

 · Privatsammlung Deutschland (ca. 1950 erworben, 
seither in Familienbesitz). 

Adolf Schreyer ist einer der bekanntesten und erfolgreichsten deutschen Maler des Orientalismus, 
dessen Werke damals vor allem bei einer aristokratischen und großbürgerlichen Käuferschaft sehr 
begehrt sind - etliche Werke finden gegen Ende des 19. Jahrhunderts auch ihren Weg in prestige-
trächtige amerikanische Sammlungen wie die der Vanderbilts oder Rockefellers. Schreyers Moti-
ve sind wesentlich seinem von zahlreichen Reisen geprägten Lebenswandel zuzuschreiben. Nach 
seinem Studium am Städelschen Kunstinstitut in Frankfurt reist er mit dem Prinzen Emmerich 
von Thurn und Taxis durch Ungarn, die Walachei und das südliche Russland, ebenso begleitet er 
diesen 1855 als Zeichner und Freiwilliger in den Krimkrieg. Er lernt das Soldatenleben sowie die 
fremd und folkloristisch erscheinenden Länder am Schwarzen Meer und dem Balkan kennen, füllt 
seine Skizzenbücher mit zahlreichen Pferde- und Reiterszenen, die ihm auch später noch als 
Motivrepertoire dienen sollen. Zu damaliger Zeit bildet sich vor allem in Paris, wo Schreyer sich 
1856 ein erstes Mal aufhält, die Malerei des Orientalismus heraus, in der wildbewegte Schlach-
tenszenen, Tiermalerei und folkloristisches Genre zusammenfließen. Ab den 1830er Jahren ist 
auch im Zuge der Eroberung Algeriens das Interesse der Maler an jenen „exotischen“ Ländern 
gewachsen, die die Künstler der Romantik wie Eugène Delacroix, Eugène Fromentin und Alexand-
re Décamps teilweise selbst bereisen. Deren durchaus romantisierender und exotisierender Blick 
gilt arabischen Kriegern, edlen Pferderassen und der fremdartigen Wüstenlandschaft, die in be-
wegtem und koloristischem Ausdruck malerisch interpretiert werden. Auch Schreyer reist in den 
1850er Jahren selbst nach Spanien, in die nordafrikanischen französischen Kolonien, Ägypten und 
Syrien, woraufhin zahlreiche solcher orientalistischen Szenerien entstehen. In freier, dynamischer 
Malweise, das zeichnerische Element zugunsten der Farbigkeit vernachlässigend, gilt Schreyers 
Interesse vor allem der Bewegung von Mensch und Tier sowie der Faszination von Kleidung und 
Habitus der Beduinenreiter. Der in den Gemälden gemeinte Orient ist dabei jedoch kein geografisch 
genau zu lokalisierender Ort - Ägypten, Marokko, Algerien und der Nahe Osten vermischen sich 
dagegen vielmehr zu einem Landstrich, der in der Imagination der Maler stattfindet. Mit großem 
Erfolg stellt Schreyer im Zentrum dieser Strömung, dem Pariser Salon, aus, wo sein Schaffen 
aufgrund seines poetischen, effektvollen Ausdrucks 1865 mit der Goldmedaille honoriert wird. 
[KT] 
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henDriK  Willem  mesDag 
1831 Groningen - 1915 Den Haag 

Die Rückkehr der Fischer. 1890. 
Öl auf Holz. 
Rechts unten signiert. Verso handschriftlich nummeriert sowie mit Etikett.  
51 x 39,5 cm (20 x 15.5 in).  
Wir danken dem RKD-Netherlands Institute for Art History, Den Haag, für die 
wissenschaftliche Unterstützung. 

Aufrufzeit: 11.12.2021 – ca. 16.04 h ± 20 Min. 

€ 40.000 – 60.000 
$ 46,000 – 69,000 

ProV enienZ 

 · Kohn & Hancke Buch- und Kunsthandlung, Breslau (wohl vor 1900, verso auf 
dem alten Schmuckrahmen mit dem Etikett).

 · Privatsammlung Schweiz (verso auf dem alten Schmuckrahmen mit dem 
Adressstempel).

 · Privatsammlung Baden-Württemberg/Norddeutschland (in jahrzehntelan-
gem Familienbesitz bis 2010: Ketterer Kunst, 23.4.2010).

 · Privatsammlung Baden-Württemberg (2010 vom Vorgenannten erworben). 

l iter atur 

 · Ketterer Kunst, München, Auktion 23.4.2010, Los 187 (mit Abb.). 

Als eigenständige Ausprägung des Impressionismus formiert sich in den 
Niederlanden die Haager Schule, als einer deren wichtigster und be-
kanntester Vertreter sich Hendrik Wilhelm Mesdag herauskristallisiert. 
Bereits in den 1840er Jahren beginnt unter dem Einfluss der englischen 
Maler William Turner und John Constable sowie der französischen 
Schule von Barbizon eine Entwicklung in Europa, die eine freiere und 
malerische Herangehensweise an die Landschaft in den Vordergrund 
stellt und sich den jeweiligen regionalen Besonderheiten der Natur 
widmet. Jozef Israëls, mit Mesdag einer der bekanntesten Künstler der 
Haager Schule, war nach Aufenthalten in Paris 1871 nach Den Haag 
zurückgekehrt, wo er mit Mesdag eng befreundet ist und ab dieser Zeit 
mit Mesdag zusammen für eine Konsolidierung und internationale 
Wahrnehmung dieser Strömung sorgt. Kennzeichnend ist besonders 
ein neuer Realismus, dem die direkte Beobachtung der Natur und ihre 
Wiedergabe in scheinbar direkter plein-air-Malerei Authentizität verleiht. 
Besonders ist in dieser impressionistischen Strömung die silbrig-graue 
Farbe des Lichts, das dem der holländischen Natur entspricht und für 
eine harmonische Tonalität sorgt. Einer wohlhabenden Groninger Ban-
kiersfamilie entstammend, unterstützt der junge Mesdag zunächst die 
Bankgeschäfte des Vaters, bevor er im Alter von 35 Jahren beginnt, eine 
künstlerische Laufbahn zu verfolgen. Einer mehrjährigen Studienzeit 
bei dem damals bekannten Landschaftsmaler Willem Roelof in Brüssel 
folgt 1868 ein Studienaufenthalt auf Norderney. Fasziniert von der be-
eindruckenden Kraft des Meeres kehrt Mesdag kurzweilig nach Brüssel 
zurück und fasst den Entschluss, nach Den Haag zu ziehen, wo er sich 
im nahegelegenen Fischerdorf Scheveningen niederlässt. Es folgt eine 
Zeit der intensiven künstlerischen Beschäftigung und Auseinanderset-

• Hendrik Willem Mesdag zählt zu den bedeutendsten Vertretern 
der eigenständigen, impressionistischen Haager Schule

• Charakteristischstes Motiv sind in seinem Werk die Fischer-
boote, entstanden am Strand von Scheveningen bei Den Haag

• Mesdag verknüpft hier in bewegtem, lockeren Duktus die  
traditionell niederländische Gattung der Marine mit der 
impressionistischen Ausdrucksform der Moderne

zung mit dem Meer, der gewaltigen Naturkraft, die den Künstler Zeit 
seines Lebens fesseln wird. Mesdag spezialisiert sich dabei besonders 
auf die ankommenden und abfahrenden Fischerboote, die sogenannten 
bomschuiten, mit denen er großen internationalen Erfolg erzielt und 
zum meistverkauften Maler der Haager Schule avanciert. Diese für die 
holländische Malerei so charakteristischen Seestücke stellt er ab 1870 
jedes Jahr im Pariser Salon aus. Zahlreiche solcher Motive entstehen 
am Strand von Scheveningen bei Den Haag, an dem sich im weiteren 
Verlauf immer wieder auch andere europäische Maler wie Vincent van 
Gogh oder Max Liebermann einfinden. Mesdags berühmtestes Werk 
ist dabei das Panorama Mesdag, eine 14 Meter hohe und 120 Meter 
lange Ansicht von Scheveningen, die seit 1881 in einem eigens dafür 
errichteten Gebäude in Den Haag präsentiert wird. Erwähnenswert ist 
auch die Sammlertätigkeit Mesdags: Bereits ab 1866 vereint er zusam-
men mit seiner Frau, der Malerin Sientje van Houten, neben holländi-
schen Fayencen und asiatischem Porzellan die Werke bedeutender 
französischer Maler, darunter vor allem Werke der Schule von Barbizon, 
Jean-Baptiste Camille Corots, Théodore Rousseaus und Charles-François 
Daubignys, aber auch Landschaften Gustave Courbets und seiner Kol-
legen der Haager Schule wie Jozef Israëls, Anton Mauve und Georg 
Hendrik Breitner. Neben ihrem Wohnhaus lassen die Mesdags für die 
herausragende Sammlung an Landschaftsgemälden ein eigenes Ge-
bäude bauen, das 1887 eröffnet wird. Mesdag ist eine der bedeutends-
ten Persönlichkeiten der impressionistischen Haager Schule, dessen 
Verdienst sich sowohl auf seine Tätigkeit als Maler und Schilderer der 
holländischen See als auch als Sammler und Museumsbegründer er-
streckt. [KT] 
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luDWig Von  
hoFmann 
1861 Darmstadt - 1945 Pillnitz 

Frühlingstanz. Um 1915. 

Tempera auf Leinwand. 
Rechts unten signiert. Verso auf dem Keilrahmen 
mit alten Etiketten sowie handschriftlich 
nummeriert. 102 x 66,5 cm (40.1 x 26.1 in).  
Wir danken Frau Dr. Verena Senti-Schmidlin, 
Zürich, für die freundliche wissenschaftliche 
Unterstützung. 

Wir danken Herrn RA Markus H. Stölzel, Marburg 
für die freundliche Beratung.

Aufrufzeit: 11.12.2021 – ca. 16.08 h ± 20 Min. 

€ 8.000 – 10.000 
$ 9,200 – 11,500 

ProV enienZ 

 · Sammlung der Bankiersfamilie Couvreu de 
Deckersberg, Château de l‘Aile, Vevey, Schweiz 
(verso mit dem Etikett).

 · Privatsammlung Sachsen-Anhalt. 

l iter atur 

 · Galerie Flechtheim, Düsseldorf/Hugo Helbing, 
München/Galerie Paffrath, Düsseldorf, Gemälde 
alter und neuer Meister und Skulpturen aus 
rheinischem, Berliner und ausländischem 
Museums- und Privatbesitz - darunter Bildnisse u. 
a. aus dem ehemaligen Palais Radziwill in Berlin, 
Auktion 11.3.1933, Nr. 148: „Attische Landschaft“. 

Eine lichtdurchflutete Landschaft tut sich dem Betrachter in Ludwig von 
Hofmanns Gemälde auf. Über eine sanfte Anhöhe erhebt sich der Blick 
zwischen schützenden Felswänden zum Brunnen im Zentrum, über den 
sich eine Frau und ein blonder Knabe beugen, dahinter die sanft geschwun-
genen Gipfel eines hohen Bergmassivs. Klar und beruhigt setzt Hofmann 
die Linien und die Formen ins Bild, gegen die ruhende, voluminöse Statik 
der Felsen und blühenden Bäume bildet die schwungvolle Bewegung der 
Tänzerinnen und ihrer wehenden Tücher im Vordergrund eine ausglei-
chende Harmonie. Die freie, tänzerische Bewegung als ursprüngliche 
Äußerung von Lebendigkeit und als Kunstform, in der sich die anmutige 
Linie in der Körperlichkeit ausdrückt, wird für Hofmann besonders ab den 
Jahren 1905/06 zum zentralen Thema. Es entsteht die Lithographiefolge 
der „Tänze“, angeregt durch Harry Graf Kessler und Hugo von Hoff-
mansthal; Henry van de Velde beauftragt ihn mit der Ausgestaltung der 
Weimarer Museumshalle, für die er Wandbilder mit Tanzenden in einer 
arkadischen Landschaft entwirft. Vorbilder wie antike Reliefs tanzender 
Mänaden, die drei Grazien in Botticellis Primavera, bis zu den Tänzerinnen 
Loïe Fuller, Ruth St. Denis und Isadora Duncan fließen in die Linienführung 
seiner Werke mit ein. Der Tanz wird als ästhetische, zweckfreie und un-
gerichtete Bewegung zum Thema, in dem sich die Entfremdung zwischen 

Geist und Körper aufhebt; eine ähnliche Aufgabe kommt der Kunst zu: 
ihre Schönheit führt den Menschen in einen paradiesischen, idyllischen 
Zustand, der in der Moderne verloren geglaubt scheint. Gerade für die 
Zeit um 1900 wird das Motiv der Idylle sehnsuchtsvoll von Malern wie-
derentdeckt: in Frankreich malt 1905/06 bspw. Henri Matisse sein be-
rühmtes Gemälde „Le bonheur de vivre“ (Barnes Foundation, Philadelphia), 
angesiedelt in einem imaginären Arkadien, in dem sich die Figuren unbe-
rührt von den Beschwerlichkeiten der Realität allein der Musik und dem 
Tanz hingeben. In der Betonung der Kompaktheit und Skulpturalität der 
Formen sowie dem Ausdrucksmittel der anmutig geschwungene Linie 
wenden sich die Künstler einem neuen harmonischen Klassizismus zu. 
Auch traditionsreiche Techniken werden erprobt: so verwendet Hofmann 
hier Temperafarben, deren Mattigkeit das pastellene Leuchten der Farbe 
und die moderne Flächigkeit des Bildes noch unterstreicht. Hofmanns 
Gemälde zeigt auf faszinierende Weise ein charakteristisches Vorgehen 
der Moderne, in der Rückbesinnung auf malerische Traditionen und Mo-
tive eine Erneuerung zu bewirken. Den Aspekt der Erneuerung und ewiger 
Jugend unterstreicht nicht zuletzt auch die Quelle im Zentrum des Bildes, 
die als eine Art Jungbrunnen kindliche Freiheit und Unsterblichkeit in den 
elysischen Feldern verleiht. [KT] 

350 
hans unger 
1872 Bautzen - 1936 Dresden 

Kakteen an der Küste von Taormina, Sizilien. Ca. 1899. 

Öl auf Holz. 
Verso handschriftlich betitelt sowie mit dem Nachlassstempel. 40,8 x 25 cm (16 x 9.8 in). 

Aufrufzeit: 11.12.2021 – ca. 16.06 h ± 20 Min. 

€ 1.200 – 1.500 
$ 1,380 – 1,725 

ProV enienZ 

 · Aus dem Nachlass des Künstlers  
(verso mit dem Stempel). 

Nach seiner Ausbildung als Dekorationsmaler am Königlichen Dresdner Hofthe-
ater 1888-1893 beschließt Hans Unger sich der Malerei zuzuwenden und nimmt 
bei Friedrich Preller das Studium der Landschaftsmalerei auf. Eine erste Reise 
führt ihn nach Italien und bis nach Sizilien, wo das Licht des Südens seinen ma-
lerischen Ausdruck heller und freier werden lässt und er sich von dem in Dresden 
vorherrschenden Akademismus zu lösen beginnt. In Italien entstehen vor allem 
Landschaften und Studien der dortigen Vegetation. Der dort so charakteristische 
Feigenkaktus weckt in unserer Studie Ungers malerisches Interesse durch seine 
in verschiedenste Richtungen ragenden Triebe, die ihm zum Anlass farblicher 
Abstufungen und Lichtverteilung werden. Mit den steil aufragenden Felsen und 
dem dahinterliegenden Meer vereint Unger weitere charakteristische Elemente 
der Insel, auf der sich die Aufhellung seiner Palette vollzieht. [KT] 

349 
louis DouZette 
1834 Tribsees - 1924 Barth/Ostsee 

Mondnacht. Um 1910. 

Öl auf Malkarton. 
Links unten signiert. Verso handschriftlich mit 
dem Künstlernamen bezeichnet sowie mit Etikett. 
34,8 x 49,6 cm (13.7 x 19.5 in). 

Aufrufzeit: 11.12.2021 – ca. 16.05 h ± 20 Min. 

€ 2.000 – 3.000 
$ 2,300 – 3,450 

ProV enienZ 

 · Privatsammlung Süddeutschland. 

Louis Douzette spezialisiert sich vor allem auf stimmungsvolle Landschaf-
ten, in denen das Zusammenspiel vom Licht der Dämmerung oder silbrigem 
Mondschein, der sich über dem niedrigen Horizont durch die Wolken her-
vor auf den sanften Meereswellen bricht, als atmosphärische Phänomene 
zum Thema des Bildes werden. Von den Impressionisten übernimmt er 
zwar die lockere und freie Malweise, jedoch nicht das gleißend helle Licht 
des Tages, demgegenüber er das träumerische Dunkel bevorzugt. Douzet-
te lernt in den 1860er Jahren als Atelierschüler bei dem Marinemaler Her-
mann Eschke in Berlin und beginnt, sich an niederländischen Meistern wie 

Jacob van Ruisdael und Aert van der Neer, der vor allem für seine Nacht-
stücke bekannt ist, zu orientieren. Nach wiederholten Aufenthalten an der 
Ostseeküste auf Rügen und in dem kleinen Ort Barth, in dem Douzette 
aufgewachsen ist und in dem einige seiner Küstenlandschaften entstehen, 
reist er schließlich 1878 nach Paris, um die Werke der von ihm bewunderten 
Landschaftsmaler von Barbizon zu studieren. Deren romantische Natur-
auffassung entspricht auch seinem Wunsch, das Wirken der Natur auf die 
Seele in kleinen, intimen Formaten zu schildern, deren menschenleere 
Stille einen besonderen Zauber verströmt. [KT] 
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K a rl  h agemeister 
1848 Werder a. d. Havel - 1933 Werder a. d. Havel 

Die Welle (Bewegte See). 1911. 
Öl auf Leinwand. 
Warmt G 467. Links unten signiert und datiert. Verso auf dem Keilrahmen mit 
fragmentierten Etikett der Galerie Heinemann sowie handschriftlichen 
Nummerierungen. 93 x 148 cm (36,6 x 58,2 in). 

Aufrufzeit: 11.12.2021 – ca. 16.09 h ± 20 Min. 

€ 40.000 – 60.000 
$ 46,000 – 69,000 

ProV enienZ 

 · Galerie Eduard Schulte, Berlin/Düsseldorf (wohl in Kommission aus dem 
Eigentum des Künstlers, 1912).

 · Galerie Heinemann, München (in Kommission aus dem Eigentum des 
Künstlers, 1912-1914) 

 · Galerie Georg Nicklas, Berlin (in Kommission aus dem Eigentum des Künstlers, 
ab 1914) 

 · Kunsthandlung Johannes Hinrichsen, Berlin (1929).
 · Privatsammlung Berlin.
 · Privatsammlung Hessen. 

ausstellun g 

 · Karl Hagemeister, Galerie Eduard Schulte, Berlin 1912.
 · Karl Hagemeister, Galerie Ernst Arnold, Dresden 1913, Nr. 2.
 · Hundert Jahre Berliner Kunst, Verein Berliner Künstler, Berlin 1929, Nr. 449.
 · Karl Hagemeister - „... das Licht, das ewig wechselt“. Landschaftsmalerei des 
deutschen Impressionismus, Kunstmuseum Ahrenshoop, 7.8.-10.10.2021. 

l iter atur 

 · Oskar Anwand, Karl Hagemeister, in: Moderne Kunst, Bd. 27, Heft 7, 1912/13, S. 
167 (mit Abb.).

 · Galerienachlass Heinemann - Deutsches Kunstarchiv Nürnberg, Lagerbuch 
Kommission (LB-07-5, Blatt: 2, 08.04.1912-10.05.1922, C-Nr: 11456-17720, I, B-13, 
Dokument-ID: 21413).

 · Manfred Sonneborn, Karl Friedrich Hagemeister. Gemälde und Zeichnungen 
eines märkischen Malers. Bestandsaufnahme der Werke in Privatbesitz, Bd. 1, 
Berlin 2010, Nr. O-09-02.

 · Exner Auktionen, Hannover 1984.
 · Leo Spik Auktionen, Berlin, Auktion 555, 6.12.1990, Los 110 mit Farbtafel 9. 

Für seine imposanten, großformatigen Wellenbilder setzt sich Karl 
Hagemeister bewusst der überwältigenden Kraft der Elemente aus. 
Das ewige Wogen der See mit dem über sie hinwegpeitschenden Wind 
wird für ihn zum körperlich-malerischen Erlebnis, das seinen Nieder-
schlag in dem mit kraftvoller, gestischer Dynamik pastos aufgetrage-
nenen Farbmaterial findet. Der weit hochgezogene Horizont lässt 
dabei Hagemeisters buchstäbliches Eintauchen in Wind und Wellen 
nachvollziehen. Dabei setzt sich Hagemeister, mit den Füßen im Meer 

stehend, im Malprozess tatsächlich direkt der Gewalt der Elemente 
aus: „Wenn ich dann ein Seebild malen wollte (nicht unter 1,60 m lang) 
so befestigte ich den Rahmen am Balken des Herrenbades. Und nun 
beobachte ich die Stimmung, den Wellengang, das Tempo, den Ton 
des Wassers und die Wirkung von Luft auf den Wellen. So stand ich 
meist lange, nie unter einer Viertelstunde, und nun fing ich an, nach-
dem ich das Ganze in mir aufgenommen hatte, mit angespannter 
Vehemenz das Bild zu entwickeln. Das geschah in der Zeit von 2 bis 3 
Stunden. So, und nun bewegten sich die Wellen, die Wolken flogen 
und das Ganze war ein bewegter Organismus. Meine Seebilder sind 
auf diese Weise elementar schöpferisch.“ (Karl Hagemeister, Kleine 
Selbstbiographie, zit. nach Hendrikje Warmt, Karl Hagemeister. Refle-
xion der Stille, Berlin 2016, S. 172). Zwischen 1908 und 1915 hält sich 
Hagemeister in Lohme auf Rügen auf, wo in der Bewegung des Mee-
res auch seine Malweise eine neue Dynamik erfährt. Die schnelle, 
temperamentvolle Malerei ist dabei weniger ein Abbilden als vielmehr 
ein Interpretieren der Energie der Bewegung in dieser Auseinander-
setzung mit den Elementen, die der Maler zuvor in sich aufgesogen 
hat. Die Differenz zwischen der ewigen Bewegtheit des Meeres und 
dem Festhalten des speziellen Augenblickes, in dem die Welle heran-
rollt, ist dabei in ihrer faszinierenden Widersprüchlichkeit und Gleich-
zeitigkeit des Flüchtigen und Ewigen der Kerngedanke der Moderne. 
Im Gegensatz zur akademisch-zeichnerischen Landschaftskompositi-
on wird hier die Malerei zum Selbstzweck, zum Schwelgen in der 
Farbe und einem direkten Nachfühlen der Bewegung in der Handschrift 
des Künstlers. Die Natur, gesehen durch ein Temperament – so die 
Formulierung Émile Zolas in Bezug auf Courbet – ist auch Hagemeis-
ters Herangehensweise, als eine „tumultuarische Elementarschöpfung 
eines unwiderstehlichen Malertemperaments“ (Franz Servaes, Karl 
Hagemeister, in: Velhagen & Klasings Monatshefte, Bd. 38/II, 1923/24, 
S. 272). Eine Welle aus der Hand Courbets erwirbt Hugo von Tschudi 
1904 für die Nationalgalerie in Berlin. Anlässlich des 75. Geburtstags 
von Hagemeister im Jahr 1923 veranstaltet Ludwig Justi als Direktor 
der Berliner Nationalgalerie eine Einzelausstellung, wobei der größte 
Saal den in Serie gehängten Wellenbildern vorbehalten ist; deren 
überwältigende Wirkung soll selbst den angereisten Maler beeindruckt 
haben. Im Spiel mit Fernsicht und Nahsicht, Illusion sowie dem Offen-
legen der Gemachtheit des Bildes in Duktus und Farbmaterial gelingt 
es Hagemeister, die Bewegung im Sehprozess des Betrachters zu ak-
tivieren. Insofern wohnt Hagemeisters Wellen eine auf abstrakten 
Expressionismus oder Informel vorausweisende Modernität inne, die 
Gegenständlichkeit und Repräsentation in der Malerei hinter sich lässt 
und Farbe und Bewegung zum Selbstzweck werden lässt. [KT] 

„Ich erblicke das Stück Natur oder das Phänomen, das mir das seelische 
Erlebnis erschließt. [...] drum gebe ich das seelische Erlebnis in genau 
derselben Form im Bilde, wie ich es in der Natur erblicke. Dies Erlebnis 
ist mein Bild, mein Bildbegriff.“

 Karl Hagemeister an Fritz Stahl, zit. nach Hendrikje Warmt, Karl Hagemeister. In Reflexion der Stille, Berlin 2016, S. 163.
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K a rl  h agemeister 
1848 Werder a. d. Havel - 1933 Werder a. d. Havel 

Märkische Winterlandschaft  
(Ufer am Wentorf-Graben). Um 1905/07. 
Mischtechnik. Pastell auf Leinwand. 
Rechts unten signiert. 100 x 70,5 cm (39.3 x 27.7 in). 

Mit einer schriftlichen Expertise von Frau Dr. Hendrikje Warmt, Berlin, Juni 
2018. Die Arbeit ist im Karl Hagemeister-Archiv registriert und wird in das Karl 
Hagemeister Werkverzeichnis der Aquarelle, Pastelle und Zeichnungen 
aufgenommen.

Aufrufzeit: 11.12.2021 – ca. 16.10 h ± 20 Min. 

€ 9.000 – 12.000 
$ 10,350 – 13,800 

ProV enienZ 

 · Privatbesitz Werder a. d. Havel (um 1920 direkt vom Künstler erworben, 
danach mehrere Generationen in Familienbesitz).

 · Privatbesitz Potsdam (vom Vorgenannten erworben).

ausstellun g 

 · „So nah dem Unberührten am Schwielowsee“. Hannah Schreiber de Grahl und 
Karl Hagemeister, hrsg. von Hendrikje Warmt, Palmhof, Michendorf, 
6.6.-17.6.2018. Nr. 23, S. 61 (mit Abb.).

 · Karl Hagemeister, Bewegte Stimmung, Ketterer Kunst, Berlin, 28.2.-25.4.2020.
 · Karl Hagemeister „…das Licht, das ewig wechselt.“ Landschaftsmalerei des 
deutschen Impressionismus, Potsdam Museum/Museum Georg Schäfer, 
Schweinfurt/Kunstmuseum Ahrenshoop, 18.10.2020 - 25.04.2021. 

Besonders in den zarten, von schwebender Leichtigkeit erfüllten 
Winterlandschaften gelangt Karl Hagemeister zu außergewöhnlicher 
Meisterschaft in der Technik des Pastell. Neben der ausdrucksstarken, 
in der Handschrift des Künstlers die Natur nachformenden Ölmale-
rei nutzt Hagemeister auch die Pastellkreide für großformatige Land-
schaften. Dabei zeigt sich seine faszinierende Beherrschung der 
Technik, die die ganze Variationsbreite des pudrigen Materials aus-
schöpft. Durch sanftes Verwischen entstehen Farbräume, in die der 
Blick eintaucht. Dagegen setzt Hagemeister kalligraphisch bewegte 
Striche, in denen die Dynamik des Malens mit seiner Auffassung 
einer belebten Natur korrespondiert. In anmutiger Linienführung 
recken sich die schmalen Stämme und Äste der elegant geschwun-
genen Birken-und Buchenstämme in die Aussicht und erinnern an 
die Bildformeln japanischer Holzschnitte, die sich zu der Zeit großer 
Beliebtheit erfreuen. Deren lineare Fragilität geht bei Hagemeister 
mit dem Pastell ein Zusammenspiel ein, dessen zarte transparente 
Materialität auch die symbolisch die Flüchtigkeit des dargestellten 
Eindrucks der Lichtstimmungen und Atmosphäre widerspiegelt. Das 
Auge tastet wieder und wieder die Oberfläche ab, bleibt dabei an 
objekthaften Konkretisierungen und Strukturen hängen oder gleitet 
in die Tiefe des samtartigen Farbraumes. Dadurch wird umso mehr 
ein kontemplatives Schauen begünstigt, das Hagemeisters natur-
mystischer Auffassung des Sich-Versenkens entspricht. Eingehüllt in 
Luft und Licht wird auch der Betrachter Teil einer Empfindung „vom 
bewegten Athem der Natur, von der bewegten Stimmung über und 
zwischen den Dingen, vom seelischen Element der Natur“, der der 
Mensch nicht gegenübersteht, sondern in deren belebten Organis-
mus er selbst eingeschlossen ist (Hagemeister, Tagebuchaufzeich-
nungen, zit. nach: Hendrikje Warmt, Karl Hagemeister. Reflexion der 
Stille, Berlin 2016, S. 142). Das Streben, aus der stilllebenartigen, aka-
demischen Naturauffassung zu einer intensiv bewegten Naturstim-
mung zu gelangen, hatte ihn nach zwölf Jahren des Reisens in seine 
havelländische Heimat zurückgeführt, wo er sich schließlich 1881 in 
Ferch am Schwielowsee entgültig niederlässt. Hier bricht sich seine 
künstlerische Neuausrichtung in den Seen- und Flusslandschaften 
am deutlichsten Bahn, als er erkennt, „dass die Natur kein Stilleben 
ist, sondern ein schöpferischer, ewig arbeitender Organismus“, den 
er in den wechselvollen Lichtstimmungen eines sich ständig verän-
dernden, Wind und Wetter unterworfenen Eindrucks in der Farbe 
nachzuschöpfen versucht. Die Stille, Anmut und Lebendigkeit der 
Landschaft sind für ihn deren „seelisches Element“, dem er vor Beginn 
des Malprozesses in freier Natur zunächst im Verharren in der Land-
schaft nachzuspüren versucht, ehe er diese anschließend auf die 
Leinwand bringt. [KT] 
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Wilhelm trübner 
1851 Heidelberg - 1917 Karlsruhe 

Aussichtsplatz am Starnberger See. 
1911. 

Öl auf Leinwand. 
Rohrandt G 748. Links unten signiert. Verso auf 
dem Keilrahmen handschriftlich nummeriert.  
61,5 x 76,5 cm (24.2 x 30.1 in). 

Aufrufzeit: 11.12.2021 – ca. 16.13 h ± 20 Min. 

€ 8.000 – 10.000 
$ 9,200 – 11,500 

ProV enienZ 

 · Galerie Caspari, München (1916).
 · Galerie Fritz Zickel, München/Berlin (1925).
 · Galerie J. H. Bauer, Hannover.
 · Privatsammlung Baden-Württemberg (2005 vom 
Vorgenannten erworben). 

l iter atur 

 · Katalog Galerie Caspari, München 1916, o. A. (mit 
Abb.).

 · Josef August Beringer, Trübner. Des Meisters 
Gemälde, Stuttgart/Berlin 1917, S. 341 (ähnliches 
Motiv).

 · Auktionshaus Rudolf Bangel, Auktion 7.4.1925, Nr. 
225 (Abb. Taf. 33, aus dem Eigentum der Galerie 
Fritz Zickel). 

Vor allem im Spätwerk Wilhelm Trübners kommt der Landschaft als Motiv große Bedeutung zu. Der 
mittlerweile arrivierte Künstler – Direktor der Karlsruher Kunstakademie, Mitglied der Ausstellungs-
leitung der Berliner Secession, Vorstandsmitglied des Deutschen Künstlerbundes und auf zahlreichen 
Ausstellungen vertreten – verbringt in den Jahren von 1907-1912 die Sommermonate am Starnberger 
See. Dort bewohnt er verschiedene herrschaftliche Häuser in der Villenkolonie in Niederpöcking am 
Ostufer, zunächst die Villa Ammann, 1909-1912 ist er in der Villa Friedrich Goes untergebracht. Er 
besucht den Kunsthistoriker Hermann Uhde-Bernays in dessen Villa am Ammersee und nähert sich 
der malerischen und sanften Landschaft in etlichen Gemälden. Interessant gestaltet sich bei dieser 
Werkgruppe, in der ein ähnliches Motiv – der Blick über den See hinweg vom Ufer aus – immer neu 
variiert wird. Ein solches Prinzip ist so charakteristisch für die Moderne, in der das Motiv Anlass gibt 
zur bildimmanenten Variation von Form und Farbe, wie es hier auch in der Neuordnung des land-
schaftlichen und bildlichen Raums bei Trübner geschieht. Die klare Staffelung der Bildebenen, die 
sich horizontal hintereinander aufreihen, erinnert dabei auch an die wenige Jahre zuvor in klarer 
Formensprache entstandenen symbolistischen Landschaften Ferdinand Hodlers und zeigen Trübners 
Interesse an den Entwicklungen der Zeit. Im Kontrast zu anderen Landschaften aus der Hand Trüb-
ners, in denen der Blick in die dichte Vegetation geführt und der Bildraum verschlossen bleibt, wählt 
er hier den weiten, in alle Richtungen unbegrenzten Ausblick. Schwungvoll wird der Blick dabei 
aufwärts geführt: zunächst über das sich sanft absenkende Ufer hinweg zu den in pastosem Farb-
auftrag gekräuselten leichten Wellen, über die transparente grünlich-blaue Oberfläche des Sees, bis 
er am anderen Ufer auf Schloss Berg und die Silhouette der Wallfahrtskirche Mariä Himmelfahrt in 
Aufkirchen trifft und sich zu den duftigen Wolken am Himmel emporhebt. Fast schon in die Abs-
traktion gleitend nutzt Trübner hier die gesamte Kraft der transparent leuchtenden, gelblich-grünen 
und türkisblauen Töne, aufgetragen mit breiten kraftvollen Strichen, gegen die er mit den roten 
Blumen des kleinen Bouquets einen koloristischen Kontrast setzt. In unserer Landschaft drückt sich 
Trübners Idee des „Reinmalerischen“ aus, das sich von darstellenden Konventionen löst und den 
Ausdruck in Farbigkeit und Duktus verlagert, in denen die transparente Klarheit des ruhigen Som-
mertags und der Charakter dieser besonders malerischen Landschaft in vollkommener Weise ein-
gefangen wird. [KT] 

354 
leo PutZ 
1869 Meran - 1940 Meran 

Schloß am See (Hartmannsberg). 
1909. 

Öl auf Leinwand. 
Putz 2380. Links unten signiert.  
32 x 48 cm (12.5 x 18.8 in). 

Aufrufzeit: 11.12.2021 – ca. 16.12 h ± 20 Min. 

€ 8.000 – 10.000 
$ 9,200 – 11,500 

ProV enienZ 

 · Privatsammlung Süddeutschland. 

• Aus der besten Schaffensperiode als 
Mitglied der Künstlergruppe „Die Scholle“ 
(1903-1911) 

• Entstanden bei Schloss Hartmannsberg, 
einem der bevorzugtesten Orte, an denen 
sich Putz zum Malen aufhält 

• Faszinierend klarer und selbstbewusster 
Umgang mit Form und Farbe, die gleich-
sam abstrahierend auf der Fläche 
arrangiert werden 

Für das Schaffen von Leo Putz sind besonders seine Aufenthalte auf Schloss Hartmannsberg im 
Chiemgau von zentraler künstlerischer Bedeutung. Hier entstehen seine bedeutendsten und 
charakteristischsten Motive seiner Zeit als Mitglied der Münchner Künstlergruppe „Die Scholle“, 
der er sich 1903-1911 verbunden fühlt. Auch im Jahr 1909 entschließt er sich, seinen Sommerauf-
enthalt „in Hemhof zu nehmen, da er Schloss Hartmannsberg mit seinen Seen für das Schönste 
hält“, wie Frieda Blell, ebenfalls Malerin, Modell zahlreicher Gemälde Putz’ und ab 1913 seine Frau, 
festhält (Tagebuch von Frieda Blell, zit. nach: Helmut Putz, Leo Putz 1869-1940, Wolznach 1994, 
Bd. II, S. 555). Während des sich langsam zu Ende neigenden Sommers und des beginnenden 
Herbstes entstehen im September und Oktober etliche Landschaften, die die herbstliche Atmo-
sphäre einfangen. Bäume und Wiesen färben sich langsam braun, eine melancholisch-getragene 
Stimmung legt sich über die moorigen Seen. In klarer und beruhigter Malweise begegnet Putz 
auch der sich verändernden Natur: Im kompakten, gefassten Farbauftrag, der einzelne breite, 
präzise gesetzte Striche erkennen lässt, gibt er die Landschaft als sich flächig auf der Leinwand 
ausbreitenden harmonischen Farbenteppich wieder. Dunkles mooriges Grün, tiefes Blau der 
Berge und ockerfarbene Töne lassen einen Farbklang entstehen, in dem die zur Ruhe kommende 
Natur ihre koloristische Entsprechung findet. Die breiten Pinselstriche verleihen der Landschaft 
zudem eine verschwommene, dunstige Unschärfe, die die neblige Kühle erster Herbsttage spüren 
lässt. Bis in den November verweilen Putz und seine Malergefährtinnen noch auf dem Land, 
bevor sie schließlich nach München zurückkehren. Für alle in diesem Jahr in Hemhof entstandenen 
Landschaften bietet der begeisterte Münchner Kunsthändler Franz Josef Brakl - Förderer der 
Künstlergruppe „Die Scholle“ und später des „Blauen Reiters“ - Leo Putz die stattliche Summe von 
30.000 Mark, jedoch ohne Erfolg. Im folgenden Jahr verhilft er den Künstlern der „Scholle“ mit 
einer großen Retrospektive zu endgültiger Anerkennung. Unsere zu Hochzeiten der „Scholle“ 
entstandene Landschaft zeigt das malerische Selbstverständnis und die Empfindsamkeit Leo Putz’ 
in seiner direkten Begegnung mit der für ihn künstlerisch wie auch menschlich so elementar 
bedeutsamen Natur. [KT] 
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PeDer  (PeDer  mø rK  mø nsteD)  mönsteD 
1859 Grenaa - 1941 Fredensborg 

Flusslandschaft im Spreewald. 1912. 
Öl auf Leinwand. 
Rechts unten signiert und datiert. 80,5 x 120 cm (31.6 x 47.2 in). 

Wir danken der Galerie Paffrath, Düsseldorf, für die freundliche Auskunft.

Aufrufzeit: 11.12.2021 – ca. 16.14 h ± 20 Min. 

€ 20.000 – 30.000 
$ 23,000 – 34,500 

ProV enienZ 

 · Privatsammlung Schleswig-Holstein  
(wohl 1912 direkt vom Künstler erworben, seither in Familienbesitz).

Unumstritten ist Peder Mönsted ein Meister der nahezu fotorealis-
tischen Malerei, bevor diese einige Jahrzehnte später zu einer eigenen 
Kunstgattung werden wird. In faszinierender Präzision verleiht er 
der Landschaft eine geradezu hyperrealistische Präsenz auf der Lein-
wand, wobei er gekonnt mit der Unschärfe des Pinselstrichs spielt: 
einzelne Halme, Zweige und Blätter werden feinstens beschrieben, 
an anderen Stellen löst sich das Laubwerk in summarischen Tupfen 
auf. In der spiegelglatten Fläche des Wassers zeigt sich keinerlei 
Handschrift des Künstlers, während der Himmel bei näherer Betrach-
tung die Richtung des Duktus verrät. Mönsted spielt so mit dem 
ureigensten Thema der Malerei, die sich seit Beginn als Illusion der 
Realität begreift, bis sich dieser Zusammenhang in der Moderne 
auszulösen beginnt. Neben abstrahierenden und impressionistischen 
Strömungen darf also auch Mönsted in seiner malerischen Reflexion 
dieser illusionistischen Funktion der Malerei als moderner Künstler 

• Erstmals auf dem internationalen Auktionsmarkt angebotenes 
Werk aus Privatbesitz

• Faszinierende Landschaft, in der Mönsted seine virtuose 
Technik unter Beweis stellt

• Mönsted entwickelt eine ganz eigene, hyperrealistische Art der 
Darstellung, die für die Konkurrenz und Wechselwirkung von 
Fotografie und Malerei in der Moderne exemplarisch ist

gelten. Diese Idee der Realität und ihrer Spiegelung und Abbildung 
konzentriert sich in dem im Vordergrund stehenden Bachlauf, in dem 
sich im Hintergrund die Natur leicht verschwommen verdoppelt, und 
in den sich kräuselnden Wellen verzerrt wird – womöglich als tref-
fender und intelligenter Kommentar zum Vorgang des Malens an 
sich zu verstehen. Seine technische Virtuosität erlangt Mönsted an 
der Kopenhagener Kunstakademie, an der noch die Präzision und 
genaue Beobachtungsgabe der Künstler des Dänischen Goldenen 
Zeitalters nachwirkt. Ein Aufenthalt im Atelier des französischen 
Salonmalers William Adolphe Bouguereau 1882-83 mag sicherlich 
auch die akademische Feinmalerei und die Ausformulierung von 
Stofflichkeit in seinem Schaffen gestärkt haben. Neben seinen Win-
terlandschaften faszinieren allerdings vor allem die Flusslandschaf-
ten, in denen sich ein magischer Sog in die lichtvolle, von dichter 
Vegetation erfüllte idyllische Landschaft entwickelt. [KT] 
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eDWa rD  CuCuel 
1875 San Francisco - 1954 Pasadena 

Sommerabend. 1916. 
Öl auf Leinwand. 
Links unten signiert. Verso auf dem Keilrahmen mit alten Etiketten, dort von 
fremder Hand sowie typografisch betitelt und datiert. Verso auf der Leinwand 
mit altem Etikett. 90 x 100 cm (35.4 x 39.3 in). 

Aufrufzeit: 11.12.2021 – ca. 16.16 h ± 20 Min. 

€ 30.000 – 40.000 
$ 34,500 – 46,000 

ProV enienZ 

 · Privatsammlung (Juli 1917 erworben, verso mit dem Etikett).
 · Privatsammlung Schleswig-Holstein 

(seit zwei Generationen in Familienbesitz). 

Den besonderen Reiz von Edward Cucuels Gemälden macht ihre spür-
bare Leichtigkeit und nonchalante Eleganz aus. Die Inszenierung der 
Modelle lässt die Grenze zwischen Pose und unbeobachteter Sponta-
neität verschwimmen, in der lockeren Ausführung erscheint die Male-
rei als angenehmer sommerlicher Zeitvertreib. Cucuel beginnt mit einer 
solchen lichtvollen und freien Plein-air-Malerei bereits um 1911, als er 
sich unter dem Einfluss seines Malerfreundes Leo Putz gänzlich der 
impressionistischen Freiluftmalerei zuwendet. Zuvor ist er hauptsäch-
lich als Grafiker und Illustrator für die Presse tätig, unter anderem in 
den 1890er Jahren in New York, nachdem er in seiner Geburtsstadt San 
Francisco an der Kunstakademie und in Paris an der fortschrittlichen 
Académie Julian studiert hat. Bis 1914 verbringt Cucuel die Sommer-
monate mit diesem Malerfreund bei Schloss Hartmannsberg im Chiem-
gau, wo sich beide vor allem den Motiven der Badenden und der Frau 
in der Natur widmen. Auch nach 1914 setzt er in den Sommermonaten 
diese Arbeitsweise fort und verlegt seinen Wohnsitz während dieser 
Jahreszeit an den Ammersee und anschließend den Starnberger See 
südlich von München, wo er eine Villa mit weitläufigem Seegrundstück 
besitzt. Hier entstehen immer neue Variationen seiner lichtvollen und 

• Charakteristisches Motiv im Schaffen Cucuels von mondäner 
und zarter Eleganz 

• Harmonischer und lichter Farbklang, dessen pastellene 
Nuancen die sommerliche Leichtigkeit spürbar machen 

• Entstanden in der Sommervilla des Malers am Ammersee 

• Erstmals auf dem internationalen Auktionsmarkt angebotenes 
Werk aus Privatbesitz 

ungezwungenen Szenen. Häufig verwendet er dabei nicht nur den 
Pinsel, sondern trägt die Farbe in breiten Strichen mit dem Malmesser 
auf, wodurch seine Motive trotz der hellen, pastelligen Farben eine 
solide Körperlichkeit erlangen. Cucuels Gemälde atmen die Wärme des 
Sommers, den Duft der Vegetation und die Kühle des Wassers. Sie 
verhelfen ihm aufgrund dieser Sinnlichkeit und der stets präsenten 
leicht voyeuristischen Erotik zu großem internationalen Erfolg, unter 
anderem im Pariser Salon, in dem er 1912 ausstellt. Seine Modelle, die 
er wie in unserem Gemälde mit den femininen Accessoires der Zeit wie 
den Florentiner Hüten, hellen luftigen Kleidern und Pashmina-Schals 
ausstattet, verkörpern die melancholische Eleganz der Belle Époque. 
Die zarte Sinnlichkeit der Frauen zeigt er hier in der hellen Haut der 
anmutigen Nacken- und Schulterpartie, die das leichte Kleid nachlässig 
freigegeben hat, sowie in dem eleganten Schuhwerk, dem ebenfalls 
ein malerisch prominenter Platz eingeräumt wird. Cucuels Gemälde 
verkörpern eine Sehnsucht nach idyllischer, sommerlicher Harmonie, 
die gerade zum Zeitpunkt ihrer Entstehung kaum als gegeben ange-
nommen werden durfte; der Wunsch danach kann in dem lichterfüll-
ten Gemälde auch heute noch nachvollzogen werden. [KT] 



74 KETTERER KUNST 75Zusätzliche Abbildungen, Videos und Vergleichsinformationen sowie tagesaktuelle Ergänzungen finden Sie unter www.kettererkunst.de

359 
FranZ Von stuCK 
1863 Tettenweis - 1928 München 

Tänzerin. 1898. 

Bronze mit schwarzbrauner Patina. 
Vorne an der Standfläche bezeichnet „Franz von 
Stuck“. Hinten mit dem Gießerstempel „Guss C. 
Leyrer München“.  
63 x 24 x 34 cm (24.8 x 9.4 x 13.3 in). 
Guss nach 1906 (1906 wurde Stuck geadelt). 

Aufrufzeit: 11.12.2021 – ca. 16.18 h ± 20 Min. 

€ 15.000 – 20.000 
$ 17,250 – 23,000 

ProV enienZ 

 · Privatsammlung Nordrhein-Westfalen. 

• Schwungvolle Plastik aus der Zeit der 
Eheschließung des Künstlers mit Mary, die 
ihm Modell steht 

• Besonders effektvolle Patina mit 
goldschimmernder Akzentuierung des 
Haars 

• Im Schaffen Stucks charakteristische 
Kombination aus antiken Vorbildern und 
moderner Linienführung des Jugendstils 

• Inspiriert durch die berühmte Tänzerin des 
Fin de Siècle, Loïe Fuller 

358 
artur VolKmann 
1851 Leipzig - 1941 Geislingen an der Steige 

Reiter. Um 1911. 

Bronze mit schwarzbrauner Patina. 
Am Bauch des Pferdes mit dem Namenszug.  
67,5 x 62 x 22 cm (26.5 x 24.4 x 8.6 in). 
Vermutl. gegossen bei der Württembergischen 
Metallwarenfabrik zwischen 1919-1922. 

Aufrufzeit: 11.12.2021 – ca. 16.17 h ± 20 Min. 

€ 4.000 – 6.000 N 

$ 4,600 – 6,900 

ProV enienZ 

 · Privatsammlung Südafrika. 

l iter atur 

 · Anette Niethammer, Wie auf den Tag das 
Abendsonnenlicht... Hans von Marées’ Meister-
schüler Artur Volkmann (1851-1941), Nordhausen 
2006, S. 125-133. 

Artur Volkmann studiert ab 1873 Bildhauerei in Dresden und Berlin. Ab 1876 ermöglicht ihm ein 
zweijähriges Stipendium einen Aufenthalt in Rom, wo er für die anschließenden Jahrzehnte seine 
Wahlheimat findet. Dort macht er die Bekanntschaft mit dem Maler Hans von Marées, der ihn 
künstlerisch wesentlich beeinflusst. Lediglich aus finanziellen Gründen kehrt Volkmann immer 
wieder für einige Zeit nach Deutschland zurück, um sich neue Aufträge zu sichern. In Zwiesprache 
mit der Antike, ihrer „edlen Einfalt und stillen Größe“ entstehen Bildwerke und Plastiken antiker 
Figuren wie Bacchus, Psyche, Aphrodite, die sich einem neuen Klassizismus in der Vereinfachung 
der Form und Betonung der Linie verschreiben, dennoch allerdings eine gewisse Natürlichkeit 
ohne Idealisierung auszudrücken versuchen. 1911 siedelt Volkmann, inzwischen zum Professor 
berufen, nach Frankfurt am Main über, wo er ein Atelier am Städelschen Institut innehat. Für den 
Garten des Städelschen Kunstmuseums entstehen in dieser Zeit Entwürfe zu einer lebensgroßen 
Bronzeplastik des Jünglings zu Pferde. Im Kontrast zu den zahlreichen Reiterstandbildern der 
römischen Antike und der frühen Neuzeit in Rom, die Volkmann gesehen haben dürfte, steht hier 
keine repräsentative Machtdemonstration im Fokus, sondern der Ausdruck einer harmonischen 
Einheit von Mensch und Tier. Pferd und Reiter sind im Stand gezeigt, in perfekter Balance und 
leicht zurückgelehnter, gelockerter und dennoch kontrollierter Haltung des Reiters. Die Figur des 
Reitenden taucht bei Volkmann bereits früher in der Form des heiligen Georgs auf, der um 1911 
ebenso als inspirierende Gründungsfigur des „Blauen Reiters“ in der Malerei an Bedeutung gewinnt. 
Als Symbol eines heroisch-edlen, geistigen Prinzips, aber auch einer wiedergefundenen Harmonie 
zwischen Mensch und Natur bietet das Reiter-Motiv vielschichtige Deutungsansätze und bleibt 
so auch um die Jahrhundertwende für Künstler von Interesse. [KT] 
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Fr a nZ  Von  stuCK 
1863 Tettenweis - 1928 München 

Monna Vanna. Um 1920/22. 
Bronze mit dunkelbrauner Patina. 
Vorne am Sockel betitelt „Monna Vanna“ sowie bezeichnet „Franz von Stuck“. 
Gesamt: 54 x 9 x 9 cm (21.2 x 3.5 x 3.5 in). 
Gegossen bei C. Leyrer, München  
(verso am Fuß des Sockels mit dem Gießerstempel).  

Aufrufzeit: 11.12.2021 – ca. 16.20 h ± 20 Min.

€ 15.000 – 20.000 
$ 17,250 – 23,000 

ProV enienZ 

 · Privatsammlung Bayern  
(direkt vom Künstler erworben, seither in Familienbesitz). 

l iter atur 

 · Franz von Stuck. Maler-Graphiker-Bildhauer-Architekt, Ausst.-Kat. Museum 
Villa Stuck, München 1982, S. 188.

 · Franz von Stuck. Pathos & Eros, Ausst.-Kat. Van Gogh Museum, Amsterdam 
1995, S. 92, Kat.-Nr. 60 (anderes Exemplar).

 · Claudia Gross-Roath, Das Frauenbild bei Franz von Stuck, Weimar 1999, S. 275.
 · Thomas Raff, „Die Kraft des Mannes und die weiche Schmiegsamkeit des 
Weibes“: Franz von Stuck: Das plastische Werk, Ausst.-Kat. Franz von Stuck 
Geburtshaus Tettenweis 2011, S. 104-105 (anderes Exemplar).

 · Schönheit-Stärke-Leidenschaft. Die Plastiken Franz von Stucks in den 
historischen Räumen neu präsentiert, Begleitheft zur Ausstellung Villa Stuck 
München, hrsg. von Margot Th. Brandhuber, München 2020, S. 8  
(anderes Exemplar). 

Neben mythologischen Gestalten wie der Helena, Phryne oder der Ama-
zone nimmt sich Franz Stuck hier einer weiteren literarischen Frauenfi-
gur an, deren Geschichte sich um Liebe und Verführung dreht. Monna 
Vanna – altitalienischer Dialekt für Madonna Giovanna – ist die Gemah-
lin des Fürsten Guido Colonna von Pisa, das im 15. Jahrhundert zur Zeit 
der Städterivalitäten von den Florentinern und ihrem Condottiere Prin-
zivalli belagert wird. Zur Rettung der Stadt erfüllt sie seine Bedingung 
und begibt sich, nackt und nur mit Mantel und Schuhen bekleidet, in 
das feindliche Lager. Der Condottiere verfolgt jedoch andere Absichten, 
ist sie doch seine Jugendliebe. Der dramatische Höhepunkt der Geschich-
te, als sie im Begriff ist den Mantel abzunehmen und sich hinzugeben, 
löst sich auf indem der Condottiere sie daran hindert und beide die Nacht 
im vertrauten Gespräch verbringen. So wandelt sich Monna Vanna, 
ähnlich wie die biblische Judith, die Stuck ebenfalls in sein Motivrepertoire 
aufgenommen hat, in eine Heldin, die durch ihre Schönheit und Sinn-
lichkeit den Mann bezwingt. Das Drama des belgischen symbolistischen 
Dichters Maurice Maeterlinck wird 1902 mit großen Erfolg europaweit 
uraufgeführt, in Deutschland im Schauspielhaus in München (heute 
Kammerspiele), Eleonora Duse übernimmt die Hauptrolle. Es folgt eine 
Opernbearbeitung 1909 sowie mehrere Verfilmungen, darunter eine 
letzte 1922, gedreht in München mit der bekannten Münchner Schau-
spielerin Lee Parry (Mathilde Benz) als Monna Vanna. Stuck verleiht der 
Figur eine Renaissancefrisur, wie sie bspw. auch Giovanna Tornabuoni 

• In der Konzentriertheit der Formen und der Reduktion der 
Bewegung beschreitet Stuck in der Bronzeplastik neue, in 
Richtung Art déco weisende Wege

• Die Gestalt der Monna Vanna, literarische Heldin der Renais-
sance und des Symbolismus vereint auf einzigartige Weise die 
künstlerischen Inspirationsquellen Stucks

• Seit Erwerb vom Künstler in Familienbesitz und erstmals auf 
dem Auktionsmarkt angebotenes Exemplar der seltenen 
Bronze 

in den Gemälden Domenico Ghirlandaio Ende des 15. Jahrhunderts trägt, 
und wie er sie bereits 1901 in dem Portrait Olga Lindpainters als Floren-
tinerin malt. Die Renaissance mit ihren großen Malerpersönlichkeiten 
ist für Stuck neben der Antike größte Inspirationsquelle. Der weite, am 
Rücken gefältelte Mantel verweist ebenso auf die Kleidung der Renais-
sance, seine Knöchellänge allerdings auf die Mode der 1920er Jahre. Stuck 
wählt den zentralen Moment der Enthüllung, die die Betrachter:innen 
mit Spannung erwarten, in dem Monna Vanna den Mantel in eleganter 
Bewegung von den Schultern gleiten lässt und dieser zu Boden fällt. Der 
symmetrische Aufbau der Figur mit dem langgestreckten Körper, umhüllt 
vom Mantel wirkt dabei kompakter und konzentrierter als die noch im 
vorigen Jahrhundert entstandene „Tänzerin“ beispielsweise. Die beweg-
ten Formen des Jugendstils haben sich mittlerweile zu geometrischen, 
weniger raumgreifenden Formen weiterentwickelt. Beruhigt und sta-
tisch, mit nur leicht angehobenem Bein ein Vorwärtsschreiten andeu-
tend, widmet sich Stuck vielmehr der subtilen Bewegung und der Aus-
gewogenheit voluminöser Formen. Auf hieratische Vorderansicht 
angelegt, erlangen seine späteren Plastiken so eine reliefartige Anmutung 
und regen eine wandnahe Aufstellung an, wie Stuck sie in Nischen oder 
auf Kaminsimsen in seiner eigenen Villa, bspw. im Künstleraltar, prakti-
ziert. Monna Vanna wird so als Skulptur zum eleganten Schmuck mon-
däner Salons einer literarisch, theatralisch und musikalisch interessierten 
und gebildeten Bohème. [KT] 
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arbeitet er das Motiv von Faun und Nixe, sich bäuchlings gegen-
überliegend, ein erneutes Mal aus. Die auf dem Bauch liegende 
Frau, von einem Schlangenwesen umrankt und als „Die Sünde“ 
(1899, Wallraff Richartz Museum, Köln) betitelt, verschmilzt Frau, 
Schlange, Verführung und Wollust. Unser zweigeteiltes Gemälde 
widmet sich ebenso der dualistischen und spannungsreichen Ge-
schlechterordnung von Frau und Mann. Das weibliche Mischwesen 
wird von dem männlichen Landbewohner durch dessen Gesang 
oder seine Scherze aus dem Wasser gelockt, denen sie mit erstaun-
tem oder auch empörtem Gesicht lauscht. In skizzenhafter Manier 
legt Stuck seine kompositorische Idee nieder und erprobt die Hell-
Dunkel-Verteilung sowie die koloristische Harmonie des Bildes. 
Intensiv schimmert das reine Lapislazuli-Blau des Meeres; der Fisch-
schwanz der Nixe erhält durch gelbe und rote Tupfen seinen schil-
lernden feuchten Glanz, ähnlich dem Schlangenkörper in einigen 
Versionen von Stucks berühmter „Sünde“. Die ausgestreckten Kör-
per bedingen das ungewöhnliche Format, in dem sich der Bildinhalt 
auf die in der Mitte stattfindende unmittelbare Begegnung der 
beiden gegenüberliegenden Körper konzentriert. Unsere Studie ist 
dabei wohl in dem Kontext des frühen Gemäldes anzusiedeln, das 
Stuck 1891 ausführt und in dem sich bereits die wesentliche The-
matik seines Schaffens, das Verhältnis von Frau und Mann, bemerk-
bar macht. [KT]  

 361  

 Fr a nZ  Von  stuCK  
 1863 Tettenweis - 1928 München  

 Meerweibchen. Um 1891.  
 Öl auf Malpappe  .  
 Vgl. Voss 38.   Rechts unten signiert.   20,3 x 68,5 cm (7.9 x 26.9 in).  
 Im Original-Rahmen der Gebrüder Oberndorfer, München.  

 Aufrufzeit: 11.12.2021 – ca. 16.21 h ± 20 Min.  

 € 30.000 – 40.000  
 $ 34,500 – 46,000  

 ProV enienZ  

·  Privatsammlung Süddeutschland (seit ca. 20 Jahren).  

Die Figur der Wassernixe, Meerjungfrau, Najade oder Nereide er-
fährt am Ende des 19. Jahrhunderts eine motivische Renaissance. 
Vor allem symbolistische Künstler wie Arnold Böcklin („Triton und 
Nereide“, 1874, Bayerische Staatsgemäldesammlungen, München), 
Max Klinger („Die Sirene/Triton und Nereide“, 1895, Sammlung 
Villa Romana, Florenz) oder Gustav Klimt („Wasserschlangen I“, 
1904/07, Österreichische Galerie im Belvedere, Wien) sind fasziniert 
von den geheimnisvollen Mischwesen. Die Figur der Meerjungfrau 
changiert dabei zwischen abgründiger Verführung und Erotik, spie-
lerischer Sinnlichkeit und melancholischer Sehnsucht. Als dem 
Element des Wassers zugehöriges Wesen wird sie zum Symbol 
einer überwältigenden Gefühlswelt, die für den Mann auch zur 
Bedrohung werden kann. Allegorisch taucht sie bei Franz von Stuck 
bereits während seiner frühen Tätigkeit als Grafiker auf. In einer 
Szene wird eine sich sträubende Nixe im Netz von kleinen Faunen 
aus dem Wasser gezogen, später bei Hanfstaengl als Allegorie der 
Jagd und Fischerei veröffentlicht (in: Allegorien und Embleme, 1882, 
Abtheilung I, Taf. 85). Der männliche Faun und die weibliche Nixe 
treten im weiteren Verlauf seines Schaffens als gegengeschlecht-
liche Pole auf, zwischen denen ebenfalls das omnipräsente Thema 
des Liebesspiels, der Jagd und der Verführung stattfindet. In dem 
Relief „Faun und Nixe“ von 1891, das schließlich 1901/02 als farbiger 
Abguss in den Künstleraltar unterhalb der „Sünde“ eingelassen wird, 

• Seltenes und außergewöhnliches, langgestrecktes Format, mit 
dem Stuck den liegenden Körpern begegnet

• Für das spannungsreiche Verhältnis von Frau und Mann, so 
zentral im Schaffen Stucks, findet Stuck hier eine komposito-
risch ausdrucksstarke Lösung

• Teil der Motivwelt von Wassernixen und Faunen, die Stuck 
sowie zahlreiche weitere wichtige Künstler des Symbolismus 
intensiv beschäftigt

• Im studienhaften, freien Charakter der Malweise wird die 
Handschrift und Arbeitsweise des Künstlers besonders 
nachvollziehbar
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 363  
 FranZ Von stuCK  
 1863 Tettenweis - 1928 München  

 Mädchenbildnis (Anna-Lore Butzer). 1921.  

 Syntonos-   Tempera   auf Leinwand, auf Holztafel der Gebrüder Oberndorfer aufgelegt.  
 Am rechten Rand unterhalb der Mitte signiert und datiert. Verso mit dem Stempel der Gebrüder Oberndorfer, München. 
  52 x 47 cm (20.4 x 18.5 in).  
 Im Original-Rahmen der Gebrüder Oberndorfer, München (mit dem Stempel).  

Aufrufzeit: 11.12.2021 – ca. 16.24 h ± 20 Min.

 € 8.000 – 10.000  
 $ 9,200 – 11,500  

 ProV enienZ  

·  Sammlung Dr. Heinrich und Martha Butzer, Dortmund (seither in Familienbesitz).  

 362 
 FranZ Von stuCK  
 1863 Tettenweis - 1928 München  

 Knabenbildnis (Heinrich Butzer). 1922.  

 Syntonos-   Tempera   auf Leinwand, auf Holztafel der 
Gebrüder Oberndorfer aufgelegt.  
 Voss 548.   Rechts unterhalb der Mitte signiert und datiert. 
Verso mit dem Stempel der Gebrüder Oberndorfer, 
München.   53 x 45 cm (20.8 x 17.7 in).  

Aufrufzeit: 11.12.2021 – ca. 16.22 h ± 20 Min.

€ 8.000 – 10.000  
 $ 9,200 – 11,500  

 ProV enienZ  

·  Sammlung Dr. Heinrich und Martha Butzer, Dortmund 
(seither in Familienbesitz).  

 Über seine symbolistischen und mythologischen Szenen hinaus macht sich Franz von 
Stuck vor allem auch als hervorragender Porträtist einen Namen. Er porträtiert vorzugs-
weise Schauspielerinnen und Damen der feinen Gesellschaft Münchens, sein Ruf reicht 
darüber hinaus deutschlandweit. Auch der erfolgreiche Dortmunder Bauunternehmer 
Heinrich Butzer (1884-1965)  gibt 1921 sein Porträt in Auftrag. Wohl aufgrund des sehr 
überzeugendes Ergebnisses ergehen an Stuck weitere Aufträge zu Porträts seiner Gattin 
Martha (1923) sowie der drei Kinder. Der fünfjährige Heinrich trägt den zeitgemäßen 
Matrosenanzug, der seit der zweiten Hälfte des 19. Jahrhunderts zum beliebtesten Klei-
dungsstück für kleine Jungen avanciert, nachdem ein Kinderporträt des zukünftigen 
König Edward VII von Franz Xaver Winterhalter von 1846 das Kleidungsstück zunächst in 
britischen Adelskreisen populär gemacht hatte. Der kleinen Anne-Lore, wohl ebenfalls 
fünfjährig, verleiht Stuck den typischen pausbäckigen Charme, durch den sich schon 
seine frühen Putti in der Graphik und vor allem die Kinderbildnisse der eigenen Tochter 
Mary auszeichnen. [KT]  
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 Fr a nZ  Von  stuCK  
 1863 Tettenweis - 1928 München  

 Bildnis der Tochter Mary Stuck mit Margeritenkranz. 
Um 1910.  
 Tempera   auf Holz.  
 Vgl. Voss 350.   Rechts mittig signiert. Verso mit altem Etikett sowie Stempel der 
Gebrüder Oberndorfer, München.   31 x 31 cm (12.2 x 12.2 in).  
 Im Original-Rahmen der Gebrüder Oberndorfer, München.  

 Aufrufzeit: 11.12.2021 – ca. 16.25 h ± 20 Min.  

 € 20.000 – 30.000  
 $ 23,000 – 34,500  

 ProV enienZ  

·  Galerie Heinemann, München (verso mit dem Etikett).
· Sammlung Geheimrat Max von Guilleaume (1866-1932), Köln (1911 vom Vorgenannten 

erworben).
· Privatsammlung Nordrhein-Westfalen.  

 l iter atur  

·  Kunsthaus Lempertz, Nachlass Geheimrat Max von Guilleaume, Bd. 2: Inhalt des 
Kölner Hauses: Gemälde neuzeitlicher und alter Meister [...], Auktion 2.-5.11.1932, Nr. 12 
(mit Abb. Taf. 4).  

Franziska Anna Marie-Louise, genannt Mary, ist das einzige leibliche 
Kind Franz von Stucks und wird entsprechend von ihm vergöttert. 
Sie entstammt seiner Liebesbeziehung zu Anna Maria Brandmaier 
(1875-1944), einer Serviererin aus dem eleganten Münchner Café 
Luitpold und Modell für seine „Sünde“. Für den 1895 zum Professor 
ernannten und mittlerweile sehr erfolgreichen Künstler ist sie den-
noch als Ehegattin wohl nicht standesgemäß, einige Zeit nach der 
Trennung heiratet Stuck 1897 die verwitwete und vermögende Mary 
Lindpaintner (1865-1929), die ihm den Weg in die gehobene Gesell-
schaft weiter ebnet. Als eigene Kinder des Paares ausbleiben, erwir-
ken die beiden schließlich bei Prinzregent Luitpold das Recht zur 
Adoption der kleinen Mary, die bereits seit ihrer frühen Kindheit bei 
den beiden wohnt. Stuck malt seine hübsche kleine Tochter viele 
Male, sie sitzt ihm Modell für die zahlreichen Porträts, die in den 
folgenden Jahren entstehen. Die beiden erfreuen sich dabei an den 
fantasievollen Kostümierungen, in denen Mary kindlich in unter-
schiedliche Rollen schlüpft, wobei sie die Lust zur Verkleidung von 
ihren Eltern, oftmals selbst Gäste auf den berühmten Münchner 
Maskenbällen, übernommen zu haben scheint. Zwischen 1905 und 

• Die Bildnisse seiner Tochter Mary gehören schon zu Stucks 
Lebzeiten zu den beliebtesten und erfolgreichsten Werken

• Besonders schönes und frisches Bildnis, in dem Stuck auf die 
charakteristischen blauen Haarschleifen zurückgreift und die 
Tochter mit einem Margeritenkranz zur kleinen Frühlingsköni-
gin krönt

• Seit mehreren Generationen in Familienbesitz und erstmals auf 
dem internationalen Auktionsmarkt angeboten

1920 entstehen Bildnisse von Mary im Torero-Kostüm, als spanische 
Infantin, mit Biedermeier-Haube oder als Griechin; am beliebtesten 
scheint allerdings ihr Porträt mit den blauen Schleifen in der bieder-
meierhaften Frisur zu sein. Dieses wiederholt Stuck noch 1920, als 
das kleine Mädchen bereits zur eleganten jungen Frau herangewach-
sen ist. Unser Porträt zeigt Mary ebenfalls mit den intensiv leucht-
enden blauen Schleifen, die mit ihrem dunklen Haar farblich harmo-
nieren. Vor einem wolkigen, frei und locker gemalten blauen Himmel 
erscheint sie mit einer Art weißen Tunika bekleidet und mit den 
hellen Margeriten im Haar wie eine kleine Frühlingsbotin. Besonders 
sind ihre in bernsteinfarbener Transparenz gegebenen Augen unter 
den fein geschwungenen Brauen, die ebenso faszinieren wie die 
ihres Vaters. In der frontalen Ansicht tritt die Gleichmäßigkeit und 
Sanftheit ihrer Züge zu Tage, die Stuck mit erkennbarem Vaterstolz 
hier einfängt. Diese sehr persönlichen und feinfühligen Porträts 
seiner Tochter zählen zu Stucks berührendsten Arbeiten und weisen 
ihn als überaus virtuosen Porträtmaler aus. Die kleine Mary ist dabei 
eines seiner liebsten Modelle und darüber hinaus eines der erfolg-
reichsten Motive. [KT]  
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366 
albert Weisgerber 
1878 St. Ingbert - 1915 Fromelles/Ypern 

Ein Unruhestifter. 1905. 

Gouache. 
Rechts unten signiert und datiert. Auf dünnem Karton.  
52 x 42,7 cm (20,4 x 16,8 in).
Illustration für die Jugend, Jg. 10, Bd. 2, Heft 42, 1905, S. 
812: Ein Unheil-Stifter. „So jeht‘s bedeutend einfacher!“.

Aufrufzeit: 11.12.2021 – ca. 16.28 h ± 20 Min. 

€ 3.500 – 4.500 
$ 4,025 – 5,175 

ProV enienZ 

 · Privatbesitz Saarland.

Die von Georg Hirth und Fritz von Ostini gegründete Münchner Kunst- und Literaturzeitschrift 
„Jugend“ wird durch zahlreiche herausragende Maler und Grafiker geprägt, dabei ebenfalls 
wesentlich durch die Illustrationen Albert Weisgerbers. Von 1896 bis 1940 erscheint die 
Zeitschrift, die in Deutschland zur Namensgeberin des Jugendstils werden sollte, während 
die beteiligten Künstler ebenso impressionistische und expressionistische Tendenzen mit 
einbrachten. Weisgerber, der 1897-1901 an der Münchner Akademie u. a. unter Franz von 
Stuck studiert hatte, arbeitet bereits ein Jahr nach der Gründung der Zeitschrift mit, bis kurz 
vor seiner Einberufung und dem frühen Kriegstod. In Weisgerbers Handschrift zeigen sich 
die unterschiedlichsten zeitgenössischen Impulse, die er von seinen Studienkollegen und 
Akademiebekannten Hans Purrmann, Paul Klee, Wassily Kandinsky, Willi Geiger, Hermann 
Haller, Max Slevogt, Gino von Finetti und Fritz Burger-Mühlfeld erhält, sowie auch von seinen 
Aufenthalten in Paris, wo ihn die Grafik Henri de Toulouse-Lautrecs tief beeindruckt. Seine 
grafischen Arbeiten zeichnen sich durch Schwung und Gewandheit in der Linienführung 
aus, die die Aufbruchsstimmung der Moderne treffend charakterisiert. [KT]

365 
heinriCh Kley 
1863 Karlsruhe - 1945 München 

Der Ameisenhaufen. Um 1910. 

Tuschfederzeichnung über Spuren von Bleistift. 
Rechts oben signiert. Links unten betitelt. Auf 
dünnem Zeichenkarton.
41,4 x 32,5 cm (16.2 x 12.7 in). 

Aufrufzeit: 11.12.2021 – ca. 16.26 h ± 20 Min.

€ 1.000 – 1.500 
$ 1,150 – 1,725 

ProV enienZ 

 · Privatsammlung Rheinland-Pfalz. 

l iter atur 

 · Galerie Commeter, Hamburg, Freiwillige 
Versteigerung: Kupferstiche, Farbstiche, 
Holzschnitte, Radierungen, Lithographien, 
Aquarelle, Handzeichnungen alter u. moderner 
Meister, Katalog 66, Auktion 16.05.1935, Los-Nr. 
239. 

Heinrich Kley ist einer der begnadetsten Zeichner der Jahrhundertwende. 1908 wird der Verleger 
Albert Langen auf ihn aufmerksam und beginnt, dessen humoristische und das Zeitgeschehen 
satirisch kommentierende Zeichnungen in seinem Münchner „Simplicisssimus“ zu veröffentlichen, 
zudem gibt er dessen Skizzenbücher als grafische Alben heraus. Der große Erfolg dieser Illustra-
tionen motiviert Kley zu einem Umzug nach München, wo er weiterhin für den „Simplicissimus“ 
und die „Jugend“ Beiträge liefert. Seine bevorzugtes Medium ist dabei die Federzeichnung, in der 
sein bewegter, energischer und außergewöhnlich präziser Strich seine treffendste Entsprechung 
findet. Der Ameisenhaufen zeigt dabei das hektische Treiben aller möglichen Vertreter der Ge-
sellschaft: Künstler, Musiker, Dirnen und leichte Mädchen, Marktfrauen, Fotografen, Kleriker, die 
mal mehr, mal weniger an der Konstruktion der Ameisenstadt mithelfen. Eines der charakteristi-
schen inhaltlichen Stilmittel Kleys ist die Verwandlung von Tieren in Menschen oder wie hier – 
Menschen zu Tierchen, wobei ihnen die jeweiligen Eigenschaften zugeschrieben werden. Fleißig, 
organisiert und am Gemeinwohl orientiert dürfte hier jedoch keine der menschlichen Ameisen 
sein. Die beiden übergroßen kleinen Faune – oder sind es Teufelchen – betrachten amüsiert das 
geschäftige Treiben und angeln sich mit dem König die Größte und vielleicht nutzloseste der 
menschlichen Ameisen. [KT] 
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368 
leo PutZ 
1869 Meran - 1940 Meran 

Toni im Blumenbeet. 1924. 

Öl auf Leinwand. 
Putz 812. Links unten signiert.  
47 x 39 cm (18.5 x 15.3 in). 

Aufrufzeit: 11.12.2021 – ca. 16.30 h ± 20 Min. 

€ 15.000 – 20.000 
$ 17,250 – 23,000 

ProV enienZ 

 · Privatsammlung Süddeutschland. 

• Lichterfüllte und farbkräftige Szene 
aus dem Gautinger Garten, in der sich 
die expressive und spontane 
Leichtigkeit der späteren Plein-air-
Malerei von Leo Putz Bahn bricht 

• Aus einer kleinen Serie von Werken, 
in denen sich Putz mit der sommerli-
chen Blütenpracht seines eigenen 
Gartens beschäftigt 

• Weitere Werke der Gartenbilder aus 
dem Jahr 1924 befinden sich in den 
Bayerischen Staatsgemäldesammlun-
gen sowie der Städtischen Galerie im 
Lenbachhaus, München 

Während der Kriegswirren beschließt Leo Putz mit seiner Frau, der Malerin und seinem ehemaligen 
Modell Frieda Blell, sowie ihrem kleinen zweijährigen Sohn Helmut, ein Grundstück außerhalb Münchens 
zu erwerben. Dort soll ein Haus mit Atelier errichtet werden, um Putz in den Sommermonaten die nö-
tige Ruhe und Freiheit zum Malen zu verschaffen; auch ganz pragmatische Aspekte wie die Möglichkeit 
zum Gemüseanbau, um die knapp gewordene Versorgung der jungen Familie zu sichern, spielen wohl 
eine Rolle. Im südwestlich von München gelegenen Ort Gauting werden die beiden fündig und erstehen 
1917 ein großzügiges, zunächst unbebautes Grundstück, auf dem Putz jedoch sogleich zu malen beginnt. 
Bis 1929 sollten anschließend alle Freilichtbilder aus Sommer und Herbst dort entstehen. Eine Villa mit 
kleinem Atelier, offen zum Garten, wird schließlich ab 1922 begonnen, Putz behält allerdings weiterhin 
sein Atelier in der Münchner Pettenkoferstraße. In Gauting schaffen sich Frieda und Leo nach und nach 
ihr kleines Paradies. Ein Ziergarten wird vor dem Sommeratelier angelegt, vor der Veranda entsteht ein 
kleines Wasserbassin. Putz nutzt die kleine Idylle für etliche Gemälde, die die Sorglosigkeit und Lebens-
freude des Sommers transportieren. Besonders der ab Mitte der 1920er Jahre in voller Pracht stehende 
Garten mit den unterschiedlichsten Blumenarten, darunter gelbe Stockrosen, Dahlien, Sonnenblumen 
und Hortensien, tritt in dieser Werkphase in den Vordergrund. In der expressiveren, von Spontaneität 
gekennzeichneten Pinselführung findet sich zudem eine Leichtigkeit und Freiheit von Konventionen, die 
in dem außerhalb der Enge der Stadt liegenden Ort möglich sind. Toni Hasch, das junge Modell, wird von 
Putz immer wieder in Garten und Haus gemalt (u. a. „Im Garten II“, 1924, Bayerische Staatsgemäldes-
ammlungen). Das für Putz so charakteristische Motiv der jungen Frau in Landschaft und Natur, das er 
während seiner Zeit bei der Künstlergruppe „Die Scholle“ und auf Hartmannsberg für sich erschlossen 
hat, gewinnt so eine neue Variation in der Expressivität der Malweise, der intensiven Farbkraft sowie 
der blühenden Fülle des kleinen Gartens. [KT] 

367 
hans unger 
1872 Bautzen - 1936 Dresden 

Erwachen. Nach 1926. 

Öl auf Leinwand. 
Rechts unten signiert. Verso auf dem Keilrahmen 
handschriftlich bezeichnet „H.U. 344“. 109 x 172,5 
cm (42.9 x 67.9 in). 

Aufrufzeit: 11.12.2021 – ca. 16.29 h ± 20 Min. 

€ 7.000 – 9.000 
$ 8,050 – 10,350 

ProV enienZ 

 · Sabatier Galerie & Kunsthandel, Verden.
 · Privatsammlung Bayern (um 2000/2005 vom 
Vorgenannten erworben). 

Hans Unger gehört zu den zentralen, wenn auch bisher weniger beachteten Vertretern des Sym-
bolismus und Jugendstils in Deutschland um die Jahrhundertwende. 1897 kauft die Dresdner 
Gemäldegalerie sein Werk „Die Muse“, mit der er größere Bekanntheit als Maler erlangt. Im selben 
Jahr begibt sich Unger nach Paris, um dort ein halbes Jahr an der Académie Julian zu studieren. 
Prägend dürfte der Kontakt mit Werken der Maler des französischen Symbolismus gewesen sein. 
Dabei inszeniert Unger diese oftmals in allegorischem Kontext, etwa als die Sonne, den Frühling 
oder die Natur. Hier bedeckt Unger in prismatischer Zergliederung der Farbe in pastosen, flirren-
den Pinselstrichen die Leinwand. Das violette, halbtransparente Tuch erhält seine irisierende 
Farbigkeit aus der Zusammensetzung von gelben, roséfarbenen, hell- und dunkelblauen sowie 
orangenen Farbstrichen. Ebenso schillert das Grau der Wolken. Die Zergliederung des Lichts in die 
Spektralfarben, im Regenbogen ebenso angedeutet, ist dabei eines der Grundprinzipien der 
avantgardistischen Bewegung des Neoimpressionismus, von dem Unger jedoch nicht die pointil-
listische Pinselsschrift übernimmt. Die wie nach einem Gewitter hervorscheinende Sonne lässt 
den Oberkörper der Frauengestalt hellgolden erstrahlen. Ihr in ornamentaler Pose drapierter 
Körper zeigt die anmutige Linie der Torsion, der zu ihrem unter den Armen hervorblickenden 
Augen führt. Die Landschaft im Hintergrund mit See, Wald und Bergen rahmt den übergroß im 
Vordergrund erscheinenden Körper, der wie der Leib einer riesenhaften, ewigen Göttin der Natur 
Luft, Licht, Wasser, Erde und blühende Wiesen hervorzubringen scheint. Unser Gemälde scheint 
dabei eine Version des 1926 entstandenen Gemäldes gleichen Titels zu sein, das sich in der Städ-
tischen Galerie Dresden befindet und in der wegweisenden Ausstellung „Schönheit und Geheim-
nis. Der deutsche Symbolismus – die andere Moderne“, Kunsthalle Bielefeld 2013, präsentiert 
wurde. [KT] 
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371 
eDWarD theoDore 
ComPton 
1849 London - 1921 Feldafing 

Monte Civetta. Um 1895. 

Gouache auf Papier, kaschiert auf Malpappe. 
Rechts unten signiert. 62 x 82,5 cm (24.4 x 32.4 in). 

Aufrufzeit: 11.12.2021 – ca. 16.34 h ± 20 Min. 

€ 4.000 – 6.000 
$ 4,600 – 6,900 

ProV enienZ 

 · Privatsammlung Norddeutschland. 

372 
eDWarD theoDore ComPton 
1849 London - 1921 Feldafing 

Das Matterhorn von der Triftkumme. 1884. 

Aquarell über Bleistift. 
vgl. Brandes 242. Rechts unten signiert und datiert „7/84“. Auf chamoisfarbenem Aquarellpapier. 
23,3 x 35,4 cm (9.1 x 13.9 in), Blattgröße. 

Aufrufzeit: 11.12.2021 – ca. 16.36 h ± 20 Min. 

€ 4.000 – 6.000 
$ 4,600 – 6,900 

ProV enienZ 

 · Galerie Wimmer, München.
 · Privatsammlung Bayern  
(2003 vom Vorgenannten erworben). 

369 
eDWarD harrison 
ComPton 
1881 Feldafing - 1960 Feldafing 

Blick über Bozen und den  
Rosengarten. Um 1924. 

Aquarell und Gouache über Bleistift. 
Links unten signiert. Auf chamoisfarbenem Velin. 
23,5 x 34 cm (9.2 x 13.3 in), blattgroß. 

Aufrufzeit: 11.12.2021 – ca. 16.32 h ± 20 Min. 

€ 1.500 – 2.000 
$ 1,725 – 2,300 

ProV enienZ 

 · Privatsammlung Bayern. 

370 
eDWarD harrison 
ComPton 
1881 Feldafing - 1960 Feldafing 

Blick auf das Matterhorn vom 
Riffelsee. 1956. 

Aquarell und Gouache über Bleistift. 
Rechts unten signiert und datiert. Auf chamoisfar-
benem Aquarellpapier. 
 23,5 x 34,7 cm (9.2 x 13.6 in), blattgroß.   

Aufrufzeit: 11.12.2021 – ca. 16.33 h ± 20 Min. 

€ 1.500 – 2.000 
$ 1,725 – 2,300 

ProV enienZ 

 · Galerie Wimmer, München.
 · Privatsammlung Bayern (2003 vom Vorgenann-
ten erworben). 
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374 
miChael Zeno Diemer 
1867 München - 1939 Oberammergau 

Auf hoher See. Um 1902. 

Öl auf Leinwand. 
Rechts unten signiert. 61 x 81,5 cm (24 x 32 in). 

Aufrufzeit: 11.12.2021 – ca. 16.38 h ± 20 Min. 

€ 6.000 – 8.000 
$ 6,900 – 9,200 

ProV enienZ 

 · Privatbesitz Nordrhein-Westfalen.

Die Gemälde Michael Zeno Diemers faszinieren besonders durch die ungewöhnlichen 
Bildausschnitte und die Perspektivwahl. Als Landschaftsmaler an der Münchner Kunstaka-
demie ausgebildet, beginnt er nach seinem Studium mit seiner ausgedehnten Reisetätigkeit, 
die ihn zunächst in die Alpen und nach Italien führt. 1893 erfolgt eine erste Überseereise 
von Southampton nach New York, wo er für die Weltausstellung in Chicago mit der Erstel-
lung eines großformatigen Alpendioramas betraut worden war. Seither sind Hochgebirgs- 
und Meereslandschaften seine Hauptmotive. Die hohe See erkundet er intensiv nach 1902, 
als die Bekanntschaft mit dem Direktor der Reederei Hapag ihm weitere Schiffsreisen nach 
Skandinavien, Island, Spitzbergen, Ägypten und die Türkei ermöglicht. In seinen Marinen 
experimentiert er mit immer neuen Variationen der Perspektive: hier wird der Betrachter 
in der Vogelschau direkt in die stürmische Szenerie hineingeworfen, mit Blick auf das Deck 
und die Takelage, darunter stürzt der Blick, die Bewegung des Schiffs imitierend, in die 
gischtenden Wellen. Mit diesem besonderen Kunstgriff gelingt Diemer eine Neuinterpre-
tation des Seestücks von ungewöhnlicher Intensität. [KT]

373 
eDWarD harrison ComPton 
1881 Feldafing - 1960 Feldafing 

Zugspitzplatt im Winter. Um 1939. 

Öl auf Leinwand. 
Rechts unten signiert. Verso auf dem Keilrahmen handschriftlich nummeriert. 
78,5 x 125 cm (30.9 x 49.2 in). 

Aufrufzeit: 11.12.2021 – ca. 16.37 h ± 20 Min. 

€ 8.000 – 10.000 
$ 9,200 – 11,500 

ProV enienZ 

 · Privatbesitz Süddeutschland. 

l iter atur 

 · Siegfried Wichmann, Compton. Edward Theodore & Edward Harrison, Maler 
und Alpinisten, Stuttgart 1999, S. 232-233 (mit Abb.). 

Wie sein Vater - ein ausgezeichneter Alpinist, der zahlreiche Erstbestei-
gungen absolviert - begeistert sich auch Edward Harrison Compton 
leidenschaftlich für die alpine Landschaft und das immer wieder über-
wältigende und veränderliche Naturerlebnis der Berge. In den 1930er 
Jahren begibt sich Compton vor allem ins Loisachtal und in das Wer-
denfelser Land, wo der Gipfel der Zugspitze seit 1930 mit der Zugspitz-
bahn leicht erreichbar ist. Vom Zugspitzplatt bietet sich ein atembe-
raubender Ausblick über die verschneiten Gebirgsketten, die sich 
imposant hintereinander aufreihen. Leichte Schwindelgefühle stellen 
sich durch den über den Abhang gleitenden Blick ein, hinter dem sich 
der Abgrund des Tals auftut. Compton bindet malerisch ebenso die 
wechselnde Lichtstimmung durch die vorüberziehenden Wolken ab, 
unter denen die menschenleere, kühle und in blauer Transparenz der 
Luft und des Lichts daliegende alpine Landschaft intensiv erfahrbar 
wird. [KT]
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400 

M a x  Sle vo gt 
1868 Landshut - 1932 Neukastel 

Gärtner vor dem Haus. 1910. 
Öl auf Leinwand. 
Links unten signiert und datiert. Verso mit dem Nachlassstempel, dort  
schwer leserlich datiert und bezeichnet. 78 x 62,5 cm (30.7 x 24.6 in). 
Rückseitig auf dem Keilrahmen mit einem Etikett, dieses handschriftlich 
bezeichnet: „13729 Slevogt Gärtner“.  
Die Authentizität der vorliegenden Arbeit wurde von Bernhard Geil  
mündlich bestätigt. 

Aufrufzeit: 11.12.2021 – ca. 17.00 h ± 20 Min. 

€ 70.000 – 90.000 
$ 80,500 – 103,500 

PRov eNIeNZ 

 · Aus dem Nachlass des Künstlers.
 · Kunstsalon Cassirer, Berlin (verso mit dem Etikett).
 · Privatsammlung Baden-Württemberg (wohl bei Carl Nicolai,  
Bad Kohlgrub, erworben).

 · Seither in Familienbesitz. 

aUSStellUNg 

 · Licht, Luft und Farbe. Malerei süddeutscher Impressionisten,  
Städtische Wessenberg-Galerie Konstanz, 12.9.2020-10.1.2021/ 
Gemäldegalerie Dachau, 11.6.-10.10.2021 (mit Farbabb.). 

„Das Auge ist kein Instrument, kein Spiegel“, beschreibt Max Slevogt 
1928 die eigene Auffassung der menschlichen Wahrnehmung. Eine 
deutliche Hinwendung zu einer stärker vom Impressionismus beein-
flussten Darstellungsweise wird in Slevogts Œuvre bereits ab etwa 
1900 bemerkbar, mit der er sich zunehmend vom dunkeltonigen 
Realismus der Münchener Schule zugunsten einer stärker atmosphä-
risch geprägten Landschaftsauffassung entfernt. Um 1910 entsteht 
in diesem Zusammenhang eine Reihe an Pfälzer Darstellungen, in 
denen Slevogt die Ortschaft Godramstein bei Landau zum Motiv 
einiger Landschaftsgemälde erhebt. Insbesondere das dortige Land-
haus, das sich im Besitz der Familie seiner Ehefrau befindet, inspiriert 
Slevogt zu einer Reihe von Gemälden in spontanem Duktus, zu der 
auch unser Bild gehört. Folgt man Johannes Guthmann, verband 
Slevogt eine besondere Beziehung mit dem dargestellten Anwesen, 
da es ihn an das Landhaus Édouard Manets in Rueil erinnerte (vgl. 
Hans-Jürgen Imiela, Max Slevogt, Karlsruhe 1968, S. 149).
Im Jahr 1910 – der Zeit, zu der unser Gemälde entsteht – verbringt 

• Die Gemälde um 1910 gehören zu den gesuchtesten  
des Künstlers auf dem internationalen Auktionsmarkt 
(Quelle: artprice.com)

• Das Werk war noch dieses Jahr in der Ausstellung  
„Licht, Luft und Farbe. Malerei süddeutscher  
Impressionisten“ zu sehen 

• Das Landhaus in Godramstein mit seinem umliegenden 
Garten gehört zu den begehrtesten Motiven Slevogts 

Slevogt Sommer und Herbst im Landhaus in Godramstein. Mit  
„Gärtner vor dem Haus“ schafft er dabei ein eindrückliches Zeugnis 
seines besonderen Geschicks, die Merkmale einer Landschaft in ein 
spannungsreiches Motiv zu übersetzen. Im Unterschied zu weiteren 
Darstellungen, in denen Slevogt uns einen Blick auf die Godramstei-
ner Villa gewährt, erhalten wir anhand dieses Gemäldes eine außer-
gewöhnliche Perspektive auf Haus und Garten, eingebettet in eine 
stimmungsvolle, herbstliche Szenerie. Die in spontan wirkender, 
beinahe skizzenhafter Manier angelegten Herbstbäume bilden einen 
wirkungsvollen Kontrast zu den pastos ausgeführten Bildelementen 
wie der genrehaften Figur des Gärtners, die den besonderen optischen 
Reiz des Gemäldes untermauern.
Slevogts Hingabe für die Freiluftmalerei zeigt sich in diesem Gemälde 
mit besonderer Deutlichkeit. Mit feinem Gespür erfasst er die atmo-
sphärischen Eigenschaften der ihn umgebenden Natur, die er durch 
den effektvoll variierten Farbauftrag und die gekonnt eingesetzte 
Farbigkeit in ein erlebbares Naturschauspiel verwandelt. [AM] 

„Das Auge ist kein Instrument, kein 
Spiegel – es ist eine lebendige Weiter-
leitung in unserem Organismus...  
Es sieht, was es sucht, und was es 
nicht versteht, sieht es nicht...  
Das Auge sieht voller Einbildung,  
sieht voll Musik, Rhythmus und  
Trunkenheit.“

 Max Slevogt, 1928, zit. nach: Katalogvorwort zu Slevogts Ausstellung  
in der Preußischen Akademie der Künste zu Berlin, 1928. 
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401 
otto ModeRSohN 
1865 Soest - 1943 Fischerhude 

Sommertag in den Feldern bei 
Fischerhude. 1926. 

Öl auf Malpappe. 
Rechts unten signiert und datiert. Verso mit  
einer handschriftlichen Bestätigung von Christian 
Moder sohn, dem Sohn des Künstlers, sowie mit 
dem Stempel des Otto-Modersohn-Museums, 
Fischerhude. 50 x 60,8 cm (19.6 x 23.9 in). 
Das Otto-Modersohn-Museum, Fischerhude, 
widmet den Arbeiten der Jahre 1926 bis 1929 im 
kommenden Herbst eine umfassende Sonder-
ausstellung. [CH]  
Wir danken Herrn Rainer Noeres, Otto-Moder-
sohn-Museum, Fischerhude, für die freundliche 
wissenschaftliche Beratung. 

Aufrufzeit: 11.12.2021 – ca. 17.01 h ± 20 Min. 

€ 15.000 – 20.000 N 

$ 17,250 – 23,000 

 

PRov eNIeNZ 

 · Nachlass Otto Modersohn.
 · Sammlung Louise Modersohn-Breling.
 · Sammlung Christian Modersohn.
 · Galerie Rosenbach, Hannover.
 · Privatsammlung Nordrhein-Westfalen/ 
Schweiz  
(1981 vom Vorgenannten erworben).

 · Seitdem in Familienbesitz. 

• Aus dem Nachlass des Künstlers 

• Seit 40 Jahren in nordrhein-westfälischem 
Privatbesitz 

• Die sommerliche Szenerie zeigt den Blick 
auf die Felder von Quelkhorn, am Rande 
der dortigen Surheide 

• Typisch für Modersohns Malerei um 
1925–1927 ist der feine, fast transparente, 
zuweilen aufgebrochene Farbauftrag, der 
die Handschrift des Malers zur Geltung 
bringt und dem Werk einen lichten, 
durchscheinenden Eindruck verleiht 

• Otto Modersohn und seine Worpsweder 
Künstlerkollegen gelten als stilprägend für 
eine neue, intuitive Landschaftsmalerei 

„Ich will die Naturformen zu Trägern meiner Ideen machen, das 
Stoffliche muß man ganz überwinden, alle Dinge müssen etwas 
Gemeinsames haben, wie ein Gewebe trotz der Tiefenwirkung  
den Flächencharakter betonen im Gegensatz zum Naturalismus.“

 Otto Modersohn, Tagebuch, 10. Mai 1921. 

402 
gabRIele MüNteR 
1877 Berlin - 1962 Murnau 

An der Parkmauer. Um 1906/07. 

Öl auf Rupfen. 
Verso mit dem Nachlassstempel sowie auf einem Etikett mit der 
teils handschriftlichen und teils gestempelten Nachlassnummer  
L 599. 22,5 x 32 cm (8.8 x 12.5 in). 

Mit einer schriftlichen Bestätigung der Gabriele Münter- und 
Johannes Eichner-Stiftung, München, vom 21. September 2021. 
Die Arbeit wird in das Werkverzeichnis der Gemälde von Gabriele 
Münter aufgenommen. 

Aufrufzeit: 11.12.2021 – ca. 17.02 h ± 20 Min. 

€ 30.000 – 40.000 N 

$ 34,500 – 46,000 

PRov eNIeNZ 

 · Nachlass der Künstlerin (1962).
 · Privatsammlung Nordrhein-Westfalen/Schweiz  
(durch Erbschaft erhalten). 

1901 war Gabriele Münter nach München gekommen um Kunst zu studieren – eine 
zur damaligen Zeit für Frauen immer noch ungewöhnliche Lebensentscheidung. 
Da Frauen an der Kunstakademie nicht zugelassen sind, studiert sie an Privatakade-
mien wie der der Künstlergruppe Phalanx, wo sie auf Kandinsky trifft. Mit dem noch 
verheirateten Kandinsky begibt sich Münter auf Reisen. Ende Mai 1906 brechen 
die beiden schließlich nach Paris auf, wo Münter in die vibrierende Künstlerszene 
eintaucht und große Befreiung und Bestärkung auch als weibliche Künstlerin erfährt. 
Ihre Wohnung befindet sich direkt neben einem der schönsten Parks von Paris, 
dem Jardin du Luxembourg. Dieser und der Park von Saint-Cloud in Sèvres dienen 
ihr und Kandinsky immer wieder zur farbkräftigen und freien Darstellung der 
urbanen Natur. Einige dieser zwischen Studie und ausgeführtem Gemälde schwan-
kenden Arbeiten präsentiert sie 1907 im Salon des Indépendants, bevor das Paar 
nach München zurückkehrt. In flirrenden, frischen Grüntönen fängt sie die som-
merliche Stimmung in einer intimen Ecke des eleganten Parks ein. Anders als bei 
ihren impressionistischen Vorläufern findet sich keine Picknickgesellschaft, ihr 
Interesse richtet sich allein auf die Kraft der Natur, des Lichts und der Farbe. [KT] 

• Charakteristisches, frühes Werk Münters in Spachteltechnik 

• Die kleinen Ölskizzen aus der Phalanx-Zeit gelten als entscheidende 
Meilen steine im Werk Münters 

• Weitere frühe Arbeiten Münters und Kandinskys aus den Jahren  
1902–1908 sind derzeit in der Ausstellung „Unter Freiem Himmel.  
Unterwegs mit Wassily Kandinsky und Gabriele Münter“ im  
Lenbachhaus München zu sehen 
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403 

M a x  l IebeR M a NN 
1847 Berlin - 1935 Berlin 

Jahrmarkt in Noordwijk. 1912. 
Öl auf Leinwand. 
Eberle 1912/33. Links unten signiert und datiert. 55 x 72 cm (21.6 x 28.3 in). 

Aufrufzeit: 11.12.2021 – ca. 17.04 h ± 20 Min. 

€ 70.000 – 90.000 
$ 80,500 – 103,500 

PRov eNIeNZ 

 · Carl Steinbart, Lichterfelde (verkauft am 24.5.1916 an Paul Cassirer). 
 · Paul Cassirer, Berlin (1916, PC Nr. 14717). 
 · Moderne Galerie Heinrich Thannhauser, München (erworben am 24.5.1916  
bei Paul Cassirer, mindestens bis 1918).

 · Sammlung Carl Meinhard, Berlin (bis 1931: Kunstauktionshaus Rudolf 
Schreiber, 24.11.1931).

 · Galerie Grosshennig, Düsseldorf (1975).
 · Galerie Alexander Gebhardt, München (1975).
 · Privatsammlung Süddeutschland. 

aUSStellUNg 

 · Moderne Galerie Thannhauser. Nachtragswerk III zur großen Katalogausgabe 
1916, München 1918, Abb. S. 103.

 · Frühjahrsausstellung, Gemälde, Aquarelle Deutscher und Franz. Meister, 
Galerie Grosshennig, Düsseldorf, 15.3.-31.5.1975, Abb. S. 19.

 · Die alte und die neue Zeit, Galerie Gebhardt, München, 1975/76, S. 23. 

l IteR atUR 

 · Harry David, Mit Max Liebermann in Noordwijk aan Zee, in: Berliner Tageblatt, 
21.12.1912.

 · Kunstauktionshaus Rudolf Schreiber, Versteigerung - Wohnungseinrichtung 
und Gemäldesammlung aus dem Besitz des Theaterdirektors Carl Meinhard 
am 24. Nov. 1931, Los-Nr. 241 mit Abb. Tfl. 1. 

• Von 1905 bis 1913 ist Noordwijk Liebermanns Haupt -
wohnsitz in den Niederlanden 

• Das Motiv ist vergleichbar mit dem der „Judengasse“  
aus den Jahren 1905–1908 

• Die unbeschwerte Geselligkeit an der frischen Luft fasst 
Liebermann summarisch als lebendigen Natureindruck 
zusammen 

• Trotzdem er dem Gegenstand verhaftet bleibt, liegt  
der Fokus weniger auf einer naturgetreuen Wiedergabe  
als auf dem Festhalten einer Stimmung 

Bereits von Paris aus beginnt Max Liebermann Holland regelmäßig 
zu besuchen. Das Land wird für Max Liebermann wie eine zweite 
Heimat, von 1905 bis 1913 ist Noordwijk sein Hauptwohnsitz in den 
Niederlanden. Insgesamt zeigen über 127 seiner Ölgemälde Orte in 
Noordwijk und Umgebung. Bekannte machen Liebermann auf das 
kleine Städtchen aufmerksam, als er seinen Urlaub im benachbarten 
Leiden verbringt. Er ist begeistert von dem ruhigen, kleinen Badeort 
am Meer. Die Vorliebe von Max Liebermann für die einfachen, länd-
lichen Motive, vor allem in der Zeit seiner Aufenthalte in den Nieder-
landen, ist bekannt. Sie hat ihm viel Kritik vom deutschen Bildungs-
bürgertum eingetragen. Geblieben ist jedoch ein malerischer Ertrag, 
der seinesgleichen sucht. Liebermanns große Gabe ist es, Szenen 
schnell festhalten zu können. Aus der Natur heraus entwickelt er die 
Vorstellung einer Bildidee. Stilistisch steht er zwischen Realismus 
und Impressionismus. Liebermann sucht immer wieder Motive mit 
einer vielfigurigen Szenerie. Sind es Ende des 19. Jahrhunderts meist 
Themen aus dem Alltag der arbeitenden Bevölkerung, treten um 1900 
an die Stelle der körperlichen Arbeit Szenen des modernen Freizeit-
lebens. Die Gemeinschaft der Menschen wird nun nicht mehr von der 

„Denn seine wirkliche Arbeits- 
stätte bleibt die freie Natur [...]  
selbst mitten im Trubel einer  
holländischen Kirmes.“

 Harry David, Mit Max Liebermann in Noordwijk aan Zee,  
in: Berliner Tageblatt, 21.12.1912. 

Arbeit, sondern durch Freizeit gestiftet. Als Bildpersonal treten nun 
Tennisspieler, Badegäste, Reiter und Spaziergänger in freier Natur auf. 
Die vorliegende Arbeit zeigt einen Jahrmarkt in Noordwijk. Zwischen 
hohen Bäumen sind kleine Buden aufgestellt, an denen die Besucher 
vorbeischlendern. Es ist weniger außergewöhnlich, was Liebermann 
darstellt, sondern vor allem wie er die alltägliche Szene schildert. Der 
besondere Reiz liegt in der fast skiz zenartigen Anlage, die jene Besonder-
heit der Kunst Liebermanns zeigt, das Skizzenhafte so zu formulieren, 
dass es endgültig in seiner Aussage bleibt. Eine schnelle, spontane 
Arbeits weise, die er sich im Sinne der französischen Impressionisten 
an geeignet hatte, erfasst den unmittelbar erlebten Moment. Das Bild 
entsteht sehr wahrscheinlich vor der Natur. Ein Journalist, der Lieber-
mann durch Noordwijk begleitet, notiert: „Denn seine wirkliche Arbeits-
stätte bleibt die freie Natur [...] selbst mitten im Trubel einer holländi-
schen Kirmes. Auch in solchem Getriebe genügt er sich keineswegs 
immer mit schnellen Skizzen und kleinen Vorstudien, oft genug taucht 
in der Menge sein Panamahut vor einer Leinwand von ganz respekta-
bler Größe auf. In einer knappen Stunde wird dann hier eine bunte 
Menschenmasse in ihren Bewegungs akzenten gefaßt und zusammen-

gehalten, wie es in allmählicher Arbeit durch einige Skizzen nie erreicht 
werden könnte“ (Harry David.Mit Max Liebermann in Noordwijk aan 
Zee, in: Berliner Tageblatt, 21.12.1912). In raschem Farbauftrag und brei-
ten, schnellen Pinselstrichen wird die Szenerie des fröhlichen Durch-
einanders erfasst, dabei interessiert nicht das einzelne Individuum, 
sondern die menschliche Gruppe als Ausdrucksform des Gemeinschafts-
geistes. Das Gewimmel, die unbeschwerte Geselligkeit an der frischen 
Luft, fasst Liebermann summarisch als lebendigen Natureindruck 
zusammen. Dieser wird von einer dezenten Palette unterstützt, deren 
erdige Töne dem Geschehen Intimität und Wärme verleihen. Die 
lockere Gruppierung der agierenden Figuren lässt an Zufälligkeit den-
ken, und doch ist sie in ihrer Staffelung einer Raumtiefe geschuldet, 
die durch die Anordung der Baumreihen verstärkt wird. Liebermann 
edelt das Sujet in einem eher unpathetischen Sinne, indem er sein 
malerisches Können einsetzt und so zu einer ihm ganz eigenen Aus-
sage kommt. Im Jahr der Entstehung unseres Gemäldes ist Liebermann 
65 Jahre alt und wird mit zahlreichen internationalen Ehrungen über-
häuft, unter anderem verleiht ihm die niederländische Königin den Orden 
von Oranje-Nassau für besondere Verdienste für die Niederlande. [SM] 
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gUStav  KlIMt 
1862 Baumgarten/Wien - 1918 Wien 

Im Lehnstuhl Sitzende von vorne. Um 1904. 
Braune Kreidezeichnung. 
Strobl 1299. Rechts unten mit dem Nachlass stempel (stark verblichen).  
Auf bräunlichem Packpapier. 45 x 31,8 cm (17.7 x 12.5 in), Blatt größe. 

Aufrufzeit: 11.12.2021 – ca. 17.05  h ± 20 Min. 

€ 20.000 – 30.000 
$ 23,000 – 34,500 
 

PRov eNIeNZ 

 · Aus dem Nachlass des Künstlers (recto mit dem Stempel).
 · Privatsammlung Wien.
 · Christie’s, London (in Kommission: 19.10.1997, Los 115).
 · Privatsammlung Schweiz.
 · Privatsammlung Süddeutschland. 

aUSStellUNg 

 · Yvonne Tan Bunzl Gallery, London. 

l IteR atUR 

 · Hermann Bahr, Gustav Klimt.  50 Handzeichnungen, Leipzig 1922. 

In der Zeit um 1904 experimentiert Gustav Klimt in seinen Zeich-
nungen mit der Linie. Die Linien werden durchgehender und die 
Formen beruhigter. Eine Klarheit setzt sich gegen die aufgeregt 
bewegte Erregtheit früherer Arbeiten durch. Zudem benutzt er nun 
auch Farbstifte, wie in unserem außergewöhnlichen Fall einen braunen 
Kreidestift. Dieses Blatt kann im Rahmen der Vorarbeiten zu einem 
seiner großartigen Frauenbildnis-Gemälde gesehen werden. Alice 
Strobl stellt unsere Skizze in den Zusammenhang mit den früheren 
Studien für das Bildnis der Margaret Stonborough-Wittgenstein. In 

• Braune Kreide ist bei Klimt eine Seltenheit 

• In den Studien dieser Zeit setzt Klimt sich mit  
der durchgehenden Linie auseinander 

• Die Studie ist im Zusammenhang mit dem Bildnis  
„Margaret Stonborough-Wittgenstein“ (Neue  
Pinakothek, München) zu sehen 

dieser in lockerem Strich konzipierten Entwurfszeichnung gelingt es 
Klimt, die Dargestellte bereits als jenen selbstbewußten Charakter zu 
präsentieren, welchen er schließlich im Gemälde in Szene setzt.. Doch 
die Modellstudien, wie die hier vorliegende, gehen in ihrem Ingenium 
und ihrer zeichnerischen Ausarbeitung weit über das rein Präparato-
rische hinaus. Sie sind eigenständige Blätter, die viel über Gustav Klimt 
und seine Sicht der Realität aussagen.  Damit läßt er eine ganz eigene 
Typologie dieses Genres entstehen. Seine Frauenbildnisse zählen zu 
den Hauptwerken der Wiener Sezessionskunst. [EH]

„Gustav Klimt, als erschauender Maler bist Du zugleich ein moderner Philosoph, 
ein ganz moderner Dichter! Indem Du malst, verwandelst Du Dich urplötzlich,  
ja fast märchenhaft, in den ,modernsten Menschen‘ [...]“ 

Peter Altenberg, zit.nach: Gustav Klimt. Salzburg, 1967. S. 70.
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WIlhel M  lehMbRUcK 
1881 Duisburg - 1919 Berlin 

Kopf Frau L. Ca. 1910. 
Gips. 
Schubert 46 A 1. Höhe: 53,3 cm (20.9 in). [EH] 

Aufrufzeit: 11.12.2021 – ca. 17.07 h ± 20 Min. 

€ 30.000 – 40.000 
$ 34,500 – 46,000 
 

PRov eNIeNZ 

 · Otto Gerson, New York
 · Marlorough-Gerson Gallery, New York (vom Vorgenannten 1963 erworben)
 · Privatsammlung (vom Vorgenannten erworben). 

aUSStellUNg 

 · Lehmbruck and other German Sculptures of His Time, Otto Gerson Gallery, 
New York 1963, no. 5. 

l IteR atUR 

 · Otto and Ilse Gerson papers, Smithsonian, Archives of American Art, 
1922-1980, Business Records – Marlborough-Gerson Gallery Merger 1963, Box 
2 Folder 39, p. 5. 

In der Auseinandersetzung mit dem großen Franzosen Rodin und 
dessen Idee einer Torsierung von Ganzkörperskulpturen beginnt Lehm-
bruck 1910 in Paris wichtige erste Arbeiten im Umkreis von Rodin 
und Maillol zu schaffen und sie auch entsprechend zu ‚zerlegen‘: die 
„Große Stehende“ (Junges Weib) und „Frauenbüste“ (Büste Frau L.).
Ausgehend von der „Großen Stehenden“ schafft Lehmbruck eine 
weitere Lösung der torsierten Figur in der „Frauenbüste“ (Büste Frau 
L.), die den Kopf mit Blick nach rechts, den Oberkörper über dem 
Bauchnabel und die Oberarme belässt. Mit dem ‘getrennten’ Kopf 
auf dem schmalen Schulteransatz entsteht mit unserem Kopf Frau 
L. eine eigenständige Arbeit. Dieses intime Bildnis von Anita Lehm-
bruck wird laut Dietrich Schubert in Gips, Zement, Bronze und in 
Marmor realisiert. Die Größe der Bildnisse variiert zwischen 48 und 
50 cm, allein der Marmor weist eine Höhe von 53,3 cm auf. 
Der Restaurator Peter Bux, einer der profunden Kenner des Werks 
von Lehmbruck, konstatiert bezüglich unserer Büste: „Der ganze Kopf 
zeige eine feine Punktierung für die Übertragung in einen Stein. Der 
Gips diene dem Steinmetz als Arbeitshilfe, um das Original (also die 
Frauenbüste“ Büste Frau L.) zu schonen. Es kann sich hier also nur 
um eine Arbeitshilfe handeln, die allerdings eher einer Abformung 
gleichkomme.“ Diese These wird durch die gleiche Höhe von Gips 
und Marmor noch untermauert; alle anderen bei Schubert gelisteten 
„Köpfe der Frau L.“ sind bis zu 5 cm in der Höhe kleiner.
Für die Abformung stehen sowohl ein Steinguss als auch eine Bronze 
in Zürich (oder Berlin) zur Verfügung; sie werden in München 1921 mit 
der Gedächtnisausstellung unterer den Kat.-Nrn. 4 und 5 präsentiert. 
Messungen der lichten Höhe von Kinnunterkante zum Scheitel der 
„Frauenbüste“ Büste Frau L“ und der hier relevanten Abformung des 
„Kopfes“ der „Büste von Frau L.“ bestätigen unsere Annahme: Der 
hier vorgestellte Gips entsteht vermutlich im Auftrag von Wilhelm 
Lehm bruck im Jahr 1918 als Abformung der „Frauenbüste“ (Büste 
Frau L.), um den „Kopf Frau L.“ in Marmor zu übertragen. 
Ob Lehmbruck den Marmor selbst bearbeitet oder dies einem Stein-
metz überlässt, bleibt offen. Der Künstler stellt in der Düsseldorfer Zeit 
bis 1910 seine Fähigkeit auch als Steinmetz unter Beweis; 1918 hingegen 
ist Lehmbruck von einem anderen Zeitgeist gefangen. Ebenso offen 
bleibt und bedarf der Klärung, wie der Gips, die Abformung den Weg 
in die USA findet und wohl erstmals mit der Ausstellung „Wilhelm Lehm-
bruck And Other German Sculptors of His Time“ vom 5. Februar bis 
2. März in der Otto Gerson Gallery in New York gezeigt wird. (MvL) 

• Der „Kopf von Frau L.“ ermöglicht erstmals einen erhellenden 
Einblick in die Arbeitsweise des Künstlers 

• Intimes Bildnis von Anita Lehmbruck, der Frau des Künstlers 

• Lehmbruck zählt zu den bedeutendsten deutschen Bildhauern 
des 20. Jahrhunderts, dessen Bildwerke in zahlreichen öffent -
-lichen Sammlungen vertreten sind 

Wilhelm Lehmbruck, Kopf Frau L., 
1910/18 Marmor, Höhe 53,3 cm, 
Lehmbruck-Museum, Duisburg.

Rückenansicht Kopf Frau L.

Wilhelm Lehmbruck, Frauenbüste 
(Büste Frau L), 1910, Steinguss, 
Höhe 78 cm, Staatsgalerie Stuttgart.

Wilhelm Lehmbruck, Frauenbüste 
(Büste Frau L), Rückenansicht, 1910, 
Steinguss, Höhe 78 cm, Staatsgalerie 
Stuttgart.
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a lfRed  KUbIN 
1877 Leitmeritz/Böhmen - 1959 Zwickledt bei Wernstein am Inn 

Der Wüstentod. 1911. 
Aquarell mit Buntstift- und Tintenfederzeichnung. 
Rechts unten zweifach signiert sowie links unten betitelt. Auf chamois-
farbenem Katasterpapier. 39,2 x 30 cm (15.4 x 11.8 in), Blattgröße. [CH] 

Aufrufzeit: 11.12.2021 – ca. 17.08 h ± 20 Min. 

€ 20.000 – 30.000 
$ 23,000 – 34,500 

PRov eNIeNZ 

 · Sammlung Felix Grafe, Wien (vor 1918 direkt vom Künstler - ca. 1925/26).
 · Dr. Martin Litmann, Paris (Mitte der 1930er Jahre - mindestens 1964).
 · Galerie Welz, Salzburg (1977).
 · Privatsammlung (vom Vorgenannten erworben, bis 2000, Christie’s,  
London, 17.10.2000, Los 61).

 · Privatsammlung (2000-2010).
 · Privatsammlung Europa (2010 vom Vorgenannten erworben). 

aUSStellUNg 

 · Alfred Kubin - Zeichnungen und Aquarelle, Wanderausstellung in der Galerie 
Fritz Gurlitt, Berlin, der Neuen Galerie Otto Nirenstein, Wien, ferner Stationen 
in Dresden und Leipzig, 1924-1925, Abb. S. 7.

 · Alfred Kubin, Kestner-Gesellschaft, Hannover, 17.11.-6.12.1964, Kat.-Nr. 144. 

l IteR atUR 

 · Marianne Grafe an Alfred Kubin, Manuskript, 3.7.1918 (Kubin-Archiv, Städtische 
Galerie im Lenbachhaus, München).

 · Paul Raabe, Alfred Kubin. Leben - Werk - Wirkung, Hamburg 1957, S. 121, Nr. 274.
 · Ausst.-Kat. Alfred Kubin (1877-1959). Das zeichnerische Frühwerk bis 1904. 
Bilder und Schriften zu Leben und Werk (zum 100. Geburtstag), Graphische 
Sammlung Albertina, Wien, 11.10.-11.12.1977, S. 80 (mit Farbabb., Tafel 65).

 · Christie’s, London, 6352. Auktion, German and Austrian Art, 17.10.2000, Los 61. 

• Besonders detailliert und fein ausgearbeitetes Blatt 

• Aus der bedeutenden Sammlung von Felix Grafe,  
einem engen Freund des Künstlers 

• Charakteristische, sehr lebendige Visualisierung eines 
Albtraums: der Anblick des aus der Dunkelheit sich  
nähernden Todes 

• Im Entstehungsjahr tritt Kubin gemeinsam mit  
Gabriele Münter, Wassily Kandinsky und Franz Marc  
aus der „Neuen Künstlervereinigung München“  
aus und schließt sich der neu gegründeten Gruppe  
„Der Blaue Reiter“ an 

Im Entstehungsjahr unserer Arbeit beginnt Kubin einen sehr frucht-
baren künstlerischen Austausch mit Paul Klee, der in seinem Œuvre 
wie er selbst einen Hang zum Mystischen, Träumerischen und Surre-
alen auslebt. Bereits in den Zeichnungen seiner früheren Schaffens-
periode bis 1908 zeigen sich zahlreiche fantastische, häufig groteske 
Tierdarstellungen, und auch hier ist das Kamel seiner Lebendigkeit 
fast beraubt. Womöglich spielt der Künstler mit dieser detailliert aus-
gearbeiteten, für die europäische Kunsttradition eigentümlichen 
Darstellung auf einen alten, jedoch weit verbreiteten arabischen Aber-
glauben an, welcher allen, die von einem auf einem Kamel durch die 
Wüste reitenden Mann träumen, einen baldigen Tod vorhersagt. Ein 
arabisches Sprichwort besagt zudem: „Der Tod reitet auf einem schnel-
len Kamel“. Angst und Melancholie spielen im Leben und somit auch 
im künstlerischen Werk Alfred Kubins eine überaus große Rolle, eine 
Gefühlsregung, die auch unserem stimmungsreichen Blatt spürbar 

innewohnt. Selbst kurz vor seinem Tod soll er zu seinem behandeln-
den Arzt gesagt haben: „Nehmen Sie mir meine Angst nicht, sie ist 
mein einziges Kapital.“ (zit. nach: Alfred Kubin, Salzburg 1977, S. 200).
Dass Alfred Kubin im Laufe seiner künstlerischen Karriere nicht nur 
als Maler und Grafiker, sondern auch als Schriftsteller und insbeson-
dere als Zeichner und Illustrator tätig ist, weiß das hier angebotene, 
äußerst charakteristische Werk mit seiner zugleich geheimnisvollen, 
fantastischen und auch beunruhigenden, gar bedrohlichen erzähleri-
schen Ebene eindrucksvoll zu verdeutlichen. [CH] 

DIE PROVENIENZ

„Lieber Alfred, […] von hier ist allerlei zu erzählen: F[elix] hat viel zu 
tun, ist Teils vergnügt, Teils nervös - Vorläufig verkauft er seine Luxus-
drucke in Bausch und Bogen & mir bricht bei vielen Sachen das Herz 
(aber er leimt es wieder zusammen). Als guten Entgelt hat er die 
ganzen Wohnungswände neu behaengt und zwar: […] bei der Tür-
wand in zwei Reihen oben: Wüstentod, Dame in Spitzenhöschen, 
Scharfrichter […]“. So schreibt im Jahr 1918 Marianne, die Ehefrau von 
Felix Grafe, dem Künstler. Sie legt sogar eine Skizze der Wohnräume 
bei. Das Dokument beweist, was die Aufschrift auf der Rückseite 
„Der Wüstentod“ bereits vermuten ließ: Das Blatt stammt aus der 
bedeutenden Sammlung von Felix Grafe, dem engen Freund und 
wichtigsten Sammler des Künstlers. 
Grafe, der expressionistische Lyriker, Übersetzer und Kunsthistoriker, 
verdient seinen Lebensunterhalt nolens volens als Bankangestellter. 
Wie viel schillernder ist da doch sein Privatleben: Frank Wedekind 
und Heinrich Mann gehören zu seinem Freundeskreis, Karl Kraus gilt 
gar als sein „Entdecker“. Geldsorgen plagen Grafe jedoch zeitlebens. 
Schon ab 1922 muss er sich von seiner binnen zehn Jahren auf 500 
Werke angewachsenen Kubin-Sammlung trennen. Besonders drin-
gend ist den erhaltenen Briefen zufolge um das Jahr 1925 herum sein 

Wunsch, ein großes Konvolut auf einmal abzustoßen. Grafe gelingt 
der Verkauf „en bloc“ mindestens bei einem rund 200 Blatt großen 
Bestand, in dem auch „Der Wüstentod“ enthalten ist. Dieser Samm-
lungsteil gelangt Mitte der 1930er Jahre in das Eigentum des nach 
dem Krieg in Paris lebenden Zahnarztes Dr. Martin Litman. Es handelt 
sich dabei weitestgehend um die 1924/25 aus der Sammlung Grafe 
bei den Kunsthändlern Otto Nirenstein und Fritz Gurlitt ausgestellten 
Blätter, so dass die Vermutung naheliegt, dass diese Auswahl nicht 
mehr an Grafe zurückgeschickt wird.
Kubin reagiert verschnupft auf die Auflösung seiner liebsten Samm-
lung, die alte Freundschaft leidet. Zutiefst erschüttert zeigt sich der 
Künstler aber, als er Anfang 1943 von Grafes Schicksal erfährt. Ein 
anti-nationalsozialistisches Gedicht ist zu dessen Verhängnis ge-
worden. Ende 1942 wird Grafe von den Nationalsozialisten in Wien 

hingerichtet. Am 15. Januar 1943 schreibt Kubin an Hans Fronius: „Mir 
ward das Geschick, daß mein stärkster Sammler mit dem mich v. 
1911-1922 intime Freundschaft auch verband [...] durch widrige Ver-
hältnisse kam [...]. [Er war] ein Hasadeur und Schiebernatur in Geld-
schwierigkeiten, und gab dann die Sammlung fort - was mich begreif-
licherweise recht abkühlte, so daß ich ihn 20 Jahre nicht mehr sah 
- nun erfahre ich daß der arme 54 jähr. Mensch [...] in Wien wegen 
Hochverrat hingerichtet wurde [.] Solches wie alles andere Schauer-
liche unserer Zeit drückt schwer auf mein Gemüt […]“ (zit. nach: 
Alfred Kubin - Hans Fronius. Eine Künstlerfreundschaft, Weitra 2003, 
S. 323). Kubin verarbeitet den Verlust zeichnend. „In memoriam Felix 
Grafe“ betitelt er 1943 eine Federzeichnung, die den abgeschlagenen 
Kopf Grafes im Maul einer Schlange zeigt. Er schenkt das Blatt der 
Familie Grafe. [AT/SvdL] 
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g a bRIele  MüNteR 
1877 Berlin - 1962 Murnau 

Från Djurgårdsbron, Stockholm  
(Bei der Tiergarten brücke). 1915. 
Öl über Bleistift auf Malpappe. 
Rechts unten signiert und datiert. Verso signiert, datiert und betitelt. Dort auch 
mit dem Nachlassstempel sowie einem Aufkleber mit der teils gestempelten, 
teils handschriftlichen Nachlassnummer „L 380“ und handschriftlich mit Kreide 
bezeichnet „L 380“ (schwer leserlich). 29,8 x 35 cm (11.7 x 13.7 in), blattgroß. 

Aufrufzeit: 11.12.2021 – ca. 17.10 h ± 20 Min. 

€ 90.000 – 120.000 N 

$ 103,500 – 138,000 

PRov eNIeNZ 

 · Gabriele Münter- und Johannes Eichner-Stiftung, München.
 · Privatsammlung Berlin.
 · Privatsammlung Schweiz (seit 2013). 

aUSStellUNg 

 · Gabriele Münter 1877-1962. Retrospektive, Städtische Galerie im Lenbachhaus, 
München, 1992; Schirn Kunsthalle, Frankfurt a. Main, 1992/93; Liljevalchs 
Konsthall, Stockholm, 1993; Staatliche Kunsthalle, Berlin, 1993, Kat.-Nr.140  
mit Farbabb.

 · Gabriele Münter. Malen ohne Umschweife, Städtische Galerie im Lenbach-
haus, München, 31.10.2017-13.1.2018; Louisiana Museum of Modern Art, 
Humlebaek, 3.5.-19.8.2018, und Museum Ludwig, Köln, 15.9.-13.1.2019,  
Kat.-Nr. 81 mit Farbabb. 

Diese Ansicht der Djurgårdsbron (Tiergartenbrücke) malt Gabriele 
Münter 1915 in Stockholm, wo sie seit Juli des Jahres lebt. Denn mit 
Ausbruch des Ersten Weltkrieges ein Jahr zuvor war das beschauliche 
Leben im Murnau für Gabriele Münter komplett auf den Kopf gestellt 
worden. Gemeinsam mit Wassily Kandinsky reist sie zunächst über 
Mariahalde am Bodensee nach Zürich. Ihr bisheriger Lebensgefährte 
und künstlerischer Widerpart Kandinsky kann als russischer Staats-
bürger nicht wieder nach Deutschland zurückkehren. Er zieht weiter 
nach Moskau und wird dort trotz aller gemachter Versprechen letzt-
lich Nina Andreyevskaya heiraten. Nur noch einmal im Dezember 1915 
sieht das Künstlerpaar sich ein letztes Mal in Stockholm. Nachdem 
Münter im Frühsommer 1915 alle Angelegenheiten in München für 
eine längere Abwesenheit geordnet hat, reist sie über Berlin, wo 
Verwandte wohnen, nach Stockholm. Hier im neutralen Schweden 
hofft sie Kandinsky treffen zu können, zumal sie durch die von Her-
warth Walden organisierten Ausstellungen keine Unbekannte in Skan-
dinavien mehr ist. 

• Aus der skandinavischen Phase

• Gezeigt auf beiden großen Retrospektiven Gabriele Münters 
1992/93 und 2017/18 

Gabriele Münter mietet sich am Sturepla 2 ein. Von hier ist es nicht 
weit zur Djurgårdsbron. Aus ihrem Kalender und den Skizzenbüchern 
wissen wir, dass die Künstlerin während der ersten Wochen in Stock-
holm viel spazieren geht und skizziert. Das ist ihre Art, die für sie neue 
Stadt zu begreifen und anzukommen. Auf einem ihrer Rundgänge 
besucht sie den Djurgården, ein Parkgebiet, in dem die Stockholmer 
gerne ihre Freizeit verbringen; ein orientalisch anmutendes Ausstel-
lungsgelände schließt direkt bei der Djurgårdsbron an. Djurgården ist 
mit der 1897 erneuerten, ungewöhnlich breiten Eisenbrücke mit der 
Stadt verbunden. In Münters Gemälde blickt man in der Bildmitte auf 
die in rot gehaltene Brücke. Links ist das Wasser mit einigen vertäuten 
Segelschiffen zu sehen, ein kleines Dreiergrüppchen kommt gerade 
von der Brücke herunter. Rechts im Bild steht vorne ein Matrose vor 
den weiß strahlenden Eingangsbauten zum Ausstellungsgebäude. 
Gabriele Münters Werke aus der Stockholmer Zeit kommen nicht 
häufig auf den Markt. Sind sie doch überaus interessant, denn die 
innere Unruhe nach dem Zurücklassen des beschaulichen Murnau 
scheint bildhaft zu werden. Münter hat schon in einigen Arbeiten 
zuvor zu einem neueren, bewegteren Farbauftrag gefunden. In Bildern 
wie „Holzhauer“ (Ketterer Kunst, A 428, Los 213) kündigt sich diese 
Entwicklung schon an. Mit „Från Djurgårdsbron“ wagt  wagt Münter 
zudem einen weiteren Schritt: eine ungewöhnliche Stückelung der 
Komposition. Ohne Verschleifung der Übergänge steht die große Figur 
rechts neben der wesentlich kleiner gehaltenen Figurengruppe: ja, die 
klassische Lösung von Vorder-, Mittel- und Hintergrund ist von rechts 
nach links abgewickelt. In dieser Zeit malt sie auch mehrere abstrakte 
Kompositionen, die keiner klassischen Motivik zuzuordnen sind. 
So hat der unfreiwillige Umzug eine schöpferische Dynamik gelöst. 
1915 im Oktober kann sie schon erstmals ausstellen, im März 1916 
folgt eine Einzelausstellung bei Gummesons. 1917 zeigt sie gemeinsam 
in einer Guppenausstellung der Föreningen Svenska Konstnär innor 
(Vereinigung Schwedischer Künstlerinnen) in Liljevalchs Konst hall  
37 Werke. Und hier schließt sich der Kreis, denn Liljevalchs Konsthall, 
heute eine Ausstellungshalle für zeitgenössische Kunst, liegt in Stock-
holm auf Djurgården. [EH] 

„Münter ist am Besten, wenn sie in ein paar Farben ein Erlebnis einfängt 
 und es einfach und naiv zusammenbringt und die Einzelheiten fallen läßt.  
Dann fängt sie das ein, was uns anderen entgeht und was zu still ist,  
um gesagt zu werden.“

 Gregor Paulsson, Gabriele Münter, in: Stockholms Dagblad, 20. Oktober 1916. 
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fRaNZ MaRc 
1880 München - 1916 Verdun 

Kleiner Steinbock. Um 1913. 

Bleistiftzeichnung. 
Auf chamoisfarbenem Velin. 18,8 x 12 cm  
(7.4 x 4.7 in), Blattgröße. 
Zeichnung auf einer Seite eines aus einem 
Notizbuch Maria Marcs gelösten Bogens  
(18,8 x 24 cm / 7,4 x 9,4 in). [KT] 

Aufrufzeit: 11.12.2021 – ca. 17.14 h ± 20 Min. 

€ 35.000 – 45.000 
$ 40,250 – 51,750 
 

PRov eNIeNZ 

 · Aus dem Nachlass Maria Marc,  
seither in Familienbesitz. 

409 
aUgUSt MacKe 
1887 Meschede/Sauerland - 1914 Perthes-lès-
Hurlus (Frankreich) 

Mädchen vor Hutladen. 1912/13. 

Aquarell und Tuschpinselzeichnung über 
Bleistift. 
Heiderich Aquarelle 340. Vriesen A 142.  
Verso mit dem Nachlassstempel August 
Macke (Lugt 1775 b), dort handschriftlich 
nummeriert „4“ sowie betitelt „Mädchen 
 vor Hutladen“. Verso von fremder Hand 
datiert und bezeichnet „unverkäuflich“.  
Auf festem Velin.  
28,9 x 22,8 cm (11.3 x 8.9 in), blattgroß. [AR] 

Aufrufzeit: 11.12.2021 – ca. 17.16 h ± 20 Min. 

€ 20.000 – 30.000 
$ 23,000 – 34,500 
 

PRov eNIeNZ 

 · Nachlass August Macke  
(verso mit dem Stempel).

 · Galerie Vömel, Düsseldorf.
 · Mayer, Bad Godesberg (1940).
 · Privatsammlung Süddeutschland. 

aUSStellUNg 

 · Das junge Rheinland, Kölnischer Kunst -
verein, Köln, Januar-Februar 1918.

 · XVI. Sonderausstellung August Macke -  
Heinrich Nauen, Kestnergesellschaft, 
Hannover 1918, Kat.-Nr. 55.

 · Graphisches Kabinett von Bergh und  
Comp. (Dr. Koch), Düsseldorf, ab 15.8.1919.

 · August Macke, Kestnergesellschaft, 
Hannover 1935, Kat.-Nr. 80.

 · Paula Moderson-Becker - August Macke, 
Kunsthalle Basel 1936, Kat.-Nr. 128.

 · August Macke Gedächtnisausstellung, 
Museen der Stadt Köln in der Alten 
Universität, Köln 1947, Kat.-Nr. 106.

 · Macke. Aquarell-Ausstellung. Städtisches 
Kunsthaus, Bielefeld 1957, Kat.-Nr. 142  
mit Abb. S. 23. 

 
• Bezaubernd intime kleine Zeichnung als Zierde eines Notizbuches seiner zweiten  

Frau Maria Marc, die er 1913 heiratet 

• Besonders die alpenländischen Tiere des Hochgebirges üben auf Marc aufgrund  
ihrer Kraft und selbstgenügsamen Existenz eine große Faszination aus, wie vor  
allem seine Skizzenbücher nahelegen 

• Aus dem Nachlass Maria Marcs und langjährigem Familienbesitz nunmehr auf  
dem Auktionsmarkt verfügbar 

• Handzeichnungen Franz Marcs besitzen auf dem Auktionsmarkt gewisse Rarität 

• Vorstudie zu August Mackes bekanntem Zyklus der „Schaufensterbilder“

• Neben dem Spaziergänger zählt das farbenprächtige Mode-Schaufenster  
zu den wichtigsten Motiven im Œuvre des Künstlers

• Die aquarellierte Mädchengruppe scheint in Form und Farbe nahezu mit  
dem Modegeschäft zu verschmelzen

• Die ausgewogene Komposition der Dreiergruppe ist charakteristisch  
im Werk des Künstlers 
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M a RIa NNe  voN  WeRefKIN 
1860 Tula - 1938 Ascona 

Freitag Abend (Synagoge). 1909/10. 
Mischtechnik. Gouache und Kreide, auf Papier auf Karton kaschiert. 
Links unten monogrammiert. Verso signiert und betitelt.  
30 x 41 cm (11.8 x 16.1 in).  
Mit einer schriftlichen Expertise von Dr. Bernd Fäthke vom 20. Oktober 2021. 

Aufrufzeit: 11.12.2021 – ca. 17.17 h ± 20 Min. 

€ 20.000 – 30.000 
$ 23,000 – 34,500 

PRov eNIeNZ 

 · Besitz der Künstlerin.
 · Alexander Werefkin, Rom (durch Erbschaft von der Vorgenannten, bis 
mindestens 1958).

 · Privatsammlung Baden-Württemberg. 

aUSStellUNg 

 · Marianne Werefkin 1860-1938, Gedächtnisausstellung, Städtisches  
Museum, Wiesbaden / Städtische Kunstsammlung, Bonn / Kunstverein 
Frankfurt a. Main / Städtische Galerie, München / Kunsthalle Bremen / 
Kunst- und Museumsverein, Wuppertal / Staatliche Kunsthalle, Baden- 
Baden / Museum Ostwall, Dortmund, 1958, Kat.-Nr. 28 (verso mit dem  
Etikett, als Leihgabe von Alexander Werefkin). 

1909 besucht Werefkin ihren Bruder in Kaunas. Im heute in der 
Fondazione Marianne Werefkin, Museo Comunale d’Arte Moderna, 
Ascona, befindlichen Skizzenbuch (b25/76-77) ist eine Skizze zu der 
hier dargestellten Szene erhalten. Dort ist die Szene fälschlicherweise 
von fremder Hand auf 1903 datiert, doch war Werefkin in dem Jahr 
nicht in Kaunas. 1909 und 1910 jedoch hält sie sich in ihrer alten 
Heimat auf. „In ihren Briefen an den Gefährten [d.i. A. v. Jawlensky] 
schildert sie das Erlebnis ihrer russisch-litauischen Umgebung in 
geradezu visionärer Übersteigerung, mit starken Farbeindrücken und 
ebenso starken Bildern des Elends“ (A. Hoberg, in: Lebensmenschen 
Alexej von Jawlensky und Marianne von Werefkin, München 2019, 
S. 203). Das Werk „Freitag Abend (Synagoge)“ vermittelt einen ein-
dringlichen Eindruck dieser Empfindungen der Künstlerin. [EH] 

• Eindrucksvolles Werk aus Kaunas, wo die Künstlerin  
im Dezember 1909 ihren Bruder besucht 

• Marianne von Werefkin findet in dieser Zeit zur  
Verbindung von realem Landschaftseindruck und  
deutender Imagination 

• Im Archiv Marianne von Werefkin hat sich ein Foto  
des Bildes erhalten 
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fRIt Z  KlIMS ch 
1870 Frankfurt a. M. - 1960 Freiburg 

Die Schlangenbändigerin. Wohl 1898. 
Zinkguss mit schwarzbrauner Patina. 
Vgl. Braun 11 (dort mit einköpfiger Schlange). Auf dem Sockel mit dem 
Namenszug. Einer von bisher drei bekannten Zinkgüssen. Höhe Figur  
mit Schlange: 140 cm (55.1 in). Höhe mit Sockel: 144,5 cm (56.8 in). 
Gegossen von der Bildgießerei Noack, Berlin. 

Aufrufzeit: 11.12.2021 – ca. 17.18 h ± 20 Min. 

€ 60.000 – 80.000 R 

$ 69,000 – 92,000 

PRov eNIeNZ 

 · Privatsammlung.
 · Privatsammlung Rheinland-Pfalz. 

aUSStellUNg 

 · Große Berliner Kunst-Ausstellung, Berlin, 1898, Kat.-Nr. 1381 (anderes 
Exemplar).

 · Die Bildhauer August Gaul und Fritz Klimsch, Museum Giersch, Frankfurt, 
3.10.2010-30.1.2011 (anderes Exemplar). 

l IteR atUR 

 · The Studio. An illustrated Magazine of Fine and Applied Art, London 1900,  
Vol. Twenty. Studio Talk, S. 58 mit Abb. (Figur mit einköpfiger Schlange). 

„Die Schlangenbändigerin“ von 1898 vereinigt auf kunstvolle Weise 
die Merkmale im künstlerischen Schaffen Fritz Klimschs in Form 
einer sowohl subtilen als auch gleichzeitig ausdrucksstarken Gestik. 
Die selbstbewusste Gebärde der weiblichen Protagonistin paart sich 
mit einer dynamischen Eleganz, welche einer klassischen Formenspra-
che entspricht, gleichzeitig jedoch einen modernen Ausdruck besitzt. 
Diese Reminiszenz an die Antike in Ausdruck und Sujet sind charak-
teristisch für die Arbeit des Bildhauers. Den Betrachtenden wird der 
bevorstehende Triumph über das sich windende, dreiköpfige Unge-
tüm meisterhaft vor Augen geführt und zieht sie in ihren Bann. 
Klimsch entstammt einer traditionsreichen Frankfurter Künstlerfa-
milie und erhielt schon im jungen Alter von zehn Jahren erste Lekti-
onen im Zeichnen. Durchweg genoss er eine intensive künstlerische 
Förderung, welche ihn bereits mit 16 Jahren an die Berliner Hoch-
schule für Bildende Künste führte. Es scheint daher nur konsequent, 
dass Klimsch sich im Entstehungsjahr der Figur „Die Schlangenbän-
digerin“ neben Größen des Metiers wie Max Liebermann als Grün-
dungsmitglied der Berliner Secession profiliert. Zeitlebens kommt 
der Bildhauer in Kontakt mit wichtigen Persönlichkeiten aus Kunst 
und Kultur, durch Studienreisen nach Frankreich und Italien erweitert 

• Lebzeitguss 

• Bisher wurden nur zwei Exemplare auf dem internationalen 
Auktionsmarkt angeboten (Quelle: artprice.com) 

• „Die Schlangenbändigerin“ gehört zu den frühesten  
Werken des Künstlers 

• Sowohl in Ausdruck als auch Sujet eine deutliche  
Reminiszens an die Antike 

er seinen künstlerischen Horizont. Neben Meistern der Renaissance 
wie Donatello sollte auch die Formensprache Auguste Renoirs sowie 
die französische Moderne einen bleibenden Eindruck hinterlassen. 
Doch dürfen die Eindrücke aus der traditionsreichen Berliner Bilder-
hauerschule mit Johann Gottfried Schadow und Christian Daniel 
Rauch nicht außer Acht gelassen werden. In der Figur der Schlangen-
bändigerin finden diese gesammelten Eindrücke aus seiner frühen 
Schaffensphase einen faszinierenden Ausdruck. Die durchaus stati-
sche Körperhaltung der Schlangenbändigerin besticht erst auf den 
zweiten Blick mit ihrer gelassenen Natürlichkeit, und doch ist sie ein 
Beispiel für klassische Anmut. Durch diese Ausstrahlung entwickelt 
sich ein fesselnder Kontrast mit den sich windenden und angriffs-
lustigen Schlangen in der Manier des Jugendstils. Mut sowie Ent-
schlossenheit prägen die Mimik. Das lebhafte Spiel von Licht und 
Schatten unterstützt nicht nur die hervorgerufene Dramatik, sondern 
entspricht auch dem in dieser Zeit durchaus impressionistisch ge-
prägten Schaffen des Bildhauers. Die Schönheit sowie Sinnlichkeit 
des weiblichen Körpers als favorisierte Motive Fritz Klimschs sind 
unverkennbar. Die Skulptur lädt meisterhaft zum Betrachten und 
Verweilen ein. [AW/SM] 
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a le xe j  voN  jaWleNSK y 
1864 Torschok - 1941 Wiesbaden 

Grosses Stilleben: Chrysanthemen. Um 1937. 
Öl auf Malkarton. 
Jawlensky Bianconi Nachtrag Band 2 (2363). Links unten monogrammiert, 
rechts unten schwer leserlich datiert. Verso wohl von fremder Hand  
bezeichnet. 39,5 x 30,2 cm (15.5 x 11.8 in). 

Aufrufzeit: 11.12.2021 – ca. 17.20 h ± 20 Min. 

€ 80.000 – 120.000 
$ 92,000 – 138,000 

PRov eNIeNZ 

 · Alexej von Jawlensky, Wiesbaden.
 · Lisa Kümmel, Wiesbaden.
 · Dr. Gerda Braun Wiesbaden/Frankfurt a. Main. ( 1942/43 durch Vermittlung 
von Otto Ritschl von der Vorgenannten)

 · Frankfurter Kunstkabinett Hanna Bekker vom Rath, Frankfurt a. Main (2004).
 · Privatsammlung Nordrhein-Westfalen. 

l IteR atUR 

 · Alexej von Jawlensky-Archiv AG (Hrsg.), Forschungsbeiträge zu Leben und 
Werk Alexej von Jawlenskys, Band 2, 2005, S. 30. 

Seinen Themen nähert sich Alexej von Jawlensky über sorgfältig 
angelegte Werkserien. Zu den bekanntesten dieser Serien gehören 
die Heiligengesichter und die Meditationen. Einen vergleichsweise 
kleinen Raum nimmt das Genre des Stilllebens in seinem Œuvre ein. 
Und vor allem im Blumenstillleben widmet er sich immer wieder der 
ihm so wichtigen Behandlung von Farbe und Licht. Alexej von Jawlens-
ky schreibt in seinen Lebenserinnerungen: „Denn in ihnen konnte 
ich leichter mich selbst finden. Ich suchte intensiv in diesen Stilleben 
nicht den stofflichen Gegenstand, sondern wollte durch Farbe und 
Form das ausdrücken, was in mir vibrierte“ (zit. nach: Gottlieb Leinz 
(Hrsg.), Alexej Jawlensky, vom Abbild zum Urbild, Wasserburg a. I., 
1979, S. 55). Zunächst orientiert er sich noch an dem Vorbild Cézannes 
und wählt einen konventionellen Bildaufbau, in dem z. B. ein Tisch 
den festen Bezug im Raum herstellt. Doch schon bald löst sich der 
Raum auf und die Wirkung der Farbe tritt in den Vordergrund.
Unser „Grosses Stilleben: Crysanthemen“ steht am Ende seines Œuvres. 
Zwar kann seine fortschreitende Erkrankung, in deren Folge Hände 

• Eines der letzten in Öl ausgeführten Werke des Künstlers 

• Die größte Arbeit dieses Schaffensjahres 

• Aus der vergleichsweise kleinen Gruppe der Blumenstillleben 

und Arme versteifen, Jawlensky nicht daran hindern weiter zu malen. 
Doch zwingen die extremen Schmerzen und die Einschränkung der 
Beweglichkeit den Künstler zum Arbeiten im kleinen Format. Unsere 
Arbeit gehört zu den letzten in Öl gemalten Werken. „Die Datierung 
dieses Stillebens kann aufgrund des Malstils, der Farbigkeiten und 
der Art der dargestellten Blumen auf November oder Dezember 1937 
festgelegt werden [...]. Diese Werke gehören zu den letzten in Ölmalerei 
gemalten Werken, ab Januar 1938 sind keine weiteren Ölgemälde Jaw-
lenskys bekannt, lediglich wenige Bleistiftzeichnungen“ (Alexej von 
Jawlensky-Archiv AG (Hrsg.), Forschungsbeiträge zu Leben und Werk 
Alexej von Jawlenskys, Band 2, 2005, S. 30). Beachtenswert ist auch, 
dass dieses Werk mit den Maßen 39,7 x 30,2 cm das größte der im 
Werkverzeichnis für das Jahr 1937 gelisteten Ölgemälde ist. In diesen 
Blumenstillleben des ausgehenden Jahres 1937 tritt vor seinem künst-
lerischen Auge nochmals die Bandbreite der Blumenwelt auf: Tulpen, 
Dahlien, Rosen, Wicken und Chrysanthemen. Diese wenigen letzten 
Blumenstillleben sind die Kristallisation seiner Empfindung. [EH] 
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aUgUSt  M acKe 
1887 Meschede/Sauerland - 1914 Perthes-lès-Hurlus (Frankreich) 

Kapuzinerkresse und Apfel. 1908. 
Öl auf Papier. 
Heiderich 89, Vriesen 77. Rechts unten signiert. Verso von fremder  
Hand betitelt. 32 x 34,5 cm (12.5 x 13.5 in). 
Verso eine wohl ursprünglich größerformatige Gouache. 

Aufrufzeit: 11.12.2021 – ca. 17.21 h ± 20 Min. 

€ 50.000 – 70.000 N 

$ 57,500 – 80,500 

PRov eNIeNZ 

 · Privatbesitz (1957).
 · Galerie Aenne Abels, Köln (1967).
 · Privatsammlung Schweiz. 

aUSStellUNg 

 · August Macke, Städtische Galerie im Lenbachhaus München,  
6.6.-16.9.1962, Nr. 28. 

l IteR atUR 

 · Ernst-Gerhard Güse, August Macke, der Impressionismus und  
die Fauves, in: E.-G. Güse, August Macke. Gemälde, Aquarelle,  
Zeichnungen. München 1986, S. 26. 

Das vorliegende Stillleben ordnet Heiderich in den Monat April des 
Jahres 1908. August Macke begibt sich in dieser Zeit auf Einladung 
und gemeinsam mit der Familie seiner Verlobten Elisabeth auf eine 
zweite Italienreise. Über Mailand, Ravenna, Bologna und Florenz fährt 
die Gruppe nach Umbrien, auf der Rückreise werden Siena, Pisa und 
Rapallo besucht. Das zugehörige Skizzenbuch gibt einen guten Ein-
blick in die Studien, die August Macke auf dieser Reise ausführt. Wie 
viele seiner Zeitgenossen setzt sich August Macke auch intensiv mit 
den Künstlern des französischen Impressionismus auseinander. Zu-
nächst kennt er die Impressionisten nur aus Schwarz-Weiß-Abbil-
dungen aus der Publikation „Impressionisten“ von Meier-Graefe. Ein 

• Zwischen Pariser Avantgarde und „Blauem Reiter“ 

• Ein weiteres Stillleben von 1908, das „Stillleben mit  
Pfirsichen, Trauben und Weinglas“, befindet sich als  
Dauerleihgabe im Kunstmuseum Bonn 

Jahr bevor unser Werk entstanden ist, 1907, war er jedoch in Paris 
gewesen und hatte die Impressionisten auch im Original kennen-
gelernt. Unser Gemälde geht in seiner Umsetzung weiter als bei-
spielsweise Blumenstillleben Manets. Ungewöhnlich sind die Vase 
mit der Kapuzinerkresse und der Apfel aus der traditionellen Räum-
lichkeit herausgehoben. Das Stehen von Vase und Apfel auf einer 
Fläche ist durchaus angedeutet, zugleich wird die Tiefenräumlichkeit 
durch den fließenden Übergang vom Tischtuch zum Hintergrund-
Vorhang verschleiert. Damit findet Macke zu einer absolut unge-
wöhnlichen Präsentation, die zur klaren Konzentration von Farbe 
und Form führt. [EH] 

„Er hat uns von allen der Farbe hellsten und reinsten Klang gegeben,  
so klar und hell als sein ganzes Wesen war.“

 Franz Marc 1914 über August Macke in seinem Nachruf.
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PaUl  Klee 
1879 Münchenbuchsee (Schweiz) - 1940 Muralto/Locarno 

Vulgaere Komoedie. 1922. 
Bleistiftzeichnung auf Briefpapier auf Karton aufgezogen. 
Klee 2929. Unten rechts signiert und datiert. Auf dem Karton datiert,  
betitelt und mit der Werknummmer.  
22,3 x 28,1 cm (8.7 x 11 in). 24,5 x 30 cm (9.6 x 11.8 in). 
Im Norton Simon Museum befindet sich eine Lithografie, die das  
gleiche Motiv aufweist, aus der The Blue Four Galka Scheyer Collection  
(Klee 2924). [EH]  
Wir danken dem Zentrum Paul Klee, Bern, für die freundliche Auskunft. 

Aufrufzeit: 11.12.2021 – ca. 17.22 h ± 20 Min. 

€ 25.000 – 35.000 
$ 28,750 – 40,250 

PRov eNIeNZ 

 · Berggruen & Cie, Paris.
 · Galerie Gérard Cramer, Genf (bis 1953).
 · Privatsammlung Schweiz (seit 1955 bis 2019).
 · Privatsammlung Frankfurt. 

aUSStellUNg 

 · Paul Klee. Paintings, Drawings, Prints, The Philadelphia Art Alliance,  
2nd Floor Galleries, 14.3.-9.4.1944. 

l IteR atUR 

 · Will Grohmann, El arte no figurativo en Alemania, in: Gaceta de arte, 3. 
Jahrgang, Nr. 32, 1934, S. 2f.

 · Jean-Louis Ferrier, Paul Klee. Les Années 20, mit einem Text von René Crevel, 
Paris 1971.

 · Marianne Vogel, Über die Funktion von Textmaterial in den Bildern von Paul 
Klee, in: Sjaak Onderdelinden (Hrsg.), Interbellum und Exil, Amsterdam 1991, S. 
90-106/S. 91.

 · Vivian Endicott Barnett, The Blue Four Collection at the Norton Simon 
Museum, New Haven/London 2002, S. 303, Abb. 324A.

Komödie bietet durch Humor und Überzeichnung die Möglichkeit, 
die alltäglichen Angelegenheiten, sowohl die erfreulichen als auch 
die unerfreulichen, zu relativieren. Diese schon fast satirisch zu nen-
nen de Bleistiftzeichnung mit drei sehr überspitzt charakterisierten 
Gestalten erinnert auch an Kinderzeichnungen. Paul Klee schätzt die 
Kreativität des Kindlichen ganz außerordentlich. Zeichnungen seines 
Sohnes sammelt und archiviert er, um später immer wieder darauf 
zurückzugreifen. Die Bleistiftzeichnung zeigt auch seine besondere 
Fähigkeit als Beobachter, der Physiognomien und Persönlichkeit 
pointiert charakterisieren kann. Wen Paul Klee hier aufs Korn genom-
men hat, ist nicht dokumentiert – waren es Kollegen vom Bauhaus? [EH] 

„Die Bilder, die mein kleiner Felix gemalt hat, sind bessere Bilder als die  
meinen, die oft durch das Gehirn hindurchgetropft sind, was ich leider  
nicht ganz verhindern kann, da ich manchmal zu viel arbeite.“ 

 Paul Klee, um 1922, zitiert nach Lothar Schreyer. In: Boris Friedewald, Paul Klee. Sein Leben. Seine Kunst, München 2011, S.48.

• Zeichnung von großer humoristischer Qualität 

• Aus der Zeit der Lehrtätigkeit am Bauhaus in Weimar 
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WaSSIly KaNdINSKy 
1866 Moskau - 1944 Neuilly-sur-Seine 

Kleine Welten V. 1922. 

Farblithografie. 
Roethel 168. Signiert. Im Stein mono grammiert.  
Eines von 200 Exemplaren auf diesem Papier.  
Auf Velin. 27,5 x 23,4 cm (10.8 x 9.2 in).  
Papier: 35,5 x 27,5 cm (13.9 x 10.9 in). 
Das in der Mappe als Farbholzschnitt angekündigte 
Blatt wurde in Wirklichkeit als Farblithografie  
gedruckt, siehe Roethel, S. 452, Anm. 14. Blatt 5  
der berühmten Folge „Kandinsky. Kleine Welten“,  
die insgesamt 12 Blätter umfasst. Herausgegeben  
vom Propyläen Verlag, Berlin. [EH] 

Aufrufzeit: 11.12.2021 – ca. 17.23 h ± 20 Min. 

€ 5.000 – 7.000 
$ 5,750 – 8,050 

416 
lyoNel feININgeR 
1871 New York - 1956 New York 

Village Street on Usedom, Baltic Sea. 
1912. 

Farbige Kreide zeichnung. 
Rechts unten signiert sowie links unten datiert 
„Wed Jy 24 12“. Auf Velin. 20,4 x 23,9 cm (8 x 9.4 in), 
blattgroß. [AR]  
Achim Moeller, Direktor des Lyonel Feininger 
Project LLC, New York - Berlin, hat die Echtheit 
dieses Werkes, das im Archiv des Lyonel Feininger 
Project unter der Nummer 1724-10-18-21 registriert 
ist, bestätigt. 

Aufrufzeit: 11.12.2021 – ca. 17.24 h ± 20 Min. 

€ 20.000 – 30.000 
$ 23,000 – 34,500 

 

PRov eNIeNZ 

 · Privatsammlung Süddeutschland.
 · Privatsammlung Süddeutschland  
(1977 vom Vorgenannten erworben). 

l IteR atUR 

 · Wolfgang Ketterer, 24. Auktion, 28.11.1977,  
Los 1029 (m. Abb.). 

 
• Zur Entstehungszeit lehrt Wassily 

Kandinsky am Bauhaus in Weimar

• Weitere Blätter dieser Auflage sind u. a. 
im Metropolitan Museum, New York,  
im Museum of Occidental Art, Tokio, und 
in Den Kongelige Kobberstiksamling,  
Kopenhagen 

„Also: die ganze Ausführung erstklassig“ 
 W. Kandinsky an Galka Scheyer am 4.5.1932 nach Roethel, S. 452.

 

PRov eNIeNZ 

 · Aois J. Schardt, Halle (Saale) / Berlin / Los Angeles.
 · Privatsammlung.
 · Achim Moeller Fine Art, New York.
 · Privatsammlung. 

aUSStellUNg 

 · Lyonel Feininger: Visions of City and Sea II.  
A Small Retrospective Exhibition of Drawings  
and Watercolors, Achim Moeller Fine Art,  
New York, 1985-1986, Nr. 18. 

 · Looking at Drawings: Late 19th and 20th Century 
Master Drawings, Including a Selection of 
Drawings by Lyonel Feininger and Albert Gleizes, 
Achim Moeller Fine Art, New York, 1988, Nr. 19. 

l IteR atUR 

 · Hans Schulz-Vanselow, Lyonel Feininger und 
Pommern. Kiel 1999, S. 81. 

 
• Feine, spontan-ausgeführte Zeichnung  

des großen Expressionisten und späteren  
Bauhaus-Künstlers 

• Feininger bezeichnete diese typischen,  
vor Ort entstandenen Zeichnungen als 
‚Natur-Notizen‘‘ 

• Durch seine ausgeprägte Farbigkeit  
besonders einnehmendes Werk aus der 
wichtigen Schaffensphase um 1913 
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lyoNel  feININgeR 
1871 New York - 1956 New York 

Churning Clouds above the Sea. 1945. 
Aquarell und Tuschfederzeichnung. 
Links unten signiert sowie rechts unten datiert „9.1.45“. Auf Büttenpapier  
(mit Wasserzeichen). 31,3 x 47,9 cm (12.3 x 18.8 in), Blattgröße. [AR]  
Achim Moeller, Direktor des Lyonel Feininger Project LLC, New York – Berlin,  
hat die Echtheit dieses Werkes, das im Archiv des Lyonel Feininger Project  
unter der Nummer 1367-02-22-16 registriert ist, bestätigt.

Aufrufzeit: 11.12.2021 – ca. 17.25 h ± 20 Min. 

€ 30.000 – 40.000 N 

$ 34,500 – 46,000 

PRov eNIeNZ 

 · Karl Lilienfeld, New York.
 · Privatsammlung, USA. 

• Abstrahierte Wolkenformen über ruhiger See sind  
ein zentrales Motiv in Lyonel Feiningers Aquarellen  
und Gemälden

• Inspiration hierzu war ein Aufenthalt am Timmendorfer 
Strand im Jahr 1922

• Die zentralen Elemente dieser Seestücke sind das Meer, 
Wolken, Schiffe und Figuren, die er in variierenden  
Konstellationen zu immer neuen Bildkompositionen 
zusammenführt

• Werke Lyonel Feiningers befinden sich in zahlreichen 
bedeuten den internationalen Sammlungen, u. a. im  
Museum of Modern Art, New York, im Centre Pompidou, 
Paris, im Städel Museum, Frankfurt a. M. sowie im  
Sprengel Museum, Hannover 

„Ich komme soeben vom Strand herauf, wo ich [...] die Wolken überm Meer  
gezeichnet habe [...], ein ganzer Kontinent von Sturmwolken [...]. Das Wasser  
unter Land ganz still [...] und unter den fernen mächtigen hellen Wolken  
am Horizont leuchtet das Blau des Meeres auf, in breiten Spiegelungen.  
Ich fühle so unzählige Bilder auftauchen in meiner Phantasie, habe eine  
solche Sehnsucht nach Verwirklichung dieser Visionen [...].“

 Lyonel Feininger, 9. Sept. 1922, in einem Brief an Julia Feininger. Zit. nach: Werner Timm, Feininger an der Ostseeküste, in: Roland März (Hrsg.), Lyonel Feininger.  
Von Gelmeroda nach Manhattan, Berlin 1998, S. 305. 
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418 
eRNSt lUdWIg 
KIRchNeR 
1880 Aschaffenburg - 1938 Davos 

Kopf Hedwig Schaxel. 1917. 

Holzschnitt. 
Dube H 313/II. Gercken 870. Signiert  
und bezeichnet „Handdruck“. Eines von  
7 bei Gercken erwähnten Exemplaren. 
Auf festem Kupferdruckpapier.  
34,3 x 29,8 cm (13.5 x 11.7 in).  
Papier: 55,1 x 39,7 cm (21.7 x 15.6 in). 
Am Unterrand wohl von fremder Hand 
bezeichnet „Frau Prof. Sch“. Verso mit 
einem Makulaturdruck desselben  
Motivs. [AM] 

Aufrufzeit: 11.12.2021 – ca. 17.26 h ± 20 Min. 

€ 10.000 – 15.000 
$ 11,500 – 17,250 
 

PRov eNIeNZ 

 · Privatsammlung Hessen (seit 1965). 

l IteR atUR 

 · Kornfeld und Klipstein, Bern, Auktion 
116, 17.6.-19.6.1965, Los 467 mit Abb. S. 59. 

419 
eRNSt lUdWIg 
KIRchNeR 
1880 Aschaffenburg - 1938 Davos 

Kopf Ludwig Schames. 1918. 

Holzschnitt. 
Dube 330 II (von III). Gercken 896 II  
(von III). Links unten vertikal signiert. 
Handdruck. Auf Velin  
(mit dem Trockenstempel ASOKA).  
56,8 x 25,6 cm (22.3 x 10 in).  
Papier: 57,2 x 44,3 cm (22.5 x 17.4 in). 
Gedruckt als Jahresgabe für die 
„Vereinigung für Neue Kunst“ in 
Frankfurt. [AM] 

Aufrufzeit: 11.12.2021 – ca. 17.28 h ± 20 Min. 

€ 30.000 – 40.000 
$ 34,500 – 46,000 
 

PRov eNIeNZ 

 · Roman Norbert Ketterer, Campione 
d‘Italia (bis 1963: Kornfeld und Klipstein, 
9.-11.5.1963).

 · Privatsammlung Hessen (seit 1963). 

l IteR atUR 

 · Kornfeld und Klipstein, Bern, Auktion 
110, 9.-11.5.1963, Los 476. 

•  Eines von nur sieben bekannten Exemplaren 

• Einzigartige Gesamtkomposition – Kirchner integriert den expressiven Porträtkopf Hedwig  
Schaxels in eine Darstellung auf einem bereits bearbeiteten Holzstock 

• In den letzten 15 Jahren nur einmal auf dem internationalen Auktionsmarkt angeboten  
(Quelle: artprice.com) 

„In dem Haar erscheinen schreitende Männer. Es ist bei meinem  
heutigen Schaffen so, ich benutze ohne Rücksicht auf die Realität  
der Dinge die gesamte Plattenfläche zur Darstellung“

 Brief Ernst Ludwig Kirchner an Gustav Schiefler vom 11.7.1919. 

 
• Charaktervolle Darstellung von Kirchners Freund, dem Frankfurter Kunsthändler Ludwig Schames 

• Kirchner führt die gesamte Auflage dieses ausdrucksstarken Porträts per Hand mit Reiber und 
Falzbein aus 

• Dieser Holzschnitt gilt als eines der bedeutendsten Porträts in der Grafik des 20. Jahrhunderts 

Nach Ludwig Schames‘ Tod im Jahr 1922 schreibt Kirchner in  
einem Nachruf: „Das war der Kunsthändler Ludwig Schames,  
der feine uneigennützige Freund der Kunst und Künstler. [...]“ 
Veröffentlicht in: Der Querschnitt, Berlin 1922, S. 156. Zitiert nach Gercken, Bd. IV, S. 86.
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420 
eRNSt lUdWIg 
KIRchNeR 
1880 Aschaffenburg - 1938 Davos 

Allegorie - Der Aufstieg. Um 1937. 

Farbige Kreide. 
Verso mit dem Nachlassstempel des Kunstmuseums 
Basel (Lugt 1570 b) und der Registriernummer:  
Fs Da/Bk 7. Auf leichtem, glattem Karton.  
49,2 x 34,7 cm (19.3 x 13.6 in), blattgroß. 
In direktem Zusammenhang mit der Zeichnung 
steht der Holzschnitt (Dube 675) mit dem Titel 
„Emporsteigender“, der ebenfalls im Jahre 1937 
entstanden ist, und das Gemälde „Allegorie“ 
(Gordon 1004), dessen Verbleib unbekannt ist.  

Aufrufzeit: 11.12.2021 – ca. 17.29 h ± 20 Min. 

€ 15.000 – 20.000 
$ 17,250 – 23,000 
 

PRov eNIeNZ 

 · Nachlass des Künstlers.
 · Privatsammlung.
 · Privatsammlung Rheinland-Pfalz.
 · Privatsammlung. 
 

• Wiederaufnahme eines Motivs aus 
Kirchners Entwurf für den Festsaal im 
Museum Folkwang (nicht realisiert) 

• Die Zeichnung ist zugehörig zu einem 
heute verschollenen Gemälde 

• Ein Blatt von kräftiger Farbigkeit 

421 
eRNSt lUdWIg 
KIRchNeR 
1880 Aschaffenburg - 1938 Davos 

Die Elbbrücke „Das blaue Wunder“ 
(Die Loschwitzer Brücke in Dresden). 
Um 1911. 

Aquarell über Bleistift. 
Links unten signiert. Verso zusätzlich signiert und 
mit dem Nachlassstempel (Lugt 1570b) sowie der 
handschriftlichen Nummerierung „A Dre/Aa 12“. 
Auf Velin. 26,1 x 33,6 cm (10.2 x 13.2 in), blattgroß. 
[CH]  
Dieses Werk ist im Ernst Ludwig Kirchner Archiv, 
Wichtrach/Bern, dokumentiert. 

Aufrufzeit: 11.12.2021 – ca. 17.30 h ± 20 Min. 

€ 15.000 – 20.000 N 

$ 17,250 – 23,000 

1937 arbeitet Ernst Ludwig Kirchner an dem 
Gemälde „Allegorie“ (verschollen, Gordon 
1004). In einem Brief an Carl Hagemann schreibt 
Kirchner am 29. Mai 1937: „Ich fühle die Reife 
kommt. Oft tauchen mir wieder Bilder aus dem 
Festsaalentwurf Essen [auf]. Der Aufstieg [soll] 
die Entwicklung des Menschen zum Menschen 
zeigen. Der aufsteigende Mann unten die nie-
deren Entwicklungsstufen Kampf und Liebe. 
Das Kind umlaufend, ihn immer begleitend 
oben die Sonne und ruhige Paare im Licht. Das 
Bild gehört zum Cyklus der grossen Wand des 
Saales [...].“. Kirchner hat 1937 auch einen Holz-
schnitt (Dube 675) mit dem Titel „Emporstei-
gender“ geschaffen. In der Ausführung des 
Holz schnitts übernimmt Kirchner genau die 
Figurenkomposition der Zeichnung, führt je-
doch die beiden Figuren von Mann und Frau, 
die in der Zeichnung nur angedeutet scheinen, 
weiter aus. [EH]

 

PRov eNIeNZ 

 · Nachlass des Künstlers (Davos 1938, Kunst-
museum Basel 1946).

 · Stuttgarter Kunstkabinett, Roman Norbert 
Ketterer, Stuttgart (1954).

 · Galerie Henze & Ketterer, Wichtrach/Bern (1994).
 · Privatsammlung Nordrhein-Westfalen.
 · Privatsammlung Nordrhein-Westfalen/Schweiz  
(durch Erbschaft vom Vorgenannten). 

aUSStellUNg 

 · E. L. Kirchner, Galerie Henze & Ketterer, 
Wichtrach/Bern, 1994, Kat.-Nr. 11 (mit Abb.). 

l IteR atUR 

 · Konstanze Rudert, Dresdner Motive in den 
Werken der Künstlergemeinschaft „Brücke“, in: 
Ausst.-Kat. Die Brücke in Dresden 1905-1911,  
Staatliche Kunstsammlungen Dresden, Galerie 
Neue Meister, Nürnberg 2001/2002, S. 355-388 
(mit Abb., S. 387). 

• Aus der besten „Brücke“-Zeit, der Geburts stunde des deutschen Expressionismus 

• Kirchner rückt hier eines der schon damals bekanntesten Wahrzeichen der Stadt  
Dresden in den Fokus seiner Komposition 

• Der Name „Blaues Wunder“ ist u. a. auf den hellblauen Farbanstrich der Brücke  
zurückzuführen, die sich bereits in zeitgenössischen Publikationen aus der Zeit der  
Erbauung 1893 sowie auch in der hier angebotenen Arbeit wiederfindet 

Ernst Ludwig Kirchner, Allegorie, 1937,  
Öl auf Leinwand, verschollen. 

Ernst Ludwig Kirchner, „Entwurf 
zum Wandbild Farbentanz, 1927, 
Aquarell, Museum Folkwang Essen.
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422 

eRNSt  lUdWIg  KIRchNeR 
1880 Aschaffenburg - 1938 Davos 

Drei Frauen im Cafégarten –  
Gartenrestaurant Schlachtensee. 1914. 
Lithografie. 
Dube L. 243 II, Gercken 667 II, Schiefler L. 248. Signiert und bezeichnet 
„Probedruck“. Eines von bisher nur 6 bekannten Exemplaren. Auf gelbem Velin. 
50,5 x 59,5 cm (19.8 x 23.4 in). Papier: Ca. 55,0 x 63,5 cm (21.6 x 25.0 in). 
Ehemals Besitz des Kunstvereins Jena. Verso mit dem Monogrammstempel 
(Lugt L.4337) und dem Stempel des Kunstverein Jena. [AR] 

Wir danken Herrn Prof. Dr. Günther Gercken für die freundliche wissenschaft-
liche Beratung. 

Aufrufzeit: 11.12.2021 – ca. 17.32 h ± 20 Min. 

€ 30.000 – 40.000 
$ 34,500 – 46,000 

PRov eNIeNZ 

 · Kunstverein Jena / Botho-Graef-Stiftung von E.L. Kirchner (1918-1937, als 
Schenkung des Künstlers erhalten, verso mit dem Monogrammstempel L. 4337 
und dem Stempel „Kunstverein Jena\u201c).

 · Staatsbesitz (1937-1940, „Entartete Kunst“, EK-Nummer 13205).
 · Galerie Ferdinand Möller, Berlin (1940-1943, durch Tausch mit Vorgenanntem).
 · Ferdinand Möller, Zermützel (1943-1949).
 · Nachlass Ferdinand Möller (bis 1967: Kornfeld und Klipstein, 16.06.1967).
 · Privatsammlung Hessen (seit 1967: Kornfeld und Klipstein, 16.06.1967). 

l IteR atUR 

 · www.geschkult.fu-berlin.de/e/db_entart_kunst/datenbank (Nr. 13205).
 · Kurt Reutti [?], Werke aus der Aktion „Entartete Kunst“. Ferdinand Möller 
[sichergestellt im November 1946 in Zermützel bei Neuruppin], Typoscript 
Berlin 1946-1951 (SMBK-ZA, V/Sachthemat. Slg. 69).

 · Kornfeld und Klipstein, Bern, 123. Auktion, Moderne Kunst, 16.6.1967,  
Los 699a (mit Abb., Tafel 114).

 · Ernst Ludwig Kirchner. Von Jena nach Davos, Ausst.-Kat. Stadtmuseum  
Göhre, Jena 1993/94, Leipzig 1993. S. 98.

 · Maria Schmid, Rausch und Ernüchterung. Die Bildersammlung des Jenaer 
Kunstvereins - Schicksal einer Sammlung der Avantgarde im 20. Jahrhundert, 
Jena/Quedlinburg 2008. S. 50, 135, Kat.-Nr. 200. 

Im Jahr 1918 schenkte Ernst Ludwig Kirchner dem Kunstverein Jena eine 
umfangreiche Sammlung seiner frühen Druckgrafiken, darunter auch 
unser seltenes Exemplar von „Drei Frauen im Cafégarten“. Die Schenkung 
war seinem Freund und Unterstützer Botho Graef gewidmet, der die 
Expressionisten stark gefördert hatte und im Jahr zuvor verstorben war. 
Seit der Professor für Archäologie und Kunstgeschichte im Februar 1914 
die Eröffnungsrede für eine Ausstellung des Künstlers gehalten hatte, 
standen die beiden in engem Kontakt und Kirchner fertigte wiederholt 
Portraits seines väterlichen Freundes an. 1937 wurde die Sammlung von 
Kirchners Grafiken zusammen mit weiteren Werken des Jenaer Kunst-
vereins von den Nationalsozialisten im Rahmen der Aktion „Entartete 
Kunst“ beschlagnahmt. „Drei Frauen im Cafégarten“, das auf Kirchners 
Liste für die Botho-Graef-Stiftung den Titel „Gartenrestaurant Schlach-
tensee“ trägt, wurde 1940 von Ferdinand Möller in Berlin erworben. Die 
Druckgrafik selbst zeigt den für die Zeit nach der Auflösung der „Brücke“ 
im Jahr 1913 typischen Stil des Künstlers, mit seinen kantiger gewordenen 
Formen, schmalen Gesichtern und schlanken Figuren, sowie den skizzen-
haft anmutenden Umrisslinien. Seit Kirchners Weggang von Dresden im 
Jahr 1911 entwickelten sich Szenen von den Straßen, Cafés und Bars in 
Berlin zu einem zentralen Themenkomplex. Die Druckgrafik birgt durch 
seine Herkunft aus der Botho-Graef-Stiftung somit nicht nur die Ge-
schichte einer wichtigen Freundschaft, sondern ist zudem Abbild einer 
bedeutenden Schaffensphase des Künstlers. [AR] 

„Wenn es von irgendeiner Kunst  
mit Recht gesagt werden kann,  
daß Sie das Unsagbare ausdrückt,  
so ist es die Kirchners.“

 Botho Graef über die Kunst Ernst Ludwig Kirchners. In: Das Kunstblatt 1923.  
Sonderheft E. L. Kirchner, S. 65-77. Zitiert nach: Anna-Maria Ehrmann (Hrsg).  
Ernst Ludwig Kirchner. Von Jena nach Davos, Leipzig 1993, S. 108. 

„Kirchner hat den Wunsch, daß man bei der Betrachtung seines  
graphischen Werks allzeit des Freundes gedenkt, der sich für diese  
Kunst eingesetzt hat, ehe sie allgemeine Anerkennung fand (...) “

 Eberhard Grisebach anlässlich der Ausstellung der Botho-Graef-Stiftung im Jenaer Kunstverein 1920. In: Jenaische Zeitung Nr. 39/1920, S 2.  
Zitiert nach: Anna-Maria Ehrmann (Hrsg). Ernst Ludwig Kirchner. Von Jena nach Davos, Leipzig 1993, S. 117-118.

• Aus der bedeutenden Botho-Graef-Stiftung 

• Probedruck von großer Seltenheit 

• Seit mehr als 50 Jahren in Familienbesitz 
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423 
eMIl Nolde 
1867 Nolde/Nordschleswig -  
1956 Seebüll/Schleswig-Holstein 

Akt. 1906. 

Radierung. 
Schiefler/Mosel/Urban R 34 II (von II). 
Signiert, datiert sowie mit der Signatur 
des Druckers versehen. Aus einer Auflage 
von 66 Exemplaren. Auf Bütten von  
Van Gelder Zonen (mit Wasserzeichen).  
19,4 x 14,8 cm (7.6 x 5.8 in).  
Papier: 48,4 x 35,8 cm (19.1 x 14.1 in). 
Gedruckt vom Verlag Otto Felsing, Berlin. 
[AM] 

Aufrufzeit: 11.12.2021 – ca. 17.33 h ± 20 Min. 

€ 8.000 – 10.000 
$ 9,200 – 11,500 
 

PRov eNIeNZ 

 · Privatsammlung Süddeutschland. 

l IteR atUR 

 · Hauswedell & Nolte, Hamburg,  
Auktion 259, 6.-8.6.1985, Los 1191. 

424 
MaRgaRethe Moll 
1884 Mühlhausen/Elsass - 1977 München 

Krugträgerin (Stehende mit Krug). 
1928. 

Bronze mit brauner Patina. 
Verso auf der Plinthe mit der Signatur. 
Einer von sechs bekannten Güssen.  
Höhe: 69,5 cm (27.3 in). 
Aufgrund der Kriegszerstörung des ersten Modells 
der „Krugträgerin“ von 1928 wiederholte Marg  
Moll nochmals 1949 diese Plastik, indem sie von 
der „Krugträgerin“ aus ihrer Erinnerung ein neues, 
leicht abweichendes Modell schuf. [AM] 

Aufrufzeit: 11.12.2021 – ca. 17.34 h ± 20 Min. 

€ 14.000 – 18.000 
$ 16,100 – 20,700 
 

PRov eNIeNZ 

 · Aus dem Nachlass der Künstlerin.
 · Privatsammlung Norddeutschland. 

l IteR atUR 

 · Werner Filmer, Marg Moll. Eine deutsche 
Bildhauerin 1884-1977, Bergisch Gladbach 2013,  
S. 141 sowie S. 81 mit Abb. der „Krugträgerin“  
von 1928.

 
• Ausdrucksstarke, frühe Arbeit 

• Bewegte Komposition mit spannungsvoller Tonätzung 

• 20 Exemplare dieses besonderen druckgrafischen Werkes wurden  
1907 der Jahresmappe der Künstlergruppe „Brücke“ beigegeben 

 
• Die Wiederholung des Modells zeugt davon, dass die Plastik der Künstlerin in ihrem 

bildhauerischen Werk eminent wichtig war

• Das erste Modell der „Krugträgerin“ entstand in Marg Molls Pariser Zeit, als sie mit  
Lipchitz, Zadkine, Leger und Brancusi enge Kontakte pflegte

• Das einzige bekannte, frühe Exemplar der „Krugträgerin“ aus dem Jahr 1928 befindet  
sich im Georg-Kolbe-Museum, Berlin

• Diese Plastik wird zum ersten Mal auf dem internationalen Auktionsmarkt angeboten 
(Quelle: artprice.com)

• Einzige deutsche Bildhauerschülerin von Henri Matisse in Paris 

©
 Em

il und Ada N
olde Stiftung Seebüll 2021
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425 

eMIl  N olde 
1867 Nolde/Nordschleswig - 1956 Seebüll/Schleswig-Holstein 

Zwei Sonnenblumen vor dunklem Grund. 
1930/1935. 
Aquarell. 
Unten mittig signiert. Auf Japan. 35,5 x 47 cm (13.9 x 18.5 in), blattgroß. 
Mit einer Fotoexpertise von Prof. Dr. Martin Urban, Ada und Emil Nolde 
Stiftung, Seebüll, vom 29. April 1997 (in Kopie). 

Aufrufzeit: 11.12.2021 – ca. 17.36 h ± 20 Min. 

€ 90.000 – 120.000 
$ 103,500 – 138,000 

PRov eNIeNZ 

 · Privatsammlung Schweiz.
 · Galerie Utermann, Dortmund.
 · Privatsammlung Nordrhein-Westfalen (seit 2011). 

aUSStellUNg 

 · Emil Nolde - Christian Rohlfs, Galerie Utermann,  
Dortmund, 26.9.-14.11.2020. 

l IteR atUR 

 · Galerie Kornfeld, Bern, 20. Juni 1997, Los 98. 

Emil Nolde lebt ein zurückgezogenes Künstlerleben weit im Norden 
an der Grenze zu Dänemark. Hier begegnet er wenig anderen Künstler-
kollegen, Nolde bewundert Edward Munch und besucht zum Beispiel 
James Ensor in Ostende. Für kurze Zeit ist er Mitglied der Künstler-
gruppe „Brücke“ und versucht erfolglos eine eigene Künstlergruppe 
zu gründen. Als junger Künstler reist er viel mit seiner Ehefrau Ada. 
Obwohl die Eheleute viele Kontakte pflegen und eine Wohnung in 
Berlin unterhalten - der Bau eines Wohnhauses nach Plänen von Mies 
van der Rohe scheitert -, zeichnet sich ihr naturverbundenes Leben 
in der Marsch in Alsen, Utenwarf und Seebüll durch eine idyllische 
Ein samkeit aus. Sicherlich auch als Teil seiner Selbstinszenierung be-
zeichnet Nolde sich in seinen Notizen am Rande, als Künstler „ohne 
Vorbilder“, der seinen eigenen Weg geht. Diesen hat er gefunden, wenn 
auch nicht ganz so abseits wie er selbst behauptet. Abgesehen von 
früheren Versuchen, intensiviert Nolde in seinen Vierzigern die Aus-
einandersetzung mit der Aquarelltechnik. In seiner zweiten Lebens-
hälfte wird diese Noldes künstlerisches Schaffen dominieren und 
muss gleichrangig mit der Ölmalerei gesehen werden. In kurzer Zeit 
erreicht Nolde hier eine Meisterschaft, die ihresgleichen sucht. Er 
arbeitet neben der klassischen Aquarellfarbe mit Tempera, Tusche und 
farbigen Kreiden und lotet die Grenzen der Technik neu aus. Das Aqua-
rell verlangt vom Künstler sowohl Geschwindigkeit als auch Kontrolle, 

• Für Nolde sind Blumen „beseelt“ besonders die Sonnen- 
blumen mit ihrer menschlichen Physiognomie sind Träger 
starken expressiven Ausdrucks 

• Die genaue Ausarbeitung der Blütenblätter zeigt die  
besondere Sorgfalt, die Nolde diesem Aquarell widmet  
und gibt diesem eine gemäldehafte Wirkung 

• Großformatiges Aquarell in einzigartig glühenden Farben 

das Typische und Faszinierende ist seine immense Leuchtkraft. Zu-
nächst muss tropfnass und zügig gearbeitet werden, dann heißt es 
geduldig warten und den richtigen Zeitpunkt finden, das Werk ab-
zuschließen, um die farbigen und strukturellen Kontraste zu erhalten. 
Wie die Technik des Aquarells an sich haben die Sonnenblumen eine 
gesonderte Stellung im Werk Noldes. 1926 entsteht das erste Ölge-
mälde mit diesem Sujet, das seitdem in größerer Gewichtung auf-
taucht. Noldes Blumenbilder sind Ausdruck von Stimmung und Emo-
tion. In seinen Augen sind Blumen beseelt und im Besonderen die 
Sonnenblumen mit ihren mannshohen Stängeln und großen Köpfen 
sind für Nolde Geschöpfe mit menschenähnlichen Empfindungen. Sie 
symbolisieren den endlosen Kreislauf von Leben und Tod. „Ich liebte 
die Blumen in ihrem Schicksal: emporsprießend, blühend, leuchtend 
glühend, beglückend, sich neigend, verwelkend, verworfen in der Grube 
endend. Nicht immer ist unser Menschenschicksal ebenso folgerich-
tig und schön [...]“ (Emil Nolde zitiert nach: Martin Urban, Emil Nolde 
- Blumen und Tiere, 1965, S. 7/8) Groß in Szene gesetzt in ausschnitt-
hafter Nahansicht, bereitet er den Blütenköpfen ihre Bühne, sie sind 
alleiniger Akteur, ihre Umgebung spielt keine Rolle in der Komposition. 
Lediglich das dunkle Blau spielt eine tragende Rolle als verstärkende 
Komplementärfarbe zu dem leuchtenden Gelb der Sonnenblumen-
köpfe, die wie Feuerräder sich zum Himmel emporstrecken. [SM] 

„Die Art und Weise, wie er Blätter und Blumen gruppiert, wie er mit  
Hell und Dunkel arbeitet, wie er Zartes und Kräftiges zu vereinigen weiß,  
wie er die Natürlichkeit festhält und doch aus dem Ganzen ein Bild, ein  
wirkliches Bild macht, ist meisterhaft. Wer Mohn und Sonnenblumen  
von ihm gemalt gesehen hat, wird sich nur schwer in die Wiedergaben  
anderer Künstler versenken können. Licht, Farbe, Schönheit hat er in  
vollen Zügen eingefangen.“

 Ada in einem Brief an Hans Fehr, 1927. 

©
 Em

il und Ada N
olde Stiftung Seebüll 2021
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426 
eMIl Nolde 
1867 Nolde/Nordschleswig -  
1956 Seebüll/Schleswig-Holstein 

Kopf des Apostels Johannes. 
1909. 

Aquarell. 
Rechts unten signiert. Auf Velin, vom 
Künstler fest auf Unterlagekarton 
aufgezogen. 26,8 x 21 cm (10.5 x 8.2 in), 
Blattgröße. 
Das Werkverzeichnis der Gemälde 
verweist im Zusammenhang mit dem 
Gemälde „Abendmahl“ (Urban 316) auch 
auf Skizzen der Apostelköpfe in der 
Sammlung Gustav Schieflers, aus der 
auch unsere Arbeit ursprünglich stammt.  
Mit einer Fotoexpertise von Prof. Dr. 
Manfred Reuther, ehemaliger Direktor  
der Stiftung Ada und Emil Nolde, 
Klockries, vom 5. Mai 2019. Die Arbeit  
ist in seinem Archiv unter der Nummer 
„Nolde A - 129/2019“ registriert. 

Aufrufzeit: 11.12.2021 – ca. 17.37 h ± 20 Min. 

€ 18.000 – 24.000 
$ 20,700 – 27,600 
 

PRov eNIeNZ 

 · Sammlung Gustav Schiefler, Hamburg.
 · Galerie Nierendorf, Berlin.
 · Privatsammlung Hessen. 

aUSStellUNg 

 · Emil Nolde, Kestnergesellschaft 
Hannover, Okt./Nov. 1948. 

427 
otto MUelleR 
1874 Liebau/Riesengebirge - 1930 Obernigk 
bei Breslau 

Mädchenkopf. Um 1927. 

Farbige Kreidezeichnung. 
Von Lüttichau 546. Verso mit dem 
Nachlassstempel, dort von Erich Heckel 
signiert und betitelt „Kopf eines 
Negermädchens“. Auf glattem Zeichen-
papier. 50,2 x 35,7 cm (19.7 x 14 in), 
Blattgröße. [AM] 

Aufrufzeit: 11.12.2021 – ca. 17.38 h ± 20 Min. 

€ 10.000 – 12.000 
$ 11,500 – 13,800 
 

PRov eNIeNZ 

 · Nachlass Otto Mueller (1931).
 · Galerie Nierendorf, Berlin.
 · Galerie Hoffmann.
 · Sammlung Prof. Alfred Caspari, 
Frankfurt (verso mit dem fragmen-
tarischen Stempel Lugt L.4852,  
bis 1985: Karl & Faber, 29.10.1985).

 · Privatsammlung Süddeutschland. 

aUSStellUNg 

 · Galerie Nierendorf, Berlin, 1968  
(Kat. Otto Mueller, Kunstblätter der 
Galerie Nierendorf, 15, Berlin 1968,  
Nr. 52, mit Abb.).

l IteR atUR 

 · Galerie Wolfgang Ketterer, München, 
Auktion 5, 24./25.5.1971, Los 1305,  
mit Abb.

 · Hauswedell & Nolte, Hamburg,  
Auktion 193, Moderne Kunst,  
14.-16.6.1973, Los 1406 (hier:  
Brustbild einer Negerin), o. Abb.

 · Karl & Faber, München, Sammlung  
Prof. Alfred Caspari, Auktion 169, 
29.10.1985, Los 485 mit Farb-Abb. 

• Aus der bedeutenden Sammlung Gustav Schiefler, Hamburg 

• Vorarbeit zu dem wichtigen Gemälde „Abendmahl“ von 1909,  
in dem sich Noldes radikaler Stil und Motivwechsel manifestiert 

• Seltenes Motiv aus der wenige Werke umfassenden Werkphase  
der religiösen Bilder 

• Die Spontanität der Zeichnung verleiht diesem schönen Blatt  
seine besondere Ausdrucksstärke 

• Entstehung der Darstellung wohl in Verbindung zur 1927 herausgegebenen  
„Zigeunermappe“ – dem grafischen Hauptwerk Otto Muellers 

• Die Arbeiten auf Papier aus den späten 1920er Jahren gehören zu den  
gefragtesten dieser Werkgruppe auf dem internationalen Auktionsmarkt 

©
 Em

il und Ada N
olde Stiftung Seebüll 2021
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a le xe j  voN  jaWleNSK y 
1864 Torschok - 1941 Wiesbaden 

Große Meditation: Zärtlichkeit im Herbst. 1936. 
Öl auf leinenstrukturiertem Papier, original auf Malpappe kaschiert.  
Auf Holz aufgelegt. 
Jawlensky/Pieroni-Jawlensky/Jawlensky 2087. Links unten monogrammiert 
sowie rechts unten datiert. Verso von Lisa Kümmel mit dem Künstlernamen 
sowie mit „XI. 1936“ und „N. 28“ bezeichnet. Von Lisa Kümmel verso betitelt 
„Meditation XL“ und „Zärtlichkeit im Herbst“. Verso zusätzlich von Andreas 
Jawlensky, dem Sohn des Künstlers, auf der Holzplatte bezeichnet „A. 
Jawlensky / Grosse Meditation XL, Nr. 28/XI 1936 / Zärtlichkeit im Herbst“  
sowie mit den Maß- und Technikangaben. 24,1 x 17,6 cm (9.4 x 6.9 in). 
Unterlagekarton: 26 x 19,6 cm (10.2 x 7.7 in). [CH] 

Aufrufzeit: 11.12.2021 – ca. 17.40 h ± 20 Min. 

€ 50.000 – 70.000 
$ 57,500 – 80,500 

PRov eNIeNZ 

 · Nachlass des Künstlers (Sammlung Andreas und Maria Jawlensky, Locarno).
 · Privatsammlung Bonn (1972 vom Vorgenannten als Geschenk zur Hochzeit 
erhalten).

 · Galerie Linssen, Bonn.
 · Privatsammlung Baden-Württemberg (1983 vom Vorgenannten erworben).
 · Privatsammlung Süddeutschland (vom Vorgenannten erworben). 

aUSStellUNg 

 · Das Gesicht als Bild der Seele. Meditationen - Köpfe. Alexej von Jawlensky - 
Dietrich Klinge, Städtische Wessenberg-Galerie, Konstanz / Museum im 
Prediger, Schwäbisch Gmünd, 6.7.-23.9.2001, S. 21 (mit Farbabb.). 

l IteR atUR 

 · Ketterer Kunst, München, 436. Auktion, Moderne Kunst I, 10.12.2016, Los 207. 

Anhand der Bezeichnungen innerhalb der Serien kann man erschließen, 
dass Jawlensky eine Hierarchie der Formen ablehnt. So gibt es keine 
Steigerung oder Rangfolge beispielsweise in den „Variationen“, in 
den „Konstruktiven Köpfen“, in den „Heiligen Bildern“ oder in den 
„Meditationen“. Es gibt in dem Sinn auch keine Serienanordnung, in 
die sie sich einordnen lassen, außer als Folge einer immer genauer 
werdenden Wiederholung. Und so entsteht ohne bedeutende Ver-
änderung des Arrangements ein gewisser statischer Blick auf eine 
scheinbare Leere gleichgeordneter Formen, die sich durch den präzisen 
Einsatz der Farbe dennoch, so wie hier mit der großen Meditation 
„Zärtlichkeit im Herbst“, unterscheidet. Der Kopf ist jetzt auf seine 
absoluten Minimalbestandteile reduziert, auf eine vertikale schwarze 
Linie, welche die Leinwand in zwei symmetrische Hälften teilt und 
die Nase verkörpert. Die Augen und Augenbrauen sind schwarze 
Striche im rechten Winkel und nah an der Nasenlinie angebracht. 
Ebenso ist der Mund mit einer schwarzen Linie am unteren Ende der 

• Meisterliche Visualisierung der so wunderbar lasierenden 
Malweise Jawlenskys 

• Feinste Farbabstufungen von zartem Lila über Rot zu  
kräftigem Violett 

• Das menschliche Antlitz verändert Jawlensky mit großer 
Empathie zu einer ikonengleichen Erscheinung religiösen 
Gefühls 

• Aus dem Nachlass des Künstlers 

• Eine „Große Meditation“ aus demselben Entstehungsjahr 
befindet sich im Museum of Modern Art, New York 

Vertikalen in der Mitte angedeutet und unterstreicht dieses feste 
Schema. Das Format spielt hier eine eher geringe Rolle, hingegen 
nehmen die fein abgestimmten Farben und ihre Pigmentdichte sowie 
die gestalterische Struktur des Pinsels deutlichen Einfluss auf die 
‚meditative‘, ikonenhafte Wirkung, die sich von Bild zu Bild in ähnlicher 
Form wiederholt. Bei dieser Meditation streichelt eine in Lilabraun 
und Braunrot gehaltene Färbung die Assoziation zu der „Zärtlichkeit 
im Herbst“.
„Immer zu leiden ist sehr schwer. Die Schmerzen lassen mich nicht 
zu bewegen. […] Ich sitze und arbeite. Das sind meine schönste 
Stunde. Ich arbeite für mich nur für mich und für meinen Gott. Die 
Ellbogen schmerzen dabei sehr, oft bin ich dabei wie ohnmächtig 
vom Schmerz. Aber meine Arbeit ist mein Gebet, aber so leidenschaft-
liches Gebet durch Farben gesprochen. Kleine, grössere und noch 
grössere Arbeiten. Sie sind alle sehr verschieden in Farben und in 
Technik der Farbe. Sehr viel schönes, vielleicht sogar alle sind schön, 
da ich übermale was mir nicht gut genug ist, sogar von früheren 
Monaten“, berichtet Jawlensky am 12. Mai 1936 an seine Kunstagentin 
Emmy „Galka“ Scheyer nach New York (zit. nach: Alexej von Jawlensky, 
Museum Wiesbaden, 1991, S. 294). Jawlenskys wunderbar lasierende 
Malweise mit feinsten Farbabstufungen von zartem Lila und Rot zu 
stumpfem Violett lassen das Gesicht fast transparent erscheinen: 
Das menschliche Antlitz verändert Jawlensky mit großer Empathie 
zu einer ikonengleichen Erscheinung voller religiösem Gefühl. [MvL] 



140 KETTERER KUNST 141Zusätzliche Abbildungen, Videos und Vergleichsinformationen sowie tagesaktuelle Ergänzungen finden Sie unter www.kettererkunst.de

429 
aUgUSt MacKe 
1887 Meschede/Sauerland -  
1914 Perthes-lès-Hurlus (Frankreich) 

Spaziergänger im Park. 1912. 

Tuschpinsel zeichnung, im Rand mit Bleistift. 
Heiderich 1245. Rechts unten auf dem Papier sowie 
auf dem Unterlagekarton mit dem Sammlerstem-
pel Arnold Blome (vgl. Lugt 4041). Verso auf dem 
Papier datiert „1914“. Verso auf dem Unterlagekar-
ton mit dem Nachlasstempel August Macke (Lugt 
1775b), dort nummeriert „C 40“; sowie von fremder 
Hand betitelt und datiert „Spaziergänger mit Kind 
im Park 1913“ und bezeichnet „Rückseitig dat. 1914“. 
Auf Velin. 23 x 22 cm (9 x 8.6 in), Blattgröße. [KT] 

Aufrufzeit: 11.12.2021 – ca. 17.41 h ± 20 Min. 

€ 35.000 – 45.000 
$ 40,250 – 51,750 

430 
geoRgeS 
bRaqUe 
1881 Argenteuil - 1963 Paris 

Feuilles, Couleur, Lumière. 
1953/54. 

Farblithografie. 
Orozco L. S. 272, Vallier 86, Mourlot 29.2. 
Signiert und nummeriert. Aus einer 
Auflage von 75 Exemplaren. Auf festem 
Velin. 97,3 x 60,5 cm (38.3 x 23.8 in). 
Herausgegeben von Maeght Éditeur,  
Paris. Gedruckt von Mourlot, Paris. [AR] 

Aufrufzeit: 11.12.2021 – ca. 17.42 h ± 20 Min. 

€ 5.000 – 7.000 
$ 5,750 – 8,050 
 

PRov eNIeNZ 

 · Privatsammlung Süddeutschland. 

 

PRov eNIeNZ 

 · Sammlung Arnold Blome (1894-1972), Bremen 
(zweifach mit dem Sammlerstempel).

 · Graphisches Kabinett, Kunsthandel Wolfgang 
Werner, Bremen (mit Etikett auf dem Rahmungs-
karton).

 · Sammlung Richard König, Duisburg.
 · Privatsammlung Rheinland. 

• Aus der besten Schaffenszeit Mackes nach den ersten Erfolgen im Umkreis des Blauen 
Reiter, als Macke zusehends einen formal und motivisch individuelleren Weg einschlägt 

• Wunderbar bewegte und lockere Parkszene, deren sommerliche Leichtigkeit sich in der 
Pinselführung wiederfindet 

• Zwischen zeichnerischen und malerischen Ausdruck schafft Macke eine harmonische 
Komposition, die dennoch nichts von der Spontaneität der direkten Beobachtung verliert 

• Zentrales Motiv im Schaffen Mackes, der sich für das urbane Leben und die sich im  
Raum der Stadt bewegenden Menschen, mit ihren Hüten für die elegante Promenade 
angekleidet, interessiert 

 
• Stillleben sind eines der zentralen Sujets im Schaffen des Künstlers

• Schon früh widmete er der Druckgrafik große Aufmerksamkeit

• Mit seiner für diese Zeit so typischen stark stilisierten Formgebung und dem  
breiten, gedruckten Rahmen

• Noch zu Lebzeiten wurde Georges Braques Werk im Louvre in Paris ausgestellt  
(1961, „L’Atelier de Braque“) 
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eMIl  N olde 
1867 Nolde/Nordschleswig - 1956 Seebüll/Schleswig-Holstein 

Meerlandschaft mit rotem Abendhimmel. 1946. 
Aquarell. 
Rechts unten signiert. Verso mit dem Stempel der Nolde Stiftung, Seebüll.  
Auf Japanpapier. 22,7 x 27,8 cm (8.9 x 10.9 in), blattgroß. [EH] 
Auf dem Unterlagekarton von Ada Nolde betitelt „Abendhimmel“.  
Mit einer Fotoexpertise von Prof. Dr. Manfred Reuther, ehemaliger Direktor  
der Stiftung Ada und Emil Nolde, Klockries, vom 10. Oktober 2020. Die Arbeit  
ist in seinem Archiv unter der Nummer „Nolde A - 182/2020“ registriert. 

Aufrufzeit: 11.12.2021 – ca. 17.44 h ± 20 Min. 

€ 70.000 – 90.000 
$ 80,500 – 103,500 

PRov eNIeNZ 

 · Privatsammlung Süddeutschland (seit 1965 in Familienbesitz). 

aUSStellUNg 

 · Emil Nolde, Marlborough Fine Art, London, Februar - März 1964, Kat.-Nr. 39 
(verso auf dem Rahmen mit dem Etikett. Auf dem Etikett betitelt: Dunkler 
Abendhimmel, im Katalog: Dark Evening Sky). 

• Lyrisch gestimmtes Meeresaquarell entstanden im  
Frühjahr 1946 im Kurort St. Peter an der Nordsee 

• Seit über 50 Jahren in Familienbesitz 

Die Aquarellmalerei nimmt in Emil Noldes Schaffen einen besonderen 
Platz ein und insbesondere gegen Ende seines Lebens wird das Aqua-
rell der Ölmalerei ebenbürtig. Der Rückzug in die Natur und die innige 
Verbundenheit mit der Landschaft prägen schon die Kindheit Noldes 
als Sohn eines norddeutschen Bauern. Als Emil Hansen wird er 1867 
im deutsch-dänischen Grenzland geboren und nach einer Lehre als 
Möbelzeichner und Holzschnitzer 1884-88 in Flensburg zieht es ihn 
nach St. Gallen, wo er eine Lehrstelle für gewerbliches Zeichnen inne 
hat. In den beeindruckenden Schweizer Bergen entstehen Landschafts-
aquarelle sowie Zeichnungen der hiesigen Bergbauern und in Nolde 

wächst der Entschluss, sich als Maler zu etablieren. Die Ablehnung 
der Akademie der bildenden Künste unter Franz von Stuck bringt ihn 
von diesem Vorhaben nicht ab und er beginnt sein Studium zunächst 
an der privaten Malschule Adolf Hölzels, um es an der Académie 
Julian in Paris fortzusetzen. In Paris entfacht insbesondere die Aus-
einandersetzung mit dem Neoimpressionismus und der wesentlichen 
Bedeutung der Farbe die Entwicklung seines eigenen Stils. Dieses 
Schaffen wird fortführend geprägt durch unterschiedliche Sujets im 
Laufe der Jahre, wie beispielsweise das Berliner Großstadtleben oder 
die Faszination für den Primitivismus. Die Rolle der Landschaftsdar-

stellungen gewinnt besonders ab 1916 vermehrt an Bedeutung, da 
Emil und Ada den Sommer auf Föhr verbringen und sich ab 1928 
dauerhaft in einem kleinen Bauernhaus in Seebüll niederlassen. Die 
karge Landschaft seiner nordfriesischen Heimat zieht Nolde zurück 
in ihren Bann, ebenso wie es seine Landschaften mit den Betrach-
tenden vollführen. Neben den bekannten Aquarellen mit Blumen-
motiven sind es vor allem die Darstellungen des Meeres und der 
Küste, die durch ihre Farbintensität eine hohe Ausstrahlungskraft 
generieren und einen besonderen Stellenwert in Noldes Schaffen 
einnehmen. Vornehmlich in der markanten „Meerlandschaft mit 

rotem Abendhimmel“ zeigt sich Noldes außerordentliche Sensibilität 
für die Phänomene der Natur. Die starke und durchaus dramatische 
Komposition aus dem Todesjahr seiner geliebten Ada entwickelt sich 
aus der Farbe heraus. Räumliche Distanz wird von dem Künstler 
meisterhaft mit farblichen Parallelschichtungen erzeugt und gleich-
zeitig wird eine traumhafte Stimmung übermittelt. Ein fesselndes 
Spannungsverhältnis zwischen dem bedrohlich glühenden Abendrot 
und den auf der ruhigen See gemächlich kreuzenden Segelbooten 
verleiht diesem spätem Aquarell Noldes eine solch bemerkenswerte 
Präsenz. [AW]

„Ich sah die erregte und wilde Schönheit, die abends ihre Feuerfinger über den  
Himmelsbogen ziehen läßt in letzten schwebenden Wolkenstreifen, in loderndem,  
glühendem Farbwechsel vergehend. Ich fühlte die Schwüle der Stunde, ich fühlte  
sie wie Glut und Funkensprühen, malend, malend in naturgetreuer, gehorsamster  
Empfindsamkeit, wie erhaltenen Befehlen gehorchend.“

 Emil Nolde, zit. nach: Emil Nolde. Mein Leben, Köln 1976, S. 378. 

©
 Em

il und Ada N
olde Stiftung Seebüll 2021
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MoRIZ  Mel ZeR 
1877 Albendorf - 1966 Berlin 

Fröhlicher Sommer (Sommerspiele). Um 1911. 
Öl auf Leinwand. 
Links unten signiert. 106 x 161 cm (41.7 x 63.3 in). 

Aufrufzeit: 11.12.2021 – ca. 17.45 h ± 20 Min. 

€ 20.000 – 30.000 R 

$ 23,000 – 34,500 

PRov eNIeNZ 

 · Aus dem Nachlass des Künstlers.
 · Galerie Berinson, Berlin (direkt aus dem Nachlass erworben).
 · Privatsammlung Berlin (vom Vorgenannten erworben). 

aUSStellUNg 

 · Galerie Commeter, Hamburg 1914, Nr. 303 (verso auf dem Keilrahmen mit dem 
handschriftlich bezeichneten Galerieetikett).

 · Württembergischer Kunstverein (verso mit dem Etikett).
 · Moriz Melzer. Streben nach reiner Kunst (1907-1927), Kunstforum Ostdeutsche 
Galerie, Regensburg, 16.12.2007-2.3.2008, Kat.-Nr. 13 (mit ganzseitiger Farbabb., 
S. 63).

 · Zeitenwende. Von der Berliner Secession zur Novembergruppe, Bröhan-Museum, 
Landesmuseum für Jugendstil, Art Deco und Funktionalismus, Berlin, 
19.11.2015-3.4.2016, Kat.-Nr. 79 (mit Farbabb.). 

Moriz Melzer studiert ab 1903 an der Großherzoglich Sächsischen 
Kunstschule in Weimar, u. a. bei Ludwig von Hoffmann. Aus Ermange-
lung an „internationaler Atmosphäre“ (Melzer) zieht es den Künstler 
1908 in die Großstadt Berlin. Anregungen und Inspiration bietet ihm 
damals insbesondere die Kunst seiner Vorfahren der französischen 
Moderne, wie die Gemälde seiner neoimpressionistischen und neoklassi-
zistischen Vorbilder Georges Seurat, Paul Signac oder Maurice Denis, 
die er bereits auf einzelnen Ausstellungen in Weimar kennenlernen kann. 
In Berlin beteiligt sich Melzer zunächst an Ausstellungen der Berliner 
Secession. Als einige seiner Arbeiten 1910 für die 20. Ausstellung der 
Berliner Secession (unter ihrem Präsidenten Max Liebermann) abge-
lehnt werden, organisiert Melzer gemeinsam mit Max Pechstein, 
Arthur Segal, Georg Tappert und anderen abgewiesenen Künstlern 
nach den Vorbildern des „Salon des Refusés“ oder des „Salon des 
Indépendants“ in Paris den Zusammenschluss zur Berliner „Neuen 

• Wichtiges Hauptwerk aus Melzers allerbester Schaffenszeit 

• Erstmals auf dem Auktionsmarkt angeboten 

• Seit über 20 Jahren Teil derselben Privatsammlung 

• Geschlossene Provenienz 

• Zum Entstehungszeitpunkt stellt Moriz Melzer u. a.  
mehrfach mit der Berliner Neuen Secession und auf der 
Sonderbund ausstellung in Köln aus 

• Die Werke des Künstlers sind u. a. Teil der Sammlungen der 
Albertina in Wien, der Nationalgalerie und der Berlinischen 
Galerie, Berlin, des Museums Neues Weimar und des 
Kunst museums Luzern 

Secession“, an der sich fortan u. a. Erich Heckel, E. L. Kirchner, Max 
Pechstein (als Präsident), Otto Mueller und Karl Schmidt-Rottluff 
beteiligen. Melzer befindet sich nun auf dem Höhepunkt seiner 
künstlerischen Karriere. 1912 ist er mit seinen Arbeiten neben Künst-
lern wie Georges Braque, Pablo Picasso und Maurice de Vlaminck 
auf der international ausgerichteten Sonderbundausstellung in Köln 
vertreten, 1913 erhält er den renommierten Villa Romana Preis.
Bereits um 1909/10 entwickelt Melzer eine ganz individuelle, ausge-
feilte Technik der Ölfarbenmonotypie, mit der es ihm gelingt, einige 
seiner Ölbilder in feinen, zarten Farben zu vervielfältigen. Auch von 
dem hier angebotenen Werk schafft Melzer einzelne Farbmonotypien, 
von denen sich zwei Arbeiten heute im Kunstmuseum Luzern und 
im Museum der bildenden Künste in Leipzig befinden.
Bis 1919 verschreibt sich Melzer dem expressiven Naturalismus, 
schafft figurative, zum Teil auch religiöse Kompositionen von ein-

drucksvoller Farbigkeit und imposanter Körperlichkeit. Das Motiv der 
Badenden, möglicherweise auch von den Arbeiten von Paul Cézanne 
oder George Seurat inspiriert, spielt in Melzers Œuvre eine überge-
ordnete Rolle. In dem hier angebotenen Werk nutzt der Maler ganz 
bewusst die visuelle Kraft des Komplementärkontrasts und stellt 
den warmen, kräftigen Orangetönen einen kühlen, fast unnatürlichen 
Grünton entgegen. 
In ihrer kräftigen, satten Farbigkeit, der Dynamik des Farbauftrags 
und der Ausgewogenheit der reizvollen Figurenkomposition erinnert 
die Darstellung an die Malerei der deutschen Expressionisten, bei-
spielsweise an E. L. Kirchners „Badende Moritzburg“ (1906-26, Tate 
Gallery, London), kann sich aber mit dem progressiven, erstaunlich 
zeitlosen Pinselduktus und der Freiheit der Form zugleich sogar 
gegen die Kunst des 21. Jahrhunderts, etwa gegen die Akte von K. H. 
Hödicke behaupten. [CH] 

„Was ich anstrebe /  
Eine reine Kunst /  
Das komponierte Bild.“

 Moriz Melzer, 1914, zit. nach: Ausst.-Kat. Moriz Melzer.  
Streben nach reiner Kunst. 
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433 
heRMaNN Max 
PechSteIN 
1881 Zwickau - 1955 Berlin 

Sitzender weiblicher Akt. 1914. 

Bleistiftzeichnung, zum Teil laviert. 
Links oben monogrammiert (in Ligatur) und datiert 
sowie links unten bezeichnet „101“. Auf dünnem 
Japanbütten. 33 x 34,4 cm (12.9 x 13.5 in), Blattgröße. 
[CH] 

Aufrufzeit: 11.12.2021 – ca. 17.46 h ± 20 Min. 

€ 5.000 – 7.000 
$ 5,750 – 8,050 

434 
heRMaNN Max 
PechSteIN 
1881 Zwickau - 1955 Berlin 

Sitzender Frauenakt. 1912. 

Kohlezeichnung, lasierend aquarelliert. 
Rechts unten monogrammiert (in Ligatur)  
und datiert. Auf dünnem, bräunlichem Velin.  
33,9 x 42,6 cm (13.3 x 16.7 in), Blattgröße. [CH] 

Aufrufzeit: 11.12.2021 – ca. 17.48 h ± 20 Min. 

€ 10.000 – 15.000 
$ 11,500 – 17,250 

 

PRov eNIeNZ 

 · Galerie Neher, Essen (1983).
 · Privatsammlung Süddeutschland (seit 1984,  
Galerie Wolfgang Ketterer, 29.5.1984; Los 1066). 

aUSStellUNg 

 · Blickpunkte II. Blumen, Menschen, Landschaften, 
Teil 1, Galerie Neher, Essen, 1983, Kat.-Nr. 25 (mit 
Farbabb., S. 31). 

l IteR atUR 

 · Gerda Bassenge, Berlin, 26. Auktion, Teil 1, 
12.11.1975, Los 1526 (mit Abb.).

 · Galerie Wolfgang Ketterer, München, 83. Auktion, 
20. Jahrhundert, 29.5.1984, Los 1066 (mit Abb.,  
S. 209). 

• Seit über 35 Jahren in deutschem Privatbesitz 

• Mit wenigen, gekonnt gesetzten Strichen gelingt es Pechstein, den weiblichen Akt  
in seinem Wesen zu erfassen 

• Die offene, elegant zur Seite gelehnte Haltung der Dargestellten ähnelt den im  
selben Jahr entstandenen Gemälden („Frauen am Wasser“ und „Akt auf Teppich“,  
Soika 1914/13 und 1914/14) 

PRov eNIeNZ 

 · Sammlung Alexander Koch, Darmstadt (verso  
mit dem handschriftlichen Besitzvermerk).

 · Privatsammlung Long Island, New York  
(bis 1978: Galerie Wolfgang Ketterer, 12.12.1978).

 · Sammlung Wiedemann, Berlin.
 · Galerie Barthelmess & Wischnewski, Berlin.
 · Privatsammlung Berlin (2008 vom Vorgenannten 
erworben). 

aUSStellUNg 

 · Galerie Westenhoff, Lübeck, 1980/81, Kat.-Nr. 57 
(mit Abb., S. 37). 

l IteR atUR 

 · Galerie Wolfgang Ketterer, München, 30. Auktion, 
20. Jahrhundert, 12.12.1978, Los 1542 (mit Abb.,  
S. 178). 

 
• Im Entstehungsjahr der Zeichnung verbringt Pechstein zusammen mit Lotte ab September 

einige Wochen in Nidden an der Kurischen Nehrung im damaligen Ostpreußen 

• Während dieses dritten Aufenthalts in Nidden schafft der Künstler u. a. über zwanzig 
Ölgemälde, größtenteils Akt darstellungen in den Dünen und einige Landschaften, sowie 
Aquarelle, Zeich nungen und Radierungen 

• Die hier angebotene dynamische, in Haltung und Komposition raffiniert durchdachte 
Kohlezeichnung eines am sonnenbeschienenen Strand sitzenden Aktes entsteht im Herbst 
1912, sicherlich als vorbereitende Skizze für die heute größtenteils verschollenen Ölgemälde 
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eMIl  N olde 
1867 Nolde/Nordschleswig - 1956 Seebüll/Schleswig-Holstein 

Marschlandschaft mit Fischerboot. 1920/1925. 
Aquarell. 
Rechts oben signiert. Auf Japan. 34,8 x 47,5 cm (13.7 x 18.7 in), blattgroß. [AR]  
Mit einer Kopie der Fotoexpertise von Prof. Dr. Manfred Reuther, ehemaliger 
Direktor der Stiftung Ada und Emil Nolde, Klockries, vom 10. Oktober 2019. Die 
Arbeit ist in seinem Archiv unter der Nummer „Nolde A - 148/2019“ registriert.

Aufrufzeit: 11.12.2021 – ca. 17.49 h ± 20 Min.  

€ 60.000 – 80.000 
$ 69,000 – 92,000 

PRov eNIeNZ 

 · Privatsammlung Nordrhein-Westfalen.
 · Privatsammlung Süddeutschland. 

Die Natur als Rückzugsort für den Menschen findet im vorliegenden 
Aquarell Emil Noldes einen besonderen Ausdruck. Nach diversen 
Auf enthalten in Paris, Berlin, München oder den Schweizer Alpen 
begeis tert er sich immer wieder von neuem für die karge Landschaft 
seiner norddeutschen Heimat. Im Jahr 1928 lassen er und seine Frau 
Ada sich im nordfriesischen Seebüll nieder, wo sich die Natur zu 
seinem favori sierten Sujet entwickelt. 
Die Aquarellmalerei bildet neben der Öl malerei einen wichtigen und 
ebenbürtigen Bestandteil in Noldes Schaffen. Neben William Turner 
kann Emil Nolde als ein Maler angesehen werden, dessen Leistung 

• Farbintensive Darstellung der für Nolde typischen  
Marschlandschaft

• In seinen Aquarellen zeigt sich immer wieder sein  
nahezu virtuoses Gespür für Farben und Strukturen

• Wie kaum ein anderer vermochte er, seine Empfindungen, 
Erlebnisse und visuellen Erfahrungen auf Papier zu übertragen 

sich insbesondere auch über das Aquarell de finiert. Trotzt seines 
eher verschlossenen Charakters und seines Hangs zur Einsamkeit, 
was sich neben seiner Vita auch an seinen Werken ab lesen lässt, 
sollte er dennoch nicht als Heimatmaler abgetan werden. Seine 
künstlerische Entwicklung ist vielmehr im Kontext der Avantgarde 
zu betrachten, sowohl hinsichtlich der deutschen „Brücke“-Be wegung 
als auch in Auseinandersetzung mit der Farbe der französischen 
Neoimpressionisten. Unterschiedlichste Sujets wie beispielsweise 
das Berliner Großstadtleben oder die Faszination für den Primitivis-
mus werden von Nolde thematisiert und prägen seine künstlerische 

Entwicklung. Durch die von Nolde erarbeitete Technik einer Farbsät-
tigung des Japanpapiers, zeichnen sich die Aquarelle durch eine 
ungewöhnliche und fesselnde Farbdichte aus. 
Sowohl die freie sowie materialgerechte Handhabe als auch das 
fließende und intuitive Verfahren der Nass-in-Nass-Malerei kommen 
Noldes künstlerischem Temperament und seiner Suche nach einem 
spontanen Ausdruck entgegen. Diese korrespondiert mit seiner Su-
che nach einer eindringlichen Darstellung der kargen Landschaft. 
Meisterhaft setzt er optische Reize und erhöht die Landschaft in eine 
beinahe magische Sphäre. 

Das vorliegende Werk „Marschlandschaft mit Fischerboot“ ist ein 
herausragendes Beispiel für die Aquarellkunst Noldes, in welcher er 
technisch versiert eine räumliche Distanz mit Hilfe von farblicher 
Parallelschichtung erzeugt, ohne dabei die Stimmung des Augenblicks 
am Meer zu vernachlässigen. 
Es scheint, als komme der Bootsführer jeden Augenblick zurück und 
die leuchtende Farbkraft zieht gleichzeitig die Aufmerksamkeit der 
Betrachtenden auf sich. Noldes Sensibilität für die Phänomene der 
Natur findet in diesem Aquarell eine bemerkenswert präsente Aus-
strahlungskraft. [AW] 

„Die Augen des Malers sehen und  
sehen, immer und immer, aufnehmend, 
vergleichend, ordnend, gestaltend  
und auch schlafend, träumend immer 
auch in Vorstellungen, oft so schön  
wie niemals gesehen.“

 Emil Nolde, zit. nach: Martin Urban. Emil Nolde. Landschaften. Aquarelle und Landschaften. 
Köln 1993, S. 28. 

©
 Em

il und Ada N
olde Stiftung Seebüll 2021
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eRIch hecKel 
1883 Döbeln/Sachsen - 1970 Radolfzell/Bodensee 

Rhönlandschaft. 1934. 

Aquarell und Farbkreide. 
Rechts unten signiert, datiert und betitelt.  
Auf leicht strukturiertem Velin.  
55,7 x 69 cm (21.9 x 27.1 in), blattgroß. 
Mit einzelnen Anmerkungen des Künstlers  
zu Farbigkeit und Material. [CH]  
Das Werk ist im Nachlass Erich Heckel, Hemmen-
hofen am Bodensee, verzeichnet. Wir danken  
Frau Renate Ebner und Herrn Hans Geissler für  
die freundliche Unterstützung. 

Aufrufzeit: 11.12.2021 – ca. 17.50 h ± 20 Min. 

€ 7.000 – 9.000 N 

$ 8,050 – 10,350 

437 
chRIStIaN RohlfS 
1849 Niendorf/Holstein - 1938 Hagen 

Bauernhaus. Um 1920/23. 

Aquarell. 
Rechts unten signiert. Verso betitelt und 
bezeichnet „Nr. 5“. Auf Aquarellbütten.  
50 x 67,5 cm (19.6 x 26.5 in), blattgroß. [AR]  
Die Authentizität der vorliegenden Arbeit  
wurde am 27. Oktober 1994 von Prof. Dr.  
Paul Vogt bestätigt. 

Aufrufzeit: 11.12.2021 – ca. 17.52 h ± 20 Min. 

€ 15.000 – 20.000 
$ 17,250 – 23,000 

 

PRov eNIeNZ 

 · Nachlass des Künstlers.
 · Galerie Rosenbach, Hannover  
(1984 vom Vorgenannten erworben).

 · Privatsammlung Nordrhein-Westfalen/Schweiz  
(1984 vom Vorgenannten erworben).

 · Seitdem in Familienbesitz. 

• Aus dem Nachlass des Künstlers 

• Seit fast 40 Jahren in nordrhein-westfälischem Privatbesitz 

• Insbesondere ab den späten 1920er Jahren widmet sich Heckel  
vermehrt den Landschaftsdarstellungen, sowohl in Deutschland  
als auch auf seinen Reisen innerhalb Europas 

• Um 1934 schafft der Künstler einzelne Aquarelle und Ölgemälde der  
hügeligen Rhönlandschaft, die sich von seinem expressionistischen  
Schaffen gänzlich unterscheiden und in deren Kontext auch das  
vorliegende Werk gesetzt werden kann 

 

PRov eNIeNZ 

 · Privatsammlung Süddeutschland. 

l IteR atUR 

 · Ketterer Kunst, München, 200. Auktion,  
Moderne Kunst I., 5.12.1994, Los 55  
(mit Farbabb.). 

• Kräftiger Kontrast von Blau und Braun

• Charakteristische Farbkombination, oft komplettiert durch Farbakzente  
in Rot, Grün oder Gelb

• 1929 wird zum 80. Geburtstag des Künstlers das Christian-Rohlfs-Museum  
in Hagen gegründet 

• Seit über 25 Jahren in süddeutschem Privatbesitz 
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heR M a NN  S cheReR 
1893 Rümmingen/Kandertal - 1927 Basel 

Paar in der Landschaft (recto). 1924.  
Porträt eines Mannes mit einer Pfeife (verso). 
1924. 
Öl auf Leinwand. 
Rechts oben signiert und datiert. Sichtmaß: 117,5 x 88,5 cm (46.2 x 34.8 in). [AM]  
Diese Arbeit wird in den in Vorbereitung befindlichen Catalogue Raisonné von 
Martin Schwander aufgenommen. 

Aufrufzeit: 11.12.2021 – ca. 17.53 h ± 20 Min. 

€ 100.000 – 150.000 
$ 115,000 – 172,500 

PRov eNIeNZ 

 · Privatbesitz des Künstlers.
 · Galerie Iris Wazzau, Davos.
 · Privatsammlung Schweiz.
 · Galerie Fischer Auktionen, Luzern.
 · Privatsammlung Europa (2009 vom Vorgenannten erworben).

aUSStellUNg 

 · Gedächtnis-Ausstellung Hermann Scherer, Paul Camenisch, Kunsthalle Basel, 
1928, Kat.-Nr. 20.

 · Hermann Scherer – Mensch, Galerie Iris Wazzau, Davos, 2004–2005  
(auf dem Keilrahmen mit dem Etikett).

Dieses doppelseitig bemalte Gemälde zeigt auf der signierten und 
datierten Vorderseite im Bildzentrum den Künstler Albert Müller 
und, in kurzer Distanz zu ihm, seine Frau Anna. Das Ehepaar steht in-
mitten einer expressiven Landschaft, die in kräftigen Grün-, Orange- 
und Violetttönen gehalten ist. Das Grün findet sich auffällig auch 
in den Gesichtern der beiden Figuren eingesetzt, so dass diese zwar 
mit der Landschaft verwoben wirken, aber dennoch als eigene Enti-
täten sichtbar bleiben. Verso ist ein Pfeife rauchender Mann vor 
einer typischen Schweizer Berglandschaft dargestellt. Noch mehr als 
bei dem Paar auf der Vorderseite trägt hier die gleichermaßen für 
die Landschaft und den Mann verwendete Farbpalette – das Grün, 
Blau und Violett – zu einer symbolischen Verschmelzung von Natur 
und Mensch bei.
Die hier angebotenen Ölgemälde entstehen 1924 in Basel oder wahr-
scheinlicher in Davos, wo sich Hermann Scherer regelmäßig bei E. L. 
Kirchner aufhält. Laut Kirchner ist Scherer „kein Besuch, er schafft 
neben mir“ (Beat Stulzer. Albert Müller und die Basler Künstlergruppe 
Rot-Blau, Basel/München 1981, S. 65). Die Künstlerfreundschaft  
zwischen Kirchner und dem 13 Jahre jüngeren Scherer ist kurz, jedoch 

• Künstlerisches Zeugnis der kurzen aber intensiven und  
inspirierenden Freundschaft mit Ernst Ludwig Kirchner 

• Beeindruckend expressiv-dynamische Formensprache  
in kräftigen Primärfarben 

• Zentrales Werk in Scherers expressivem Œuvre 

• Außergewöhnliche Verschmelzung von Natur und Mensch 
durch den sujetübergreifenden Einsatz von Farbe 

sehr intensiv und beidseitig inspirierend. Die beiden lernen sich 1923 
bei den Vorbereitungen zu einer Einzelausstellung Kirchners in der 
Kunsthalle Basel kennen. Bereits 1925 kommt es zu dem Zerwürfnis 
zwischen dem großen Expressionisten Kirchner und dem als Bild-
hauer ausgebildeten, zuvor eher klassisch arbeitenden Scherer – 
Kirchner wirft ihm, sicher nicht ohne Eifersucht, das bloße Kopieren 
seiner Kunst vor.
Ende 1924 gründet Scherer mit seinem Freund Albert Müller und 
Paul Camenisch in Mendrisiotto die Künstlergruppe „Rot-Blau“ die 
dem Vorbild der „Brücke“ folgt. Unterstützt durch Kirchner, mit dem 
Müller ebenfalls und länger als Scherer gut befreundet ist, tritt 
Müller bald wieder aus der Künstlergruppe „Rot-Blau“ aus.
Noch bevor sich das Trio voneinander distanziert, fertigt Kirchner 
1924 eine fast lebensgroße Skulptur von Scherer und Müller mit dem 
sinnfälligen Titel „Die Freunde“ an. Heute zählt Scherer zu den wich-
tigsten schweizerischen Expressionis ten. Das hier angebotene, so aus-
drucksstarke Werk mit seinen dyna mi schen Formen und Pinselstrichen 
gehört zu den zentralen großformatigen Arbeiten in Hermann Scherers 
expressivem Schaffen. [IC] 

verso
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otto MUelleR 
1874 Liebau/Riesengebirge - 1930 Obernigk bei Breslau 

Badeszene mit vier Figuren,  
Haus und Boot. Um 1914. 

Lithografie, aquarelliert. 
Karsch 47 II. Signiert sowie am unteren Blattrand 
handschriftlich bezeichnet. Eines von ca. 2 Exem- 
plaren. Auf gelblichem Kupferdruckpapier.  
32,6 x 43,3 cm (12.8 x 17 in). Papier: 35,9 x 49,6 cm 
(14.1 x 19.5 in). [AM] 

Aufrufzeit: 11.12.2021 – ca. 17.54 h ± 20 Min. 

€ 15.000 – 20.000 
$ 17,250 – 23,000 
 

PRov eNIeNZ 

 · Privatsammlung Norddeutschland. 

4 40 
otto MUelleR 
1874 Liebau/Riesengebirge - 1930 Obernigk bei Breslau 

Ein in Dünen sitzendes und  
ein liegendes Mädchen  
(Zwei Mädchen in den Dünen, Sylt). 
1920-1924. 

Farblithografie. 
Karsch 154 a (von b). Signiert. Einer von ca.  
15 un gezählten Vorabzügen des Künstlers vor  
der Auflage. Auf chamoisfarbenem Bütten.  
29,7 x 39,3 cm (11.6 x 15.4 in).  
Papier: 40,9 x 52,4 cm (16.1 x 20.6 in). [AM] 

Aufrufzeit: 11.12.2021 – ca. 17.56 h ± 20 Min. 

€ 12.000 – 14.000 
$ 13,800 – 16,100 

• Unikat 

• Extrem seltener, aquarellierter Druck 

• Das in Muellers Œuvre so bedeutende Motiv der Badenden,  
hier in einer ausgewogenen, mehrfigurigen Komposition 

„So wie sich Otto Mueller zum Ziel gesetzt hat,  
seine Empfindungen mit größtmöglicher Einfachheit 
auszudrücken, so verwendete er auch die Farbe zur 
Kolorierung von Lithografien sparsam und behutsam.“ 

 Johann Georg Prinz von Hohenzollern/Mario-Andreas von Lüttichau,  
Otto Mueller. Eine Retrospektive, München 2003, S. 183.  

 

PRov eNIeNZ 

 · Privatsammlung Schweiz.
 · Privatsammlung Süddeutschland. 

l IteR atUR 

 · Ketterer Kunst, München, Auktion 185, 7.6.1993, 
Los 217, mit Farbabb. 

• Eine der ersten Farblithografien Otto Muellers 

• Kräftiger zeichnerischer Duktus 

• Charakteristisches Motiv des Künstlers in einer  
besonders ausgewogenen Komposition 
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o t to  MUelleR 
1874 Liebau/Riesengebirge - 1930 Obernigk bei Breslau 

Maschka  
(Mädchen in gelber Jacke, Zirkus mädchen).  
Um 1919. 
Farbige Kreidezeichnung. 
Von Lüttichau/Pirsig-Marshall P 1920/ 49 (600). Rechts unten signiert.  
Auf Zeichenpapier. 49,8 x 35 cm (19.6 x 13.7 in), blattgroß.  
Wir danken Dor Levi, Ramat Gan, John F. Littman, Houston, Cornelia  
Muggenthaler, München, und Anna Rubin, New York, für die freundliche 
Unterstützung und gute Zusammenarbeit. 
Wir danken Dr. Tanja Pirsig-Marshall, LWL-Museum für Kunst und Kultur, 
Münster/Westfalen, für die wissenschaftliche Beratung. 

Aufrufzeit: 11.12.2021 – ca. 17.57 h ± 20 Min. 

€ 40.000 – 60.000 N 

$ 46,000 – 69,000 

PRov eNIeNZ 

 · Sammlung Dr. Ismar Littmann, Breslau (wohl direkt vom Künstler  
erworben, bis 1932).

 · Auktionshaus Paul Graupe, Berlin (im März 1932 in Kommission  
aus dem Eigentum des Vorgenannten, unverkauft).

 · Sammlung Dr. Ismar Littmann, Breslau (ab 1932).
 · Wohl Kunsthandel Schweiz (bis 1961: Kornfeld und Klipstein,  
9./10.6.1961).

 · Privatsammlung (1961 vom Vorgenannten erworben, seither in  
Familien besitz).

 · Das Werk ist frei von Restitutionsansprüchen. Das Angebot erfolgt  
in freundlichem Einvernehmen und bester Übereinstimmung mit  
den Erben nach Dr. Ismar Littmann. 

l IteR atUR 

 · Sammlung Dr. Ismar Littmann, Breslau, Inventar der Grafik, Nr. 3466: 
„Mädchen in gelber Jacke“.

 · Paul Graupe, Sammlung Rudolf Ibach, Barmen, und Beiträge aus der 
Sammlung Dr. Littmann, Breslau, sowie aus verschiedenem Besitz.  
Deutsche und ausländische Graphik des 19. und 20. Jahrhunderts,  
Auktion 21./22.3.1932, Los 477 (als „Knabe mit gelber Jacke“, unverkauft).

 · Wenzel Nachbaur, Otto Mueller Werklisten, Archiv Roman Norbert  
Ketterer, Kirchner Museum, Davos 1950er Jahre (m. Abb.).

 · Galerie Kornfeld und Klipstein, Bern, Auktion 103, Moderne Kunst,  
9./10.6.1961, Los 649, mit Abb. Tafel 90. 

Für Otto Mueller beginnt nach den intensiven Erfahrungen im Ersten 
Weltkrieg mit dem Jahr 1919 eine neue, großartige Zeit: August Endell, 
deutscher Kunsttheoretiker, Designer und Architekt des Jugendstils, 
ruft den vormaligen „Brücke“-Künstler an die Breslauer Akademie. 
Er trifft dort auf alte Bekannte: etwa auf den Matisse-Schüler Oskar 
Moll, einen Vertreter für die französische Peinture, auf Carlo Mense 
und Alexander Kanoldt, Vermittler für die Neue Sachlichkeit, sowie 
auf Oskar Schlemmer, Georg Muche und Johannes Molzahn, Anwäl-
te der Lehre am Bauhaus. Doch so gesichert die Zukunft des Künst-
lers hierdurch erscheinen mag, so unsicher wird sich die emotionale 
Situation Otto Muellers gestalten. Maria Meyerhofer, genannt 
Maschka, bereits seit 1905 mit dem Künstler verheiratet, zieht nicht 
mit nach Breslau und bleibt in Berlin. Dies hat auch strategische 
Gründe, denn Muellers Händler J. B. Neumann residiert in Berlin, und 
Ferdinand Moeller, den der Künstler noch während der Dresdner 
„Brücke“-Zeit als „Lehrling“ in der Galerie Arnold kennengelernt hat, 
verlässt zur selben Zeit Breslau und eröffnet in Berlin seine eigene 
Galerie. Maschka, die von jeher den Kontakt zu den Händlern pflegt, 
besucht ihren Mann hin und wieder in Breslau und muss erfahren, 
dass der Lehrer Otto Mueller sich sogleich in eine Schülerin verliebt: 
Irene Altmann. 
Schon in der Zeit, bevor sich Otto Mueller der Künstlergemeinschaft 
„Brücke“ anschließt und sich auch malerisch dem Kreis der Dresdner 
Expressionisten nähert, ist das Porträt, vor allem das Selbstbildnis 

• Aus der hochbedeutenden Sammlung Dr. Ismar Littmann, 
Breslau

• Spannendes und außergewöhnliches Spiel mit Geschlechter-
identitäten

• Emotionsstarke Vorarbeit für das bekannte Museumswerk 
„Maschka mit Maske“ 
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mit der jungen Maschka, ein zentrales Thema. Sie ist von Anbeginn 
an sein Modell, nimmt im Leben des Künstlers trotz vieler sich ver-
ändernder Lebensumstände bis zu seinem Tod im Jahr 1930 eine 
zentrale sowie einflussreiche Rolle ein. Als Modell beherrscht sie die 
Malerei des Künstlers, sie verkörpert die Urfrau und ist der Prototyp 
in der Porträtmalerei Otto Muellers. Unterstützt von ihrem mode-
bewussten Haarschnitt der 1920er Jahre, dem „Bubikopf“, kreiert 
Otto Mueller, wie dies in dem Gemälde „Maschka mit Maske“ aus 
dem Jahr 1919 (heute: Museum Folkwang, Essen) trefflich zu sehen 
ist, einen anziehenden, temperamentvollen, für den Künstler idealen 
Frauentypus. Otto Mueller inszeniert sich selbst in diesem Gemälde, 
gemeinsam mit „seiner“ Maschka, in Form einer Maske, gleichsam 
als Trophäe an der Wand. 
Die vorliegende, farbstarke Kreidezeichnung – sicher eine Vorzeich-
nung zu „Maschka mit Maske“ – wird bei einem Besuch Maschkas 
in Breslau entstanden sein: Modisch gekleidet mit einem gelbfarbigen, 
enganliegenden Oberteil und einer blauen Shorts, blickt sie keck, mit 
auffordernder Erotik über die Schulter zurück auf den hinter ihr 
stehenden Künstler. Für ihn ein vertrauter Moment; die Zeichnung 
ist ein schnelles Festhalten einer vergänglichen Bewegung, mit der 
Maschka sich von den Blicken ihres Mannes zu entfernen scheint. 
Sie weiß um ihre Anziehung auf den Künstler, dessen Blick sie ver-
führerisch und kraftvoll aus ihren exotischen Augen erwidert. Somit 
ist diese Zeichnung mit dem Titel „Maschka (Mädchen in gelber 
Jacke, Zirkusmädchen)“ ein wichtiges Dokument für die grundtiefe 
Verbindung dieser beiden Protagonisten: der Maler und sein Modell.

DIE PROVENIENZ

Otto Muellers „Maschka (Mädchen in gelber Jacke, Zirkusmädchen)“ 
stammt aus einer der wichtigsten, umfangreichsten und progressivs-
ten Sammlungen des deutschen Expressionismus: derjenigen des 
Breslauer Rechtsanwalts Dr. Ismar Littmann. Diese Provenienz teilt 
sich das Blatt mit Noldes ikonischem Gemälde „Buchsbaumgarten“, 
das ebenfalls bei Ketterer Kunst angeboten wird (Evening Sale, 
10.12.2021). Im Zentrum der viel gerühmten „Breslauer Künstler-
bohème“ stehend, pflegt Littmann enge persönliche Kontakte mit 
Otto Mueller, seinerseits Professor an der renommierten Breslauer 
Kunstakademie. Neben zwei Gemälden besitzt Ismar Littmann nicht 
weniger als 128 Papierarbeiten von Otto Mueller. Häufig ist der Künst-
ler im „Haus Littmann“ zu Gast, man kennt und schätzt einander. 
Mit großer Wahrscheinlichkeit erhält Littmann auch das Blatt 
„Maschka“ vom Künstler selbst. Unter der Nummer 3466 trägt der 
Sammler das Werk schließlich in sein Inventar der Papierarbeiten 
ein: „Mädchen in gelber Jacke“. 
Wie viele andere auch durch die Weltwirtschaftskrise ab den späten 
1920er Jahren unter Druck geraten, liefert Ismar Littmann 1932 ein 
größeres Konvolut aus seiner auf fast 6000 Kunstwerke angewach-
senen Kollektion beim Auktionshaus Paul Graupe in Berlin ein. Auch 

„Maschka“ ist darunter. Im Katalog wird die Dargestellte jedoch 
irrtümlich als „Knabe“ identifiziert. Muellers subtiles und gerade im 
21. Jahrhundert hochmodern anmutendes Spiel mit Geschlechteri-
dentitäten findet hier einen aussagekräftigen Zeugen. Das Blatt wird, 
wie ein erhalten gebliebener Katalog mit handschriftlichen Anmer-
kungen belegt, 1932 nicht verkauft und gelangt so zurück zu Ismar 
Littmann. 
Der Sammler spürt bereits zu dieser Zeit, noch vor der Machtergrei-
fung der Nationalsozialisten, das kommende Unheil. Als jüdischer 
Jurist zählt er zu einer früh und massiv verfolgten Personengruppe; 
Berufsverbot und NS-Verfolgung zerstören bald die Existenz der 
Familie. Aller Hoffnung beraubt, wird Dr. Ismar Littmann 1934 von 
den Nationalsozialisten in den Selbstmord getrieben. Wann und 
unter welchen Umständen Dr. Ismar Littmann oder seine Erben, 
denen mit Glück die Flucht ins Ausland gelingt, sich von „Maschka“ 
trennen müssen, bleibt ungewiss. Erst 1961 taucht das Werk in der 
Schweiz wieder auf, wo es seitdem durchgängig in einer bedeuten-
den Privatsammlung verbleibt. Heute kann das so außergewöhnlich 
modern anmutende Blatt in bester Übereinstimmung mit den Erben 
nach Dr. Ismar Littmann angeboten werden. [MvL/ATh] 

Otto Mueller, Maschka mit Maske, 1919; Leimfarben auf 
Rupfen, 95,5 x 67,5 cm; Museum Folkwang, Essen.
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4 42 
eRIch hecKel 
1883 Döbeln/Sachsen - 1970 Radolfzell/Bodensee 

Sommertag. 1923. 

Aquarell und Kohlezeichnung. 
Signiert, datiert und betitelt. Auf Büttenpapier. 
56,5 x 47,3 cm (22.2 x 18.6 in), blattgroß. [AR] 

Aufrufzeit: 11.12.2021 – ca. 17.58 h ± 20 Min. 

€ 12.000 – 15.000 
$ 13,800 – 17,250 

4 43 
jeaN PIeRRe  
caSSIgNeUl 
1935 Paris 

Femme nue dans la chambre bleue. 
1968. 

Öl auf Leinwand. 
Links unten signiert. 92 x 65 cm (36.2 x 25.5 in). [AM] 

Aufrufzeit: 11.12.2021 – ca. 18.00 h ± 20 Min. 

€ 35.000 – 45.000 
$ 40,250 – 51,750 

 

PRov eNIeNZ 

 · Sammlung Schwartz, Düsseldorf.
 · Privatsammlung Süddeutschland. 

aUSStellUNg

 · Erich Heckel, Kunstmuseum Duisburg, 1957, Kat. Nr. 100.

• Aquarelle spielen eine bedeutende Rolle im Werk des deutschen Expressionisten

• Um 1923 gehören die Badenden zu Heckels bevorzugten Motiven

• Das von Alltagszwängen befreite Dasein in unverfälschter Natur ist Inhalt der Arbeit

• Farbkräftiges Blau mit auffallendem  Kontrast zu den Figuren 

 

PRov eNIeNZ 

 · Privatsammlung Hessen. 

l IteR atUR 

 · Christie’s, London, Impressionist and Modern 
Paintings, Watercolors and Sculpture (Part II), 
30.6.1992, Los 210. 

• Klassisches Motiv Cassigneuls in besonders ausdrucksstarker Farbigkeit 

• Die vibrierenden, diffusen Konturen als herausstechendes Merkmal seiner Porträts  
verwendet Cassigneul hier mit besonderer Brillanz 

• Bereits in den 1970er und 1980er Jahren sind die Arbeiten des Künstlers  
auf Einzelausstellungen in Tokio und New York zu sehen 
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4 4 4 
Max  
becKMaNN 
1884 Leipzig - 1950 New York 

Nackttanz  
(aus: Berliner Reise). 1922. 

Lithografie. 
Hofmaier 216 B (von B). Gallwitz 185. 
Signiert und nummeriert. Aus einer 
Auflage von 100 Exemplaren. Auf 
chamoisfarbenem Velin.  
45 x 37 cm (17.7 x 14.5 in).  
Papier: 68,2 x 53,5 cm (26.9 x 21.1 in). 
Blatt vier aus dem Mappenwerk  
„Berliner Reise“. Gedruckt bei C. 
Naumanns Druckerei, Frankfurt  
a. Main, und 1922 herausgegeben  
von I. B. Neumann, Berlin. [CH] 

Aufrufzeit: 11.12.2021 – ca. 18.01 h ± 20 Min. 

€ 5.000 – 7.000 
$ 5,750 – 8,050 
 

PRov eNIeNZ 

 · Privatsammlung Süddeutschland (seit 
1967, Karl & Faber, 5.12.1967, Los 541c). 

l IteR atUR 

 · Karl & Faber, München, 111. Auktion, 
Graphik, Zeichnungen, Aquarelle und 
Gemälde Alter und Neuer Meister, 
5.12.1967, Los 541c. 

4 45 
geoRge gRoSZ 
1893 Berlin - 1959 Berlin 

Maler und Modell. 1930/1937. 

Aquarell, Gouache und Tuschfederzeichnung. 
Rechts unten zwei Mal signiert und datiert  
„Grosz 30“ und „Grosz 37“. Auf glattem Velin.  
Ca. 54,5 x 45,9 cm (21.4 x 18 in), Blattgröße. [AR]  
Mit einer Fotoexpertise von Ralph Jentsch, Berlin/
Rom, vom 29.04.2021. Die vorliegende Arbeit wird 
von ihm in das in Vorbereitung befindliche Werk- 
verzeichnis der Arbeiten auf Papier aufgenommen.

Aufrufzeit: 11.12.2021 – ca. 18.02 h ± 20 Min. 

€ 30.000 – 40.000 
$ 34,500 – 46,000 

• Seit über 50 Jahren Teil einer deutschen Privatsammlung 

• Der Trubel des aufregenden Berliner Nachtlebens der Goldenen Zwanziger bietet Beckmann 
eine besondere Quelle der Inspiration 

• In den Jahren nach dem Ersten Weltkrieg bis etwa 1924 widmet sich Beckmann intensiv  
der Grafik, es entstehen nur wenige Gemälde 

• Die vielfigurige Komposition basiert in Teilen auf drei kleinen, schnellen Zeichnungen  
aus Beckmanns Skizzenbuch, u. a. eine Skizze spärlich bekleideter Tänzerinnen 

„[Nun] ist ‚Berlin 1922‘ fertig. Ich glaube es ist eine  
gute und ganz amüsante Sache geworden.“

 Max Beckmann in einem Brief an den Verleger I. B. Neumann, 15. April 1922, zit. nach:  
James Hofmaier, Max Beckmann. Catalogue raisonné of his prints, Bd. 2, Bern 1990, S. 545.  

 

PRov eNIeNZ 

 · Atelier des Künstlers, Berlin, 1930.
 · Atelier des Künstlers, Douglaston,  
Long Island (NY), 1937.

 · Privatsammlung New York.
 · Galerie Thomas, München, 2009.
 · Privatsammlung Europa.

aUSStellUNg 

 · Magic Realism. Art in Weimar Germany 1919-33, 
Tate Modern, London, 30.7.2018–14.7.2019 (mit 
Farbabb., S. 41). 

• Atelierszene in der unverkennbaren figürlichen Bildsprache des Künstlers

• Grosz signiert und datiert seine Zeichnung doppelt: zum ersten Mal 1930, als er noch  
in Berlin lebte, das zweite Mal 1937, nach seiner Emigration in die USA im Jahr 1933

• Werke des Künstlers befinden sich in international bekannten Museen, wie etwa in  
der Sammlung der Tate London, im Metropolitan Museum of Art, New York, oder  
im Städel Museum, Frankfurt am Main
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4 46 
Max PeIffeR  
WateNPhUl 
1896 Weferlingen - 1976 Rom 

Stillleben mit Azalee, Notenbuch 
und Fächer. 1932. 

Öl auf Leinwand. 
Watenphul Pasqualucci/Pasqualucci G 190. Links 
oben signiert und datiert. Verso auf der Leinwand 
handschriftlich nummeriert „G 236“. Verso auf 
dem Keilrahmen mit handschriftlich bezeichnetem 
Etikett „Eigentum: Max Peiffer-Watenphul 
Venedig“, mit einem Etikett des Städtischen 
Museums Wuppertal-Elberfeld sowie weiteren 
nummerierten Etiketten; handschriftlich 
bezeichnet und nummeriert u.a. „G 236“.  
68,5 x 94 cm (26.9 x 37 in). [KT] 

Aufrufzeit: 11.12.2021 – ca. 18.04 h ± 20 Min. 

€ 8.000 – 10.000 N 

$ 9,200 – 11,500 

4 47 
thoMaS RINg 
1892 Höfen-Muggenhof/Nürnberg -  
1983 Schärding/Inn 

Kind. 1924. 

Gouache und Federzeichnung. 
Skiebe A 37. Links unten monogrammiert  
und datiert. Auf gelblichem Velin.  
48,3 x 35,2 cm (19 x 13.8 in), Blattgröße. [AM] 

Aufrufzeit: 11.12.2021 – ca. 18.05 h ± 20 Min. 

€ 8.000 – 12.000 
$ 9,200 – 13,800 

 

PRov eNIeNZ 

 · Sammlung Felix Peltzer, Aachen.
 · Galerie Hella Nebelung, Düsseldorf (1974)
 · Privatsammlung Thailand. 

aUSStellUNg 

 · Max Peiffer Watenphul. Gemälde, Aquarelle, 
Graphik, Kunsthalle Kiel u.a., 8.1.-12.2.1961, Nr. 1.

 · Max Peiffer Watenphul. Gemälde, Aquarelle, 
Grafik, Deutsches Klingenmuseum, Solingen, 
7.1.-18.2.1962, Nr. 1.

 · Vom Bild zum Zeichen. Die Sammlung Felix 
Peltzer, Suermondt-Ludwig-Museum, Aachen, 
März-April 1962, Nr. 26.

 · Max Peiffer Watenphul. Gemälde, Aquarelle, 
Zeichnungen, Kunsthalle, Darmstadt,  
1.7.-20.8.1972, Nr. 16 (mit Abb. S. 38).

 · Max Peiffer Watenphul. Ölbilder, Aquarelle, 
Lithos, Galerie Hella Nebelung, Düsseldorf, 
8.10.-12.11.1974. 

 
• Entstanden in der Zeit in Italien in der 

Villa Massimo nach Erhalt des Rom- 
Preises, die Peiffer Watenphul als Gipfel 
der vollkommenen Schönheit erlebt 

• Eines der zartesten Stillleben Anfang der 
1930er Jahre, zu dessen frühlingshaftem 
Ausdruck der Künstler zusätzlich musika-
lische Referenzen einbindet 

• Besonders ausgewogene, spielerisch-
leichte und harmonische Komposition  
mit Referenzen an Japonismus und die 
fein ziselierte Ornamentik des Rokoko 

• Die Blumenstilleben dieser Periode sind  
in seinem Werk von zentraler Bedeutung: 
1933 erhält er für eines der Gemälde den 
Additional Award der Internationalen 
Kunstausstellung des Carnegie Institute, 
Pittsburgh; 1937 dagegen verfemen die 
Nationalsozialisten ein Weiteres in der 
Ausstellung „Entartete Kunst“ 

 

PRov eNIeNZ 

 · Aus dem Nachlass des Künstlers (1983).
 · Galerie Nikolaus Fischer, Frankfurt a. Main.
 · Privatsammlung Hessen (ca. 2003 vom 
Vorgenannten erworben). 

aUSStellUNg 

 · Galerie Nikolaus Fischer, Frankfurt a. Main, 
Frühjahr 2001. 

• Stark geometrisch gegliederte Figuren-
darstellung von einnehmender Farbigkeit 

• Das Aquarell diente Ring gleichsam als 
Vorstudie für das nicht mehr erhaltene 
Ölgemälde „Groteske Familie“ aus dem 
Jahr 1926 

• Zwischen 1916 und 1929 gehört Thomas 
Ring zu den Künstlern der Galerie „Der 
Sturm“ von Herwarth Walden 

• Die farbigen Kompositionen der 1920er 
Jahre gehören zu den gefragtesten 
Arbeiten des Künstlers auf dem inter-
nationalen Auktionsmarkt 
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4 48 
adolf hölZel 
1853 Olmütz/Mähren - 1934 Stuttgart 

Abstrakte Komposition. Um 1931. 

Pastell über Bleistiftzeichnung. 
Nicht bei Venzmer. Auf chamoisfarbenem 
Velourpapier. 43 x 50 cm (16.9 x 19.6 in), blattgroß. 
[AM] 

Aufrufzeit: 11.12.2021 – ca. 18.06 h ± 20 Min. 

€ 7.000 – 9.000 
$ 8,050 – 10,350 
 

PRov eNIeNZ 

 · Privatsammlung Süddeutschland. 

4 49 
adolf hölZel 
1853 Olmütz/Mähren - 1934 Stuttgart 

Glasfensterentwurf. 1932. 

Pastell. 
Venzmer P II 19.47, Entwurf für G IV 5.8. 
Auf Velourpapier. 51,1 x 33 cm (20.1 x 12.9 in), 
Blattgröße. [AM] 

Aufrufzeit: 11.12.2021 – ca. 18.08 h ± 20 Min. 

€ 18.000 – 24.000 
$ 20,700 – 27,600 
 

PRov eNIeNZ 

 · Pelikan Kunstsammlung, Hannover.
 · Galerie Schlichtenmaier, 2001, Kat.-Nr. 17.
 · Privatsammlung Sachsen (vom 
Vorgenannten erworben).

 · Privatsammlung Hessen (vom 
Vorgenannten erworben). 

aUSStellUNg 

 · Schleswig-Holsteinisches Landesmuse-
um, 1993, Kat.-Nr. 41. 

 
• Mithilfe des Pastells, konzentriertem Farbpigment, erreicht der Künstler eine  

besondere Leuchtkraft 

• Durch das Einbeziehen des Papieruntergrundes als kompositioneller Leerstelle  
entwirft Hölzel hier ein Blatt von einnehmender gestalterischer Raffinesse 

• Adolf Hölzel gilt als einer der bedeutendsten Künstler der deutschen Avantgarde  
und Wegbereiter der Abstraktion 

 
• Seine eindrucksvollen Glasfenster-Entwürfe nehmen unter den abstrakten Arbeiten Adolf Hölzels 

eine besondere Stellung ein 

• Zwischen 1906 und 1918 hält der Künstler eine Professur für Malerei an der Stuttgarter Akademie 

• In späteren Jahren setzt sich insbesondere die Künstlergeneration um die Bauhaus-Künstler 
Johannes Itten (1888-1967) und Oskar Schlemmer (1888-1943) mit den theoretischen Schriften 
Hölzels auseinander 
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450 

jacq UeS  v Ill oN 
1875 Damville - 1963 Puteaux 

La Baie du Petit Salon. 1943. 
Öl auf Leinwand. 
Rechts unten signiert und datiert. 100,3 x 81,5 cm (39.4 x 32 in). 

Die schriftliche Bestätigung von Patrick Bongers, Galerie Louis  
Carré & Cie, Paris, lag bei Drucklegung noch nicht vor.

Aufrufzeit: 11.12.2021 – ca. 18.09 h ± 20 Min. 

€ 50.000 – 70.000 
$ 57,500 – 80,500 

PRov eNIeNZ 

 · Louis Carré, Paris (1949, verso mit dem Etikett).
 · Galerie Charpentier, Paris (1961, verso mit dem Etikett).
 · Privatbesitz Paris.
 · Privatsammlung Norddeutschland (seit 2008). 

aUSStellUNg 

 · Villon, Louis Carré Gallery, New York, 26.4.-14.5.1949, Nr. 6  
(verso mit dem Etikett).

 · XXV. Biennale Internazionale d‘Arte, Venedig, 31.5.-30.9.1950  
(verso mit dem Etikett).

 · Jacques Villon, Musée National d’ Art Moderne, Paris,  
5.2.-25.3.1951, Nr. 56.

 · Jacques Villon, Louis Moilliet, Kunsthalle Bern, 1951, Nr. 31  
(verso mit dem Etikett).

 · Rythmes et Couleurs, Musée Cantonal des Beaux-Arts,  
Lausanne, 20.6.-14.9.1952, Nr. 68.

 · Peintres d’aujourd’hui, Palazzo Belle Arti, Turin, 1953.
 · Jacques Villon, Kunstnernes Hus, Oslo, 14.11.1959-3.1.1960,  
Nr. 34 (mit. Abb.).

 · Jacques Villon: maleri, Bergens Kunstforening, Bergen,  
15.1.-7.2.1960, Nr. 30. 

 · Jacques Villon: Maleri och Grafik, 1902-1959, Moderna  
Museet, Stockholm, März 1960, Nr. 38.

 · Cent Tableaux de Jacques Villon, Galerie Charpentier, Paris,  
27.4.-22.6.1961, Nr. 50 (verso mit dem Etikett).

 · Neuf peintres autour de Jacques Villon, Musée des Beaux-Arts,  
Tours, 1963, Nr. 5 (mit Abb.).

 · Salon Asnières: Hommage à Jacques Villon, Salle des Fêtes,  
Asnières, Oktober 1963 (mit Abb.). 

Gaston Duchamp wird 1875 in Damville in der Nähe von Paris geboren. 
Das Pseudonym Jacques Villon, unter dem er als Maler und Illus trator 
später vorrangig bekannt wird, wählt er zur besseren Unterscheidung 
von seinen drei Geschwistern Marcel Duchamp, Raymond Duchamp-
Villon und Suzanne Duchamp-Crotti, die alle ebenfalls künstlerisch 
tätig sind und wie er zu internationalem Ruhm gelangen. Die Karriere 
Villons ist geprägt von einer großen künstlerischen Viel seitigkeit. 
Früh auf mannigfaltige Weise vor allem den grafischen Künsten zu-
gewandt, erlangt er später durch seine Tätigkeit als Maler internatio-
nale Anerkennung. Im Jahr 1912 beteiligt er sich in diesem Zusammen-
hang gemeinsam u. a. mit Francis Picabia an einer Ausstellung der 
kubistischen Künstlergruppe „Section d’Or“ und zeigt 1913 eine Aus-
wahl seiner Arbeiten auf der für die US-amerikanische Kunstent-
wicklung so wegweisenden „Armory Show“ (International Exhibition 
of Modern Art) in New York. Das umfangreiche malerische Werk 
Villons ist gekennzeichnet vom intensiven Experimentieren mit Farbe 
und Form. Unser Gemälde von 1943, das der Spätphase im Œuvre des 
Künstlers zugeordnet werden kann, ist besonders in diesem Hinblick 
von einer bemerkenswerten gestalterischen Raffinesse. Das fein ab-
gestimmte Spiel von heller und dunkler erscheinenden Bildbereichen, 
vor allem vermittelt durch die verschieden starke Abdunklung der 
Farbtöne, lässt eine außer gewöhn liche Bildwirkung entstehen. In 
Kom bination mit der konzentrisch orientier ten Anordnung der kontur-
armen Farbflächen entwickelt das Bild eine wahrnehmbare Sogwir-
kung, die das Auge auf eine Entdeckungsreise zwischen Farbe und 
Form in einer außergewöhnlichen Motivwelt schickt. [AM] 

• Bedeutende und umfangreiche Ausstellungshistorie 

• Arbeiten des Künstlers sind Teil zahlreicher internationaler 
Sammlungen wie der des Musée du Louvre, Paris, des 
Solomon R. Guggenheim Museum, New York, oder der 
Vatikanischen Museen, Rom 

• Jacques Villon ist 1955 und 1959 auf der documenta I und II 
sowie posthum 1964 auf der documenta III vertreten 

„In composing a painting I always begin with  
a proportion which then I plot. My starting 
point is in nature, but I don’t feel the need in 
sticking to nature. My paintings’s got to be  
my own creation.”

Jacques Villon, zitiert nach: Dien Robbins, Jacques Villon, Harvard College 1976, S. 165.
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451 
PaUl  
KleINSchMIdt 
1883 Bublitz/Pommern - 1949 Bensheim 

Wassernixe. 1940/1948. 

Öl auf Leinwand. 
Lipps-Kant 366. Links oben monogrammiert 
sowie mittig rechts monogrammiert und 
datiert (jeweils in die nasse Farbe geritzt). 
Verso auf dem Keilrahmen datiert, betitelt 
und bezeichnet „No 49“.  
100 x 65,5 cm (39.3 x 25.7 in). 
Kleinschmidt beginnt die Arbeit an diesem 
Werk 1940 in La Varenne, Frankreich. Bis zu 
seinem Tod 1949 befindet sich die Arbeit  
im Besitz des Künstlers. [CH] 

Aufrufzeit: 11.12.2021 – ca. 18.10 h ± 20 Min. 

€ 20.000 – 30.000 
$ 23,000 – 34,500 
 

PRov eNIeNZ 

 · Aus dem Nachlass des Künstlers.
 · Reglindis Cuonz-Kleinschmidt (1949, Tochter 
des Künstlers, verso mit dem Stempel).

 · Privatsammlung Baden-Württemberg  
(1949 aus dem Nachlass des Künstlers von 
der Vorgenannten erworben).

 · Privatsammlung Baden-Württemberg  
(1990 durch Erbschaft vom Vorgenannten 
erhalten). 

452 
geoRg taPPeRt 
1880 Berlin - 1957 Berlin 

Zwei Frauen und Kellner  
im Café. Um 1930. 

Öl auf Malpappe. 
Wietek 317. 35,3 x 28 cm (13.8 x 11 in). 
Verso mit einer Landschaftsdarstellung  
in Öl. [AR]  
Mit einer schriftlichen Bestätigung  
vonDr. Gerhard Wietek, Schleswig,  
vom 27.10.1984. 

Aufrufzeit: 11.12.2021 – ca. 18.12 h ± 20 Min. 

€ 7.000 – 9.000 
$ 8,050 – 10,350 
 

PRov eNIeNZ 

 · Aus dem Nachlass des Künstlers (1957). 
 · Privatsammlung Norddeutschland. 

 
• Seit über 70 Jahren in baden-württembergischem Familienbesitz 

• In gewohnt nahsichtiger, typisierter Manier macht der Künstler hier die weibliche Toilette 
der üppigen, modernen Frau hinter der Kulisse großstädtischer Tanzlokale und Kabaretts 
zum Hauptmotiv seiner neusachlichen Arbeit 

• Charakteristisches Frauenporträt aus den späten Schaffensjahren 

• Charakteristische Milieustudie des unermüdlichen Beobachters der Berliner  
Boulevard-Cafés 

• Frauendarstellungen sind bis 1933 ein zentrales Motiv des Künstlers 

• Erstmals auf dem internationalen Auktionsmarkt angeboten (artprice.com) 
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453 

WIllI  baUMeISteR 
1889 Stuttgart - 1955 Stuttgart 

Formen figural - dreiteilig. 1938. 
Öl und Lack auf Leinwand. 
Beye/Baumeister 708. Auf dem Keilrahmen signiert, handschriftlich  
datiert „Dez 38“ und mit einem Richtungspfeil, zudem auf einem  
Aufkleber nochmals signiert und mit der Nummer „712“.  
54 x 65 cm (21.2 x 25.5 in). 

Aufrufzeit: 11.12.2021 – ca. 18.13 h ± 20 Min. 

€ 50.000 – 70.000 
$ 57,500 – 80,500 
 

PRov eNIeNZ 

 · Privatsammlung Süddeutschland (direkt beim Künstler erworben).
 · Privatsammlung (seit 2010). 

l IteR atUR 

 · Will Grohmann, Willi Baumeister. Leben und Werk, Köln 1963,  
Verzeichnis der Gruppen, Formen 1936-1938, S. 283, Nr. 446 (mit Abb.),  
dort unter dem Titel: „Formen figural, dreiteilig II“.

 · Ketterer Kunst, München, 374. Auktion, 4.12.2010, Los 52. 
 

Das vorliegende Gemälde fällt in die Werkgruppe „Formen“ aus der 
Zeit von 1936 bis 1938. Das Figurale im Formengut wird von Baumeister 
hier linear verfolgt. Nur wenige Farbflächen sind locker über die Kom-
 position verteilt und verleihen ihr eine leichte Rhythmisierung. Die 
mittlere Partie ist durch eine etwas hellere Grundierung herausge-
hoben, wenn auch gering. Hier ist das Formenspiel verflochten und 
miteinan der verknüpft. Nach eigenem Bekunden hat Baumeister in 
dieser Komposition auch Lack verwendet, der die ansonst heiter-
schwerelose Komposition etwas erdet. Eingebunden sind die locker 
verteilten Formen in einen leicht differenzierten Hintergrund, der 
an die Mauerbilder aus der Zeit von 1919 bis 1923 erinnert. Dass 
Baumeister in dieser Komposition Lack verwendet, ist auch biogra-
fisch ein interessanter Aspekt. 1936 lernt er durch die Vermittlung 
des Wuppertaler Architekten Heinz Rasch, mit dem er seit der Zusam-
menarbeit bei der Bauausstellung 1924 in Stuttgart befreundet ist, 
den Inhaber der Wuppertaler Lackfabrik Kurt Herberts kennen. Eine 
glückliche Fügung, denn 1937 werden fünf Werke Willi Baumeisters 

in der Ausstellung „Entartete Kunst“ gezeigt. Um ihn vor dem Zugriff 
der Gestapo zu schützen, stellt Herberts Baumeister in seiner Fabrik 
an. Der gleiche Schutz kommt den als „entartet“ deklarierten Künst-
lern Oskar Schlemmer und Franz Krause zugute. Sie bilden mit ande-
ren Künstlern den Wuppertaler Arbeitskreis, der bis 1944 bestehen 
wird. Die gestaltungs- und maltechnologischen Experimente an 
Tarnfarben für die Rüstungsindustrie, die Herberts von Baumeister, 
Schlemmer, Krause und anderen durchführen lässt, hat sich der 
Wehrwirtschaftsführer 1939 als kriegswichtig einstufen lassen. Im 
eigens eingerichteten Maltech nikum widmen sie sich der historischen 
Untersuchung und den künstlerischen Anwendungsmöglichkeiten 
von Lack, wobei die erhaltenen Ergebnisse der Versuchsreihen bis 
heute Gültigkeit haben und damals Elemente des Informel vorweg-
nehmen. Auch in der vorliegenden Arbeit „Formen figural - dreiteilig“ 
findet die Lackfarbe Eingang in die Komposition. Das Werk entsteht 
im Verborgenen im inneren Exil zu einer Zeit als Baumeister trotz aller 
Verfemungen an seiner abstrakten Formensprache festhält. [SM] 

„jedoch haben moderne bilder fast nur den inhalt der farb- und formfuge  
und deshalb gibt es gar keine titel, die den inhalt oder gehalt eines modernen 
bildes treffen könnten. der wirkliche gehalt eines modernen bildes liegt sichtbar 
und verborgen in dem ganz äußerlichen drama der farben und formen und  
all ihren beziehungen zueinander.“ 

 Willi Baumeister, zit nach: gleichnisse zur natur, Der Spiegel 3, 1949. 

• Leuchtende, farbintensive Arbeit 

• Seit Entstehung in Privatbesitz 

• Entstehung im inneren Exil während der  
Zeit des Wuppertaler Arbeitskreises 
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geoRg  MUche 
1895 Querfurt - 1987 Lindau 

Ohne Titel (Stillleben/Abstrakte Komposition). 
1916/1924.  
Öl auf Leinwand. 
Droste M 34 und M 93. Das Stillleben rechts unten signiert.  
Sichtmaß jeweils 69 x 51,5 cm (27.1 x 20.2 in). 

Aufrufzeit: 11.12.2021 – ca. 18.14 h ± 20 Min. 

€ 40.000 – 60.000 
$ 46,000 – 69,000 
 

PRov eNIeNZ 

 · Sammlung Ludwig Steinfeld, Schlüchtern.
 · Ubu Gallery, New York.
 · Privatsammlung Europa.

aUSStellUNg 

 · Georg Muche - Sturm und Bauhauszeit. Das künstlerische Werk 1912-1927, 
Bauhaus-Archiv, Berlin, 19.9.-12.1.1981. 

l IteR atUR 

 · Hans M. Wingler, Das Bauhaus. Weimar - Dessau - Berlin 1919-1933,  
Köln 1962 (Abb. S. 240), 1968 und 1975 (Abb. S. 260). 

„Ich begann 1915 [...] mit stark bewegten  
Kompositionen, die sich 1916 in rauschen- 
haften Farben auflösten und 1920 zu  
stillebenhaft komponierten Variationen  
formten. Die Natur blieb ausgesperrt.  
Da merke ich, dass ein Abgrund  
entstanden war zwsichen dem was  
ich malte und dem was ich sah.“ 

 Georg Muche 1953, zit. nach: Marianne Heinz/Angelika Burger,  
Georg Muche. Leise sagen, Kassel 1986, S. 39.

• Georg Muche verwendete wiederholt frühere Bilder  
als Rückseite neuer Arbeiten

• Muche zeigt uns auf diesem Weg zwei Schaffensphasen  
gleichzeitig

• Bereits 1913 malte er seine ersten abstrakten Bilder und  
findet ab 1915 schließlich zu seiner eigenen, abstrakten  
Bildsprache. Ab 1920 entstehen dann mehrere Stillleben  
im Stil unseres Gemäldes, hier mit zum Teil ungewöhnlich  
pastosem Farbauftrag

verso



Ernst Wilhelm Nay, Balkanlandschaft, 1939,  
Öl auf Leinwand, Privatbesitz.

Ernst Wilhelm Nay, Menschen am Meer mit gelber Wolke, 1938,  
Öl auf Leinwand, Privatbesitz.
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eRNSt  WIlhel M  N ay 
1902 Berlin - 1968 Köln 

Liegende in Landschaft. 1939. 
Öl auf Leinwand. 
Scheibler 253. Rechts unten signiert und datiert. Verso auf dem Keilrahmen 
handschriftlich betitelt sowie mit dem Künstlernamen versehen.  
46 x 65,5 cm (18.1 x 25.7 in). 
Verso mit einer weiteren, grau übermalten Darstellung. [AM] 

Aufrufzeit: 11.12.2021 – ca. 18.16 h ± 20 Min. 

€ 40.000 – 60.000 
$ 46,000 – 69,000 

PRov eNIeNZ 

 · Galerie Günther Franke, München (verso auf dem Keilrahmen mit dem 
Galerieetikett).

 · Privatsammlung Nordrhein-Westfalen (1964 vom Vorgenannten erworben).
 · Privatsammlung Baden-Württemberg (durch Erbschaft vom Vorgenannten, 
seitdem in Familienbesitz). 

l IteR atUR 

 · Aurel Scheibler, Ernst Wilhelm Nay. Werkverzeichnis der Ölgemälde, Bd. 1: 
1922-1951, Köln 1990, Nr. 253 (o. Abb.). 

Die beiden liegenden Figuren in der unteren Bildhälfte sind fest mit der 
sie umgebenden Landschaft verwoben. Die unbekleideten, blass rosa-
farbenen Körper sind ähnlich der kühlen, vornehmlich ockerfarbenen 
Landschaft in groben, abstrahierten Formen dargestellt. Wie die hüge-
lige Landschaft, so biegen sich die Körper der Liegenden. Das Fehlen von 
Konturen und starken Farbkontrasten lässt die Menschen zusätzlich mit 
ihrer Umgebung verschmelzen, so dass eine zusammenhängende, aus-
gewogene und kaum mehr figürliche Komposition entsteht.
Die Farben dieses Ölgemäldes sind deutlich gedämpfter, milder als in den 
Lofoten-Bildern, die zwischen 1937 und 1939 entstehen. Nay hat es seinem 
Freund und dem ehemaligen Museumsdirektor des St.-Annen-Museums 
in Lübeck, Carl Georg Heise, zu verdanken, dass er im Sommer 1937 nach 
Norwegen – u. a. zu den Lofoten – reisen kann. Heise, der im Zuge der 
Gleichschaltung aus seinem Amt als Museumsdirektor entlassen wurde, 
nimmt Kontakt zu Edvard Munch in Norwegen und dem Frankfurter Kunst-
sammler Carl Hagemann auf, die Nays Reise finanziell unterstützen. So 

• Seit über 50 Jahren in Familienbesitz

• Eines der wenigen Ölgemälde, die Zeugnis von  
Nays Schwarzmeerreise 1939 sind

• Weitere Arbeiten seiner Reisen der Jahre 1937–39  
befinden sich u. a. in der Nationalgalerie Berlin (1937),  
im Sprengel Museum, Hannover (1938), und in den  
Bayerischen Staatsgemäldesammlungen, München 
(1938/39) 

kann Nay, der mit zwei Bildern bei der Ausstellung „Entartete Kunst“ 
vertreten ist, seinem tristen, finanziell und psychisch anstrengenden 
Alltag entfliehen. Die ersten Lofoten-Bilder entstehen nach seiner Rück-
kehr im Berliner Atelier. 1938 reist Nay erneut nach Norwegen. 1939 reist 
er ein weiteres Mal ins Ausland, dieses Mal nach Bulgarien ans Schwar-
ze Meer. Die Bilder, die Umfeld des Kriegsausbruches 1939 entstehen, 
sind weniger bunt und farbkräftig als die Lofoten-Bilder – sie wirken 
melancholischer, sanfter.
Die „Liegende in Landschaft“ weist ebenfalls eine gedämpfte Farbpalette 
auf und wenige der kantigen Felsformationen, wie sie oftmals in den Lo-
foten-Bildern, und typisch für die raue, norwegische Küste, zu sehen sind. 
Anders als die aktuelle Werverzeichniszuordnung suggeriert, gehört unsere 
„Liegende in Landschaft“ nicht zu der Werkserie der Lofoten-Bilder, son-
dern zu den wenigen Balkanbildern Nays. Aufgrund des Kriegsausbruches 
muss Nay Bulgarien überstürzt verlassen, so dass der künstlerische Ertrag 
dieser Reise quantitativ – jedoch keineswegs qualitativ – gering bleibt. [IC] 
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joh a NNeS  Mol Z a hN 
1892 Duisburg - 1965 München 

Übertierchen. 1921. 
Öl auf Leinwand. 
Gries 100 A. Oben links signiert und datiert. Verso auf dem Keilrahmen  
handschriftlich mit Künstlernamen, Titel und Datierung versehen.  
33,1 x 25,3 cm (13 x 9.9 in). 
Im Original-Künstlerrahmen. [AM] 

Aufrufzeit: 11.12.2021 – ca. 18.17 h ± 20 Min. 

€ 25.000 – 35.000 
$ 28,750 – 40,250 

PRov eNIeNZ 

 · Robert und Ella Bermann-Michel, Schmelz.
 · Jürgen Holstein, Berlin.
 · Privatsammlung (1983 vom Vorgenannten erworben). 

aUSStellUNg 

 · Johannes Molzahn, Gemälde – Aquarelle – Zeichnungen – Druckgraphik, 
Hessisches Landesmuseum, Darmstadt, 5.8.-23.9.1956, Kat.-Nr. 5.

 · Bauhaus, Antiquariat Jürgen Holstein, Berlin, 1987, Kat.-Nr. 234 (mit Abb.)
 · Johannes Molzahn. Das malerische Werk, Wilhelm-Lehmbruck-Museum, 
Duisburg, 7.7.-18.9.1988, Kat.-Nr. 18 (mit Abb. S. 54).

Ohne jeden Zweifel ist Johannes Molzahn eine der zentralen Gestal-
ten der Avantgarde der späten 1910er und 1920er Jahre in Deutsch-
land. Bereits im Jahr 1917 erhält Molzahn im Alter von 25 Jahren eine 
erste Ausstellung in der Galerie „Der Sturm“ von Herwarth Walden. 
1918 folgt in derselben Galerie die Ausstellung mit William Wauer 
sowie 1919 die Ausstellung „Paul Klee – Johannes Molzahn – Kurt 
Schwitters“, ebendort 1920 „Johannes Molzahn – Albert Gleizes“ 
sowie eine Ausstellung zum gesamten graphischen Werk Molzahns. 
1921 richtet auch die Galerie Flechtheim Molzahn eine erste Einzel-
ausstellung aus. 1922 folgt eine Einzelausstellung im Staatlichen 
Museum in Weimar, 1926 die erste internationale Ausstellungsteil-
nahme in New York. Die Auflistung von Ausstellungbeteiligungen in 
Deutschlands wichtigsten Institutionen der Avantgarde ließe sich in 
enger Taktung weiter auflisten und findet ihr jähes Ende in der 
Ausstellung „Entartete Kunst“, in der Molzahn mit acht Werken 
vertreten ist. Der Maler und Kunsttheoretiker verlässt daraufhin 
Deutschland. Sein zurückgelassenes Werk befindet sich nach dem 
Zweiten Weltkrieg in der damaligen DDR. Erst 1988 erfolgt eine 
erste große Retrospektive in Deutschland. Molzahn wird in der BRD 
fast vergessen und ist nicht präsent. Die Parallelen der Rezeptions-
geschichte Molzahns zu der von Ludwig Meidner, ebenfalls ein be-
deutender Protagonist der deutschen Avantgarde der frühen 1910er 
Jahre, drängt sich auf. 
Molzahn ist einer der fortschrittlichsten Maler seiner Zeit und unter-
mauert seine Ambitionen auch als Kunsttheoretiker, wie etwa mit 

• Aus der bedeutenden, frühen Schaffensphase  
Johannes Molzahns

• Zwischen 1917 und 1922 Teilnahme an mehreren Aus- 
stellungen in der Galerie Sturm von Herwarth Walden

• Werke Johannes Molzahns werden nur selten auf  
dem internationalen Auktionsmarkt angeboten 

seinem „Manifest des absoluten Expressionismus“ von 1919. Ihm 
kommt große Aufmerksamkeit zuteil und er vertritt eine selbstbe-
wusste eigenständige Malerei. Die Werke der späten 1910er Jahre 
sind geprägt von einer immer konsequenter bis fast zur völligen 
Abstraktion getriebenen Auflösung der dargestellten Figuren und 
Gegenstände. Die Werke aus den Jahren um 1919 haben Molzahn den 
Beinamen „der deutsche Boccioni“ eingetragen. In der Konsequenz 
seiner Malerei, seiner Kunsttheorie und dem Gedanken, dass das Ziel 
der Malerei über sich hinausweisen muss, zeigen sich rückblickend 
deutliche Parallelen zu den italienischen Futuristen. 
Das Bild mit dem bemerkenswerten Titel „Übertierchen“ hat seinen 
Ursprung in eben dieser so wichtigen Schaffensphase im Werk von 
Johannes Molzahn. Mit dem Oxymoron „Übertierchen“ als Titel öff-
net Molzahn die Assoziations- und Gedankenwelt der Betrachter:innen. 
Die schematische Darstellung eines Kopfes, auf einem silhouetten-
haften Unterbau platziert ähnlich einer Büste, ist vor einem Farbver-
lauf über vier Farben von Blau zu Rot im Hintergrund positioniert. 
Der kleine, verletzlich wirkende Kopf vor einem neonröhrenhaft 
grellen Hintergrund evoziert notwendige Behutsamkeit gegenüber 
dem kleinen Kopfgebilde. Das Köpflein schwebt gliederlos im nicht 
greifbaren, unendlichen Raum. Zeitgleich behauptet sich die tech-
nisch anmutende Figur in dem flackernden Farbraum, es scheint am 
richtigen Ort. Das kleine Wesen als über sich in die Zukunft weisen-
de Figur: Es ist das Übertierchen. Es ist die Versöhnung der begriff-
lichen Ideen von etwa Technik und Kunst, Mensch und Zivilisation. 
Das Bild ist ein Zeugnis seiner Zeit und der zeitgenössischen Ideen 
in der Kunst. So ist es auch bezeichnend, dass das Gemälde wohl 
recht früh in den Besitz von Robert Michel übergeht. 
Robert Michel selbst gilt als eine gut vernetzte progressive Künstler-
figur in der Weimarer Republik. Er arbeitet eng mit Künstlern wie 
Baumeister, Schwitters, Dexel, Moholy-Nagy zusammen und fertigt 
Collagen und Zeichnungen, die sich durch einen Eklektizismus von 
Dada, Konstruktivismus und Futurismus mit der neuen Welt der 
Maschinen auseinandersetzen. Eine Menschenfigur findet in seinen 
Collagen aus Fragmenten der neuen technischen Welt keinen Platz, 
schwingt aber als Schöpfer der Maschinen bei der Betrachtung seiner 
Werke stets mit und weist so, ohne unmittelbare Präsenz im Bild, 
doch über sich hinaus. [NK] 
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joh a NNeS  Mol Z a hN 
1892 Duisburg - 1965 München 

Juggling with the Stars IV. 1948. 
Öl auf Leinwand. 
Gries 282 A. Verso auf der Leinwand typografisch mit dem Künstlernamen,  
der Datierung und der Ortsangabe „New York“ versehen sowie handschriftlich 
betitelt. 101,5 x 124,5 cm (39.9 x 49 in). [AM] 

Aufrufzeit: 11.12.2021 – ca. 18.18 h ± 20 Min. 

€ 70.000 – 90.000 N 

$ 80,500 – 103,500 

PRov eNIeNZ 

 · Privatsammlung USA (direkt vom Künstler erworben).
 · Privatsammlung USA (durch Erbschaft vom Vorgenannten).

l IteR atUR 

 · Herbert Schade, Johannes Molzahn. Einführung in das Werk und die 
Kunsttheorie des Malers, München/Zürich 1972, S. 9.

 · Christian Gries, Johannes Molzahn (1892-1965) und der „Kampf um die  
Kunst“ im Deutschland der Weimarer Republik, Diss., Augsburg 1996,  
Nr. 282 A (ohne Abb.). 

Die Abstraktion von Johannes Molzahn ist das Ergebnis einer stetigen 
Auseinandersetzung mit der Bildsprache des Expressionismus und 
Futurismus. Nachdem acht seiner Arbeiten in der nationalsozialisti-
schen Propagandaausstellung „Entartete Kunst“ zu sehen waren, emi-
grierte Molzahn 1938 in die USA. Seine damalige prominente Stellung 
als Vertreter der deutschen Avant-Garde kam ihn entgegen, da er 
dort kein Unbekannter war. Somit konnte der Künstler schnell Fuß 
fassen. Die Erfahrung der Emigration, sowie sein soziales Umfeld aus 

• Seit zwei Generationen in Familienbesitz 

• Zum ersten Mal auf dem internationalen Auktionsmarkt 
angeboten (Quelle: artprice.com) 

• Werke Johannes Molzahns sind Teil zahlreicher bedeutender 
Sammlungen wie die der Yale University Art Gallery, New 
Haven, der Pinakothek der Moderne, München, und des 
Lehmbruck Museums, Duisburg 

dem Bauhaus, führten Molzahn zu einem neuen künstlerischen Stil.  
Bereits während des Ersten Weltkrieges fällt in Molzahns Werken 
eine Gliederung von „visuellen Kraftlinien“ auf. Eine Renaissance 
dieser Thematik entwickelt er in seinen Arbeiten im Exil. In theore-
tischen Schriften seiner amerikanischen Zeit spricht Molzahn von 
„Visual Germs“. Diese „sichtbaren Lebenskeime“ zeigen sich in seinen 
Darstellungen von wellenförmigen umrißhaften Gestalten in einem 
fließend wirkenden Spannungsfeld. Linien- und Wellengefüge in 

in einander und gegeneinander laufenden Fluchten mit einem fließen-
den Farbverlauf erzeugen eine „Raum-Gebärde“, die eine transzen-
dale Schwerelosigkeit erzeugt.
Unser Werk „Juggling with the Stars IV“ zeigt Molzahns intensive 
Auseinandersetzung mit dieser transkontinentalen Raumsymbolik. 
Wie der Titel bereits suggeriert entwickelt der Künstler sein kosmo-
logisches Verständnis in dieser Arbeit weiter. Eine in Silhouetten 
erkennbare Figur, die zu jonglieren vermag, blickt in Richtung des 

oberen Bildrands, als wolle sie einen herabfallenden dritten Ball 
auffangen. Die Öffnung der Hände nach oben lässt eine anbetende 
Geste erahnen, die an mittelalterliche sakralikonografische Kirchen-
malerei erinnert. Durch die Darstellung einer nicht eindeutig zuord-
nenden Lichtquelle entsteht ein in die Unendlichkeit gehender Raum. 
Hierbei setzt Molzahn architektonisch-grafische Elemente von Licht-
wellen in eine religiöse Schwerelosigkeit hinein und bewirkt dadurch 
eine faszinierende Transzendenz. [CS] 

„Molzahn erreicht die Illusion des unendlichen,  
lichtdurchfluteten Raumes durch Silhouttenfiguren,  
die in Lichtbahnen zu schweben scheinen.“

 Barbara Leppert, Johannes Molzahn. Das malerische Werk, Duisburg 1988, S. 29.



182 KETTERER KUNST Zusätzliche Abbildungen, Videos und Vergleichsinformationen sowie tagesaktuelle Ergänzungen finden Sie unter www.kettererkunst.de

458 

joh a NNeS  Mol Z a hN 
1892 Duisburg - 1965 München 

Portrait „11.6.1935“. 1935. 
Öl auf Jute. 
Wohl Gries 211 A. Verso auf der Leinwand typografisch, teils handschriftlich, 
datiert, betitelt sowie mit dem Künstlernamen und der Nummerierung „0113“ 
versehen. 98 x 68 cm (38.5 x 26.7 in). 
Der Hintergrund wurde vor 1963 vom Künstler überabeitet.  

Aufrufzeit: 11.12.2021 – ca. 18.20 h ± 20 Min. 

€ 60.000 – 80.000 N 

$ 69,000 – 92,000 

PRov eNIeNZ 

 · Privatsammlung Eva C. Joel, USA (direkt vom Künstler erworben).
 · Privatsammlung Dr. Susan J. Lewis, Denver, Colorado (durch Erbschaft  
von der Vorgenannten). 

aUSStellUNg 

 · Johannes Molzahn. Aus der Zeit vor der Emigration 1916/35, Kunst- 
kabinett Klihm, München, 3.-30.4.1963, Kat.-Nr. 17 (hier fälschlich  
betitelt „Porträt 11.6.36“).

 · Johannes Molzahn, Kunstverein Bamberg, 1964, Kat.-Nr. 23  
(hier fälschlich betitelt „Portrait 11.6.36“). 

„Das eigentliche Ausdrucksmedium für die Gestaltung der Beziehung 
zwischen Mensch und Kosmos, Seele und Welt [ist] der Raum“ (zit. 
n. Herbert Schade, Johannes Molzahn, Einführung in das Werk und 
die Kunsttheorie des Malers, München/Zürich 1972, S. 157), charak-
terisiert der Kunstkritiker Paul Fechter im Jahr 1952 die grundlegenden 
Schwerpunkte in der künstlerischen Auseinandersetzung Johannes 
Molzahns. Die Gattung des Porträts nimmt dabei eine besondere 
Stellung im malerischen Œuvre des Künstlers ein, denn gerade dieser 
Bereich bietet ihm die Möglichkeit, wichtige Ausdrucksprinzipien, 
die aus seiner Auseinandersetzung resultieren, weiter zu steigern. 
Ab 1930 führt er in diesem Zusammenhang eine Reihe an „kosmo-
gonischen Monumentalportäts“ aus, in denen er die eigentliche 
Porträtdarstellung in höhere, kosmologische Strukturen einbindet: 
„Nicht mehr aus dem Mikrokosmos in den Makrokosmus, – aus dem 
Makrokosmos wieder projiziert in den Mikrokosmos. Das ist die Linie 
des beginnenden Umbruchs. Das ist die Linie, die diese Wende ein-
zeichnet. Nicht mehr das Komplizierte im Kleinen, sondern das Ein-

• Seit zwei Generationen in Familienbesitz 

• Spannungsreiche Porträtdarstellung von besonderer 
Dynamik 

• Erstmals auf dem internationalen Auktionsmarkt  
angeboten (Quelle: artprice.com) 

fache im Großen.“ (Johannes Molzahn, zit. n. Schade, S. 65). Auf dieser 
Basis entstehen einige in seinem Gesamtwerk sehr bedeutende 
Arbeiten wie das Porträt „Gedächtnis Otto Mueller“ (1930).
Das hier angebotene Gemälde gliedert sich in die Reihe der komposi-
to risch so aufwendig gestalteten Porträtarbeiten Molzahns ein. Im 
Jahr 1935 entstanden, befindet es sich lange Zeit im Besitz einer mit 
dem Künstler eng verbundenen Familie, aus deren unmittelbarem 
Umfeld auch die Porträtierte stammt. Charakteristisch besonders 
für die späteren Arbeiten Molzahns ist die Staffelung der Darstellung 
in überwiegend geometrisch angelegte Strukturen. Es entsteht eine 
stark dynamisierte Bildkomposition mit technoider Wirkung, die das 
eigentliche Porträt, wie vom Künstler beachsichtigt, in eine höhere 
Dimension zu integrieren scheint. Die bis ins 19. Jahrhundert hinein so 
bedeutende Funktion des Porträts als Mittel, die Physiognomie einer 
Person mehr oder minder realitätsgetreu abzubilden, hat an dieser 
Stelle kaum mehr eine Bedeutung. Das bloße Konterfei wird Teil einer 
anderen Sphäre und Ausdrucksmedium für etwas Höheres. [AM]

„… ich liebe die Kunst, weil ich den Menschen liebe,  
dem sie zu dienen hat.“

 Johannes Molzahn, zit. n. Johannes Molzahn. Das malerische Werk,  
Ausst. Kat., Wilhelm-Lehmbruck-Museum Duisburg, 7.7.-18.9.1988, S. 5.

Johannes Molzahn, Gedächtnis Otto Mueller, 
1930, Öl auf Leinwand, Stiftung Schlesisches 
Museum, Görlitz.
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jo Sef  S ch a Rl 
1896 München - 1954 New York 

Frau mit zwei Männern. 1925. 
Öl auf Leinwand. 
Firmenich/Lukas 64. Links oben signiert und datiert.  
51,5 x 67,5 cm (20.2 x 26.5 in). [KT] 

Aufrufzeit: 11.12.2021 – ca. 18.22 h ± 20 Min. 

€ 40.000 – 60.000 
$ 46,000 – 69,000 

PRov eNIeNZ 

 · Galerie Nierendorf, Berlin.
 · Privatbesitz Niedersachsen. 

aUSStellUNg 

 · Neue Kunst. Berlin, Darmstadt, München, Mathildenhöhe, Darmstadt, 
4.6.-1.10.1927, Kat.-Nr. 449.

 · Josef Scharl, Pavillon im Alten Botanischen Garten, München, 3.1.-25.1.1953.
 · Josef Scharl. Gedächtnisausstellung, Galerie Nierendorf, Berlin, 20.4.-
16.6.1964.

 · Josef Scharl. 3. Gedächtnisausstellung, Galerie Nierendorf, Berlin, 1.11.1971-
12.1.1972, Kat.-Nr. 18 (mit Abb. S. 12). 

Josef Scharl malt eine Frau und zwei Männer. Sie stehen eng beieinan-
der, ohne sich zu berühren und blicken aus dem Bild zu uns? jeden-
falls in verschiedene Richtungen. Skepsis möchte man in den erstarten 
Gesichtern lesen. Die Dargestellten sind elegant gekleidet, treffen 
sich zu einem Anlass, den uns der Künstler aber verschweigt. Stehen 
die drei Personen in einem näheren Zusammenhang, sozusagen ein 
Gruppenbild mit Dame? Menschen der Münchner Gesellschaft, von 
denen Scharl Notiz nimmt?
Mit äußerst sparsamen Mitteln wie den fein gesehenen Details der 
Kleidung und wenigen räumlichen Hinweisen betont der Maler vor 
allem aber die Gesichter: In ihren Augen und Falten, in der Oberfläche 
und Farbgebung des Inkarnats, in der Haltung des Kopfes legt Scharl 
das Wesen der drei Menschen offen dar. Dabei ist ihm das Lied der 
Satire fern, wie so oft bei seinen Zeitgenossen etwa Otto Dix oder 
George Grosz, sondern er wählt zurückhaltende Mittel, um wie hier 
den Menschen in seinem gesellschaftlichen Anspruch sichtbar zu 
machen. Die so anders gegenüber den Protagonisten der Neuen Sach-
lichkeit gemalten Bilder Josef Scharls erregen Mitte der 1920er Jahre 
Aufmerksamkeit bei dem kunstinteressierten Publikum: es ist das 
Andersartige, der zunächst durch den breiten, derb wirkenden Pin-
selduktus unterstützt wird, ein typisches, an van Gogh oder auch an 

• Scharl singt nicht das Lied der Satire, wie seine Zeitgenossen 
Otto Dix oder George Grosz; er wählt zurückhaltende Mittel, 
um wie hier den Menschen in seinem gesellschaftlichen 
Anspruch sichtbar zu machen 

• Für die Entwicklung dieser Bildform spricht die Kenntnis  
der Maskenbilder von dem Belgier James Ensor 

• Scharl schafft eine neue Definition des Bildnisses, das seit 
der Mannheimer Ausstellung von 1925 unter dem Begriff  
der „Neuen Sachlichkeit“ zusammengefasst wird 

Kokoschka erinnerndes, stilistisches Mittel des Künstlers. Scharl stellt 
mit der Münchener Secession aus, trifft auf Zeitgenossen wie Georg 
Schrimpf und erfreut sich über den Anstieg seiner Bekanntschaft. 

Inspiration Berlin
Wegweisend wird die Bekanntschaft mit der Berliner Fotografin 
Lotte Jacobi, die als eine von wenigen Frauen 1925 in München Fo-
tografie und Film studiert, nicht nur ihren Abschlussfilm für das 
Studium ihrem Freund Josef Scharl widmet, sondern den angehenden 
Künstler auch im Jahr 1927 nach Berlin einlädt und ihn dort bei Be-
kannten einführt. Das Fotoatelier der Familie Jacobi geniest weitrei-
chenden Ruhm, bekannte Persönlichkeiten aus Politik, Theater und 

der Kunstwelt gehören zum Bestandteil ihres Lebens. Scharl wird so 
die Bekanntschaft mit dem Oberbürgermeister von Berlin, Gustav 
Böß, machen und ihn porträtieren, ebenso Albert Einstein kennen 
lernen und im Laufe seines Künstlerlebens ihn mehrfach malen, 
später noch in den USA. Und Scharl wird auch dem, in seinem Mal-
stil ebenso eigenwilligen Maler Werner Scholz begegnen. Der Kunst-
historiker Julius Meier-Graefe stellt den Münchner Künstler dem 
Berliner Galeristen Karl Nierendorf vor, der seit 1923 eine Galerie 
betreibt. Bis heute über den Tod des Künstlers lange hinaus ist die 
Galerie Nierendorf in der Berliner Hardenbergstraße dem Künstler 
verpflichtet. 

Figuren und Typen
Porträts und Figurenbilder bilden den Kern in Scharls Werk. Vor allem 
die 10 Jahre zwischen 1925 und 1935 zeigen seine Bildnisse einen 
bisweilen scharfen auch entlarvend formulierten Verismus; und 
dennoch malt Scharl auch den Menschen mit einer spürbaren Em-
pathie für die Situation. Figuren von Arbeitslosen, Bettler-Porträts, 
Kriegskrüppel stehen neben edler Abendgesellschaft wie hier mit 
den ‚Bildnissen zweier Herren mit Dame‘. Natürlich lassen sich Par-
allelen zu Arbeiten von George Grosz oder Otto Dix ziehen, denn 

auch Scharl unterscheidet trennscharf zwischen gesellschaftlichen 
Gewinnern, die Korrupten und Skrupellosen. Scharl findet zu diesen 
Themen einen eigenen Weg, eine eigene malerische Lösung, mit er 
das Figurenbild entwickelt.
Schon seine frühesten Porträts, nicht zuletzt seine Selbstporträts, 
sind von einer eigenwilligen Typisierung der Figuren geprägt. Über-
wiegend frontal und meist in unbewegter, skulpturaler Haltung wie 
bei unserem Gemälde der zwei Männer und einer Frau bewertet 
Scharl die Dargestellten, skizziert sie in ihrer gesellschaftlichen Zu-
gehörigkeit, den historischen Moment ihrer Zusammenkunft und 
dies, ohne deren Identität preiszugeben. Mit dem 1925 zeitgleich 
entstehende Gemälde „Drei Kaufleute“ schildert Scharl, wie drei 
Männer mit an einem runden Tisch sitzen, miteinander im Gespräch. 
Scharl friert den Moment ein wie mit einer Fotoaufnahme; auch mit 
dem Gemälde „Zwei Männer eine Frau“ verfährt Scharl in der gleichen 
Weise, die Gestik der Männer und der Blick der Frau sind ‚festgehal-
ten‘, über eine mögliche Beziehung der drei Personen, ihre gesell-
schaftlichen Rollen klärt uns Scharl nicht auf. Ein Déjà-vu mit den 
Typen mag sich einstellen, ist vielleicht vom Künstler so gewollt, das 
Narrative hingegen will er, so scheint es, mit aller Kraft hinter der 
Maskierung malerisch ausschließen. [MvL] 

Josef Scharl, Bildnis des Oberbürgermeisters Dr. Gustav 
Böß, 1927, Öl auf Leinwand, Berlinische Galerie, Berlin.
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a lbeR t  bIRKle 
1900 Berlin - 1986 Salzburg 

Der Kunsthändler Victor Hartberg. Um 1931. 
Öl auf Malpappe, auf Pappe kaschiert. 
Kraker 515. Links unten von fremder Hand signiert und datiert. Verso zweifach 
in rotem Stift mit dem ligierten Monogramm und der Zahl „41“ versehen sowie 
bezeichnet „fette schwache Damarisolierung 12.31“.  
58,5 x 54 cm (23 x 21.2 in). 
Das Gemälde ist in einer handschriftlichen Werkliste des Künstlers, die  
sich im Archiv Albert Birkle befindet, unter der Nr. 41 verzeichnet. [AM]  
Wir danken Roswita und Victor Pontzen, Archiv und Werkbetreuung  
Albert Birkle, Salzburg, für die freundliche Unterstützung. 

Aufrufzeit: 11.12.2021 – ca. 18.24 h ± 20 Min. 

€ 15.000 – 20.000 
$ 17,250 – 23,000 

PRov eNIeNZ 

 · Besitz des Künstlers (bis 1978).
 · Kunsthandel und Edition Fischer, Berlin (verso mit dem Etikett).
 · Privatsammlung Norddeutschland. 

aUSStellUNg 

 · Albert Birkle - Gemälde und Zeichnungen, Kunsthandlung Victor Hartberg, 
Berlin, 6.-31.1.1932, Kat.-Nr. 19.

 · Stuttgarter Secession, 7. Ausstellung, Stuttgart, 14.-25.6.1932, Kat.-Nr. 35.
 · Kunsthaus Schaller, Stuttgart, 1932.
 · Albert Birkle. 150 Werke von 1916-1980, Neue Münchner Galerie Dr. Hiepe, 
München, 1982, Kat.-Nr. 150. 

l IteR atUR 

 · Grisebach, Berlin, Auktion 76, 27.11.1999, Los 237. 

„Dabei streift Birkle oft nahe an die Grenzen verzerrender Karikatur,  
aber er legt mit unnachsichtigem psychologischem Tiefblick wie ein  
ärztlicher Diagnostiker das innere Leben eines Menschen bloß.“ 

 Merkur, 1928, zit. nach: Rudolf Pfefferkorn, Albert Birkle. Leben und Werk, Hamburg 1983.

• Einnehmendes Porträt des Kunsthändlers Victor  
Hartberg, in dessen Berliner Galerie Birkle dieses  
Gemälde 1932 erstmals ausstellt 

• Dargestellt mit der für den Künstler charakteristischen 
Direktheit 

• Die Werke Birkles aus den 1920er Jahren sind die  
gesuchtesten auf dem internationalen Auktionsmarkt 
(Quelle: artprice.com) 
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jo Sef  S ch a Rl 
1896 München - 1954 New York 

Schlafendes Kind. 1928. 
Öl auf Leinwand. 
Firmenich/Lukas 130. Links unten signiert und datiert.  
46,5 x 69,5 cm (18.3 x 27.3 in). [AM] 

Aufrufzeit: 11.12.2021 – ca. 18.26 h ± 20 Min. 

€ 20.000 – 30.000 
$ 23,000 – 34,500 

PRov eNIeNZ 

 · Graphisches Kabinett J. B. Neumann und Günther Franke, München (1931).
 · Privatsammlung Schweiz. 

aUSStellUNg 

 · Münchener Neue Secession: XIV. Ausstellung, München, Glaspalast, 1928, 
Kat.-Nr. 242 (o. Abb.) (verso auf der Leinwand mit dem Ausstellungsetikett).

 · Kollektivausstellung Josef Scharl. In den Räumen von „Die Juryfreien“, 
München 1929, Kat.-Nr. 34.

 · Josef Scharl. 33 Gemälde und 20 Handzeichnungen, Graphisches Kabinett  
J. B. Neumann und G. Franke, München, 7.2.-5.3.1931, Nr. 23. 

l IteR atUR 

 · Andrea Firmenich (Hrsg.), Josef Scharl. Monographie und Werkverzeichnis, 
Köln 1999, Nr. 130 (o. Abb.). 

Die besondere Stärke Josef Scharls liegt in der Darstellung von Men-
schen. Nicht ihre Äußerlichkeiten, sondern das Einfangen ihres Innen-
lebens ist es, was seinen Porträts ihre Dramatik und herausragende 
Ausdruckskraft verleiht. Die 1920er Jahre bilden dabei einen Höhe-
punkt seines malerischen Schaffens, in denen er in zahrleichen einzel- 
und mehrfigurigen Porträts ein kritisches Bild der Gesellschaft der 
Weimarer Republik während der Nachkriegszeit vermittelt. Gleich-
zeitig bringen diese Jahre eine bedeutende Phase in der noch jungen 
Karriere Scharls mit sich. 1923 tritt er der Münchener Neuen Seces-
sion und 1929 der Künstlervereinigung “Die Juryfreien” bei, auf deren 
Ausstellungen er seine Werke erfolgreich präsentiert.
Auch unser Gemälde aus dem Jahr 1928 ist kurz nach seiner Entstehung 
auf Ausstellungen der beiden Künstlervereinigungen zu sehen. Bereits 
bei der ersten Betrachtung verreinnahmend durch die Unmittelbarkeit 

• Durch die Reduzierung des Motivs erreicht Scharl diese 
besondere Ausdruckskraft 

• Unmittelbare Darstellung in der charakteristischen Malweise 
des Künstlers 

• Die Werke der 1920er Jahre gehören zu Josef Scharls 
begehrtesten auf dem internationalen Auktionsmarkt  
 (Quelle: artprice.com) 

des Motivs zeigt es ein auf dem Boden in tiefen Schlaf versunkenes 
Kind. Der dargestellte Junge, als dessen Vorbild möglicherweise Scharls 
Sohn Alois fungierte, wird gänzlich ohne kontextualisierende Attribute 
präsentiert. Es bliebt an dieser Stelle ungewiss, ob die in kräf tigen Pin-
selstrichen wiedergegebenen Gesichtszüge eine eindeutige Zuord nung 
ermöglichen sollen oder Scharl ihnen bewusst einen eher unspezi fi-
schen Charakter verleiht. Die Maltechnik und Darstellungeweise sorgen 
für die einzigartige Charakteristik, die den frühen Arbeiten Josef Scharls 
innewohnt: Die pastosen Strukturen, die kräftige, dunkle Konturierung 
sowie die teils stark flächige Farbanlage tragen zur unmittelbaren Prä-
senz des schlafenden Jungen bei. Mit großem Feingefühl schafft Josef 
Scharl aus dem Zusammenspiel dieser verschiedenen, expressiven 
Faktoren ein Bild von einnehmender Motivik, das Betrachter:innen nicht 
zuletzt Spielraum für die Projektion eigener Gedanken eröffnet.  [AM] 

Josef Scharl, Schlafendes Kind, 1930, Öl auf Leinwand, Kunsthalle, Emden.

„Ich möchte eine klare Aussage machen mit höchst entwickelter Form  
und Farbe. Aber ich habe es immer so gehalten, daß ich meine Bilder  
so malte, wie es mir recht schien und darum male ich – ich den Augen  
so mancher wohl auch so himmelschreiende Ölgemälde – in Öl.“

 Josef Scharl zit. nach: Josef Scharl. Monographie und Werkverzeichnis. Köln, 1999. S. 161. 
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K a Rl  hofeR 
1878 Karlsruhe - 1955 Berlin 

Mädchen am Fenster. 1943. 
Öl auf Leinwand. 
Links unten monogrammiert (in Ligatur) und datiert (in die nasse Farb - 
schicht geritzt). Verso auf dem Keilrahmen handschriftlich betitelt.  
77 x 61 cm (30.3 x 24 in).  
Die vorliegende Arbeit ist im Karl-Hofer-Archiv, Köln, unter der  
Nr. „N 20“ registriert. 

Aufrufzeit: 11.12.2021 – ca. 18.28 h ± 20 Min. 

€ 100.000 – 150.000 N 

$ 115,000 – 172,500 

PRov eNIeNZ 

 · Sammlung Virginia Madison Armstead MacLaren (1909-1985), New York  
(als Geschenk vom Künstler erhalten).

 · Sammlung Madison MacLaren, USA (durch Erbschaft).
 · Vom heutigen Eigentümer von der Vorgenannten erworben  
(Brunk Auctions, Asheville (NC), USA, 15.9.2018, Los 863). 

• Geschlossene Provenienz 

• Einnehmende Visualisierung der angestrebten Stimmungs-
haltung: einer besonders ausdrucksstarken Melancholie 

• Mit der Simplizität des Motivs, der reduzierten Farbpalette  
und den kühn gesetzten Kompositionslinien der die Figur 
einrahmenden Architektur gelingt dem Künstler hier eine 
besonders anziehende, zeitlose Darstellung 

„Ihre stille, aber intensive Ausstrahlung beruht zu einem wesentlichen Teil auf  
dem strengen Bildbau und einer Formensprache verhaltener Expressivität, die  
den Gegenstand bewahrt, ihn aber nicht bloß abbildet, deren Geheimnis wohl 
das kaum merkliche, aber unlösbare Ineinander von Farben und Form ist [...].”

 Karl Hofer, zit. nach: Ausst.-Kat. Karl Hofer. Von Lebensspuk und stiller Schönheit, Hamburg 2012, S. 126.
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Karl Hofers außerordentliche malerische Fähigkeiten in Bezug auf 
das Figurenbildnis zeigen sich auch in der hier vorliegenden, anmutig-
melancholischen Arbeit, mit der Hofer ein Werk schafft, das wie so 
häufig in seinem Œuvre mit einem sparsamen Einsatz von Gegen-
ständen und Staffage, dem typischen Verzicht auf einen bestimm-
baren, erzählerischen Umraum und einer nur angedeuteten Erotik 
auskommt, und trotzdem – oder vielleicht gerade deshalb – eine 
Bild wirkung von würdevoller, seltsam zeitloser Zurückhaltung und 
zugleich starker Anziehungskraft vermittelt. Geschickt verortet Ho-
fer seine weibliche Protagonistin in einem nahezu leeren Bildraum. 
Spärliche Ansätze von Architektur rahmen die junge Frau mithilfe 
klarer Linien und geometrisch zueinander angegeordneten Flächen 
ein. Lediglich eine leichte Schräge der schief zusammengefalteten 
Jalousie durchbricht diese Geradlinigkeit ihres unmittelbaren Um-
felds. Durch die reduzierte, gar minimalistische Darstellung und der 
ungewöhnlichen Verbindung solch unterschiedlicher Grüntöne rückt 
die Figur selbst in den Mittelpunkt, nur sie ist hier von Bedeutung.
Mit dem hier dargestellten Motiv eines nachdenklich am Fenster 
verweilenden Mädchens befasst sich der Künstler in typischer Hofer-
Manier bereits 1932 und 1934 in zwei weiteren Versionen. Diese über 
mehrere Jahre und Jahrzehnte gestreckte Wiederholung und Varia-
tion eines bestimmten Bildmotivs gilt als charakteristisches Prinzip 
der bildnerischen Gestaltung im Œuvre des Künstlers. In einem lang-
wierigen Prozess verändert, verdichtet, klärt und präzisiert Hofer die 
jeweilige erwählte Bildidee und erzielt mit dieser besonderen motivi-
schen Konzentration eine sonderbare Steigerung von Form und Aus-
druck seiner Werke. Eine erste Version der Darstellung aus den frühen 
1930er Jahren zeigt die weibliche Figur noch mit auffälliger Frisur 
und deutlich ernsterem Blick.
Der von Natur aus empfindsame, von Zeit zu Zeit zu Melancholie 
neigende Maler baut sich in seinen ruhigen, unaufgeregten Bildern 

einen Gegensatz zu der ihn umgebenden, in Trümmern liegenden 
Welt und entflieht damit ein Stück weit der damaligen, so tragischen 
Realität. Er „überlebt die menschen- und kunstfeindliche Zeit der 
nationalsozialistischen Herrschaft nur mit Hilfe seiner Malerei“  
(Henrike Holsing, ‚Er malt die Stille‘. Lesende und Sinnende im Werk 
Karl Hofers, in: Ausst.-Kat. Karl Hofer. Von Lebensspuk und stiller 
Schönheit, Kunsthalle Emden, 11.2.-17.6.2012, S. 128). Das hier ange-
botene Werk entsteht in einem der härtesten Schicksalsjahre des 
Künstlers. Bereits in den 1930er Jahren wird er von den Nationalso-
zialisten geächtet, über 300 seiner Werke werden aus öffentlichen 
deutschen Sammlungen entfernt, jegliche malerische oder grafische 
Tätigkeit wird ihm von der Reichskulturkammer untersagt und von 
seinem Dienst als Hochschullehrer wird er suspendiert. Trotzdem kehrt 
Hofer nach längeren Aufenthalten in der Schweiz zu Kriegsbeginn 
nach Deutschland zurück, wohnt ab 1941 wieder in Berlin. 1943 – im 
Entstehungsjahr unserer Arbeit – vernichtet bei dem ersten großen 
Bombenangriff auf Berlin am 1. März ein Feuer sein Atelier, der Groß-
teil seiner dort gelagerten Werke verbrennt. „Eine Hiobsbotschaft - Bei 
dem furchtbaren Angriff auf Berlin ist mein Atelier in Flammen auf-
ge gangen, mein ganzes Werk zerstört. Ich habe es brennen sehen ... 
Es ist das furchtbarste, was je einem Künstler passiert ist, aber ich bin 
nicht leicht zu brechen und will versuchen [...] meine Arbeit wieder 
aufzunehmen.“ (Karl Hofer in einem Brief vom März 1943 aus Berlin 
an Konrad Hager, zit. nach: Ausst.-Kat. Karl Hofer, Schloss Cappenberg, 
1991, S. 167) Seine Sehnsucht nach Stille, Harmonie und Abkehr von der 
realen Welt wird kaum jemals größer gewesen sein als in ebendieser 
Zeit. In den darauffolgenden Monaten macht sich Hofer u. a. daran, 
einige der zerstörten und im Krieg verschollen geglaubten Arbeiten 
erneut zu malen. Er greift Themen und Motive auf, die ihn während 
seiner künstlerischen Karriere inten siv beschäftigt haben und inner-
halb seines Œuvres einen besonders hohen Stellenwert besitzen. [CH] 



195194 KETTERER KUNST Zusätzliche Abbildungen, Videos und Vergleichsinformationen sowie tagesaktuelle Ergänzungen finden Sie unter www.kettererkunst.de

463 
KaRl hofeR 
1878 Karlsruhe - 1955 Berlin 

Mädchen mit Blumen. Um 1937. 

Öl auf Leinwand. 
Wohlert 1289. Links unten monogrammiert.  
28,5 x 19,8 cm (11.2 x 7.7 in). [JS] 

Aufrufzeit: 11.12.2021 – ca. 18.30 h ± 20 Min. 

€ 15.000 – 20.000 
$ 17,250 – 23,000 
 

PRov eNIeNZ 

 · Galerie Valentien, Stuttgart.
 · Privatsammlung Süddeutschland. 

aUSStellUNg 

 · Karl Hofer, Galerie Valentien, Stuttgart, 1956.
 · Gedächtnisausstellung für Karl Hofer, Hoch - 
schule für bildende Künste Berlin / Badischer 
Kunstverein / Staatliche Kunsthalle Karlsruhe, 
9.12.1956-6.1.1957, Kat.-Nr. 93 (auf dem Keil- 
rahmen mit dem ausgeschnittenen Etikett). 

464 
KaRl hofeR 
1878 Karlsruhe - 1955 Berlin 

Auf dem Bett sitzend. 1948. 

Öl auf Leinwand. 
Wohlert 2086. Rechts unten monogrammiert 
und datiert (in Ligatur). Verso auf dem Keil- 
rahmen handschriftlich nummeriert und 
betitelt, mit fragmentiertem betiteltem Etikett 
sowie mit dem Nachlass-Etikett, dort numme - 
riert „199“. 100 x 70 cm (39.3 x 27.5 in). [KT] 

Aufrufzeit: 11.12.2021 – ca. 18.32 h ± 20 Min. 

€ 40.000 – 60.000 
$ 46,000 – 69,000 
 

PRov eNIeNZ 

 · Aus dem Nachlass des Künstlers.
 · Privatsammlung Berlin.
 · Privatsammlung Nordrhein-Westfalen  
(1988 erworben). 

aUSStellUNg 

 · Karl Hofer. Eine Ausstellung anlässlich seines 
70. Geburtstages, Magistrat von Groß-Berlin, 
11.10.-31.10.1948, Nr. 25.

 · Karl Hofer anlässlich seines 75. Geburtstages, 
Hochschule für bildende Künste, Berlin, 
12.9.-15.10.1953, Nr. 92. 

l IteR atUR 

 · Kunsthaus Lempertz, Köln, Auktion 28.5.1988, 
Los 415 (mit Abb.). 

 
• Charakteristisch entrücktes Damenbildnis im Miniaturformat 

• Hofers melancholische Frauengestalten gehören zu den gefragtesten Werken des Künstlers 

• Das Gemälde war Teil der großen Gedächtnisausstellung in Berlin und Karlsruhe 1956/57 

• Die Ölstudie „Mädchen mit Blumen“ war Ausgangspunkt für die späteren Gemälde  
„Die Tessinerin“ (1940) und „Mädchen mit Blütenkranz“ (1942) 

• Hofers Werke befinden sich in zahlreichen bedeutenden öffentlichen Sammlungen,  
bspw. im Museum Folkwang, Essen, dem Museum Ludwig, Köln, und der National  
Gallery of Canada, Ottawa 

• In den geschlossenen Formen und dem so charakteristischen kühlen und kontrastreichen 
Kolorit drückt sich die reflexive, melancholische Aura des Schaffens Karl Hofers aus 

• Hofer definiert das Motiv des Aktes, eigentlich ein Zurschaustellendes, in der nach innen 
gekehrten und selbstbezogenen Pose des Modells völlig neu 

• Im Entstehungsjahr des Gemäldes erfährt Hofer nach der Verfemung durch die National-
sozialisten große Anerkennung; seit 1945 ist er Direktor der Hochschule der Künste in  
Berlin, 1948 wird ihm die Ehrendoktorwürde der Berliner Universität verliehen 

• Werke Karl Hofers befinden sich in renommierten deutschen sowie internationalen 
Sammlungen, darunter die Bayerischen Staatsgemäldesammlungen, München,  
das Museum of Modern Art, New York sowie die National Gallery of Art, Washington D.C 
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je a NNe  M a M MeN 
1896 Berlin - 1976 Berlin 

Paar auf der Fensterbank. Um 1928.
Aquarell und Bleistift.
Döpping/Klünner A 404. Links unten signiert. Verso auf der Rahmenrückwand 
mit der vormaligen handschriftlichen Bezeichnung „Paar am Fenster (Sonn-
tag)“. Auf Papier, auf Karton aufgezogen. 38,2 x 30,3 cm (15 x 11,9 in), blattgroß.
Das Aquarell wurde 1928/29 erstmals in der Zeitschrift UHU unter dem Titel 
„Liebespaar am Fenster“ als Illustration zu einem gleichnamigen Gedicht von 
Kurt Tucholsky veröffentlicht, das unter einem seiner Pseudonyme „Theobald 
Tiger“ auf der gleichen Doppelseite abgedruckt war.

Wir danken Frau Cornelia Pastelak-Price, ehemals Förderverein der Jeanne-
Mammen-Stiftung e.V., für die freundliche Auskunft.

Aufrufzeit: 11.12.2021 – ca. 18.34 h ± 20 Min. 

€ 40.000 – 60.000 N 

$ 46,000 – 69,000 

PRov eNIeNZ 

 · Galerie Brockstedt, Hamburg.
 · Galerie Valentien, Stuttgart.
 · Privatsammlung USA. 

aUSStellUNg 

 · Jeanne Mammen - Aquarelle Paris, Brüssel vor 1915, Berlin 20er Jahre,  
Galerie Brockstedt, Hamburg, April/Mai 1971, Kat.-Nr. 50

 · Jeanne Mammen, Galerie Valentien, Stuttgart, 20.9.-20.10.1971,  
Faltblatt ohne Erwähnung. 

l IteR atUR 

 · UHU, Das neue Ullsteinmagazin, Band-/Heftnummer 5 1928/29, H 2, 
November, (mit Farbabbildung, S. 46). 

Jeanne Mammen, die insbesondere für ihre Arbeiten aus der Zeit der 
Weimarer Republik bekannt wird, verbindet Zeit ihres Lebens eine 
ambivalente Beziehung mit Berlin. Das vibrierende Großstadtleben 
liefert ihr einerseits eine schier unerschöpfliche Quelle an Motiven 
für ihre Zeichnungen und Illustrationen. Gleichzeitig ist der Alltag 
einer alleinstehenden Frau mit künstlerischen Bestrebungen aber auch 
von vielen Herausforderungen und Unwägbarkeiten geprägt. Nach-
dem sie ihre Kindheit und Jugend in Frankreich verbringt, ist sie in 
Berlin zunächst bestürzt von der preußischen Lebensart. Erst nach 
längerer Suche kann sie sich schließlich mit Illustrationen und Zeich-
nungen für diverse Magazine ihren eigenen Lebensunterhalt verdienen. 
1920 bezog sie mit ihrer Schwester ein Wohnatelier am Kurfürsten-
damm, wo sie bis zu ihrem Tod wohnt und arbeitet und die beweg-
te deutsche Geschichte miterlebt.
Heute gelten vor allem ihre Werke aus den 1920er bis frühen 1930er 
Jahren als wichtigste Arbeiten ihres Schaffens. Auch unsere Zeich-
nung stammt aus dieser Zeit, die aktuell nicht nur in der Kunstwelt, 
sondern auch in der Aufarbeitung durch Film und Fernsehen viel Auf-
merk sam keit erfährt. Wie so oft stellt Jeanne Mammen ein Paar ins 

• Illustration zu einem Gedicht von Kurt Tucholsky mit  
dem Titel „Liebespaar am Fenster“

• Tucholsky war begeistert von Jeanne Mammens zarten 
Aquarellen und widmete ihr 1929 in der Wochenzeitschrift 
„Die Weltbühne“ eine kurze Liebeserklärung

• Intime, fein gezeichnete Alltagsszene, die einen Einblick 
hinter die flimmernde Fassade des Berliner Großstadt- 
lebens gewährt

• Werke der Künstlerin befinden sich in renommierten 
internationalen Museen sowie in der Jeanne-Mammen-
Stiftung (Stiftung Stadtmuseum Berlin) und der  
Berlinischen Galerie, die der Künstlerin bereits zwei  
große Retrospektiven gewidmet hat (1997/98, 2017/18)

Zen trum ihrer Darstellung, wobei sie die weibliche Figur in den Mittel-
 punkt rückt. Der müde und resigniert wirkende Blick der Frau gibt Raum 
für vielfache Deutungen. Ob die beiden eine lange Nacht in den 
Berliner Etablissements hinter sich haben, von einem besseren Leben 
träumen oder einfach nur träge die Ruhe eines Sonntagmorgens 
genießen, bleibt im Ungewissen. 
Jeanne Mammen gewährt uns mit dieser intimen Alltagszene einen 
Blick hinter das hektische Leben der Großstadt, das für einen Moment 
stillzustehen scheint. Die vielbeschäftigte Zeichnerin, die ihre Motive 
größtenteils auf den Straßen und in den Bars, Cafés und Arbeiter-
kneipen von Berlin fand, zeigt uns hier ihre Beobachtungsgabe und 
führt uns ihr Gespür für unterschiedliche Charaktere und Situationen 
gekonnt vor Augen.
Selbst ihr später Erfolg und die lange Zeit, die sie in Berlin verbringt, 
können Jeanne Mammen nie ganz mit der deutschen Großstadt 
versöhnen. Die Liebe zu Frankreich bringt sie hingegen zeitlebens 
mit ihrer Namenswahl zum Ausdruck. Geboren als Gertrude Johanna 
Luise Mammen, behält sie ihren französischen Namen bis zu ihrem 
Lebensende bei. [AR] 



199198 KETTERER KUNST Zusätzliche Abbildungen, Videos und Vergleichsinformationen sowie tagesaktuelle Ergänzungen finden Sie unter www.kettererkunst.de

466 
haNNS bolZ 
1885 Aachen - 1918 Kuranstalt Neuwittelsbach 
(bei München) 

Frau mit Hut. Um 1912/13. 

Öl auf Leinwand. 
Rechts unten signiert, in der Darstellung 
mittig links bezeichnet „A.g.r“. Auf dem 
Keilrahmen bezeichnet „Bolz. Paris. 19 Rue 
Daguerre“. 61 x 50 cm (24 x 19.6 in).  
Mit einer Expertise von Herrn Ernst Cremer, 
Aachen, vom Oktober 2009 (in Kopie).
Das Gemälde ist in dem in Druck befindlichen 
Werkverzeichnis von Erich Kukies unter der 
Nummer 023 verzeichnet. 

Aufrufzeit: 11.12.2021 – ca. 18.36 h ± 20 Min. 

€ 20.000 – 30.000 
$ 23,000 – 34,500 
 

PRov eNIeNZ 

 · Möglicherweise Nachlass des Künstlers.
 · Privatbesitz Süddeutschland (bis 1985).
 · Privatbesitz Aachen (um 1985).
 · Privatsammlung Nordrhein-Westfalen  
(1985 vom Vorgenannten erworben –  
2009, Ketterer Kunst 12.12.2009).

 · Privatsammlung Europa (seit 2009, vom 
Vorgenannten erworben). 

aUSStellUNg 

 · Möglicherweise: In memoriam Hanns Bolz, 
Galerie Alfred Flechtheim, Düsseldorf 1922, 
Kat.-Nr. 5 („Frau mit Hut“). 

l IteR atUR 

 · Ketterer Kunst, München, Auktion 360, 
12.12.2009, Los 151 (mit Abb.).

 · Ernst Cremer, Hans Bolz. Botschafter der 
Moderne, Aachen 2018, S. 52/53 (mit Abb.). 

467 
KaRl hofeR 
1878 Karlsruhe - 1955 Berlin 

Akt mit Obststillleben. 1954. 

Öl auf Leinwand. 
Wohlert 2748. Rechts unten in der nassen 
Farbe eingeritzt monogrammiert und datiert 
(in Ligatur). Verso auf dem Keilrahmen mit 
dem Nachlass-Etikett, dort nummeriert „457“.  
91 x 71 cm (35.8 x 27.9 in). [KT] 

Aufrufzeit: 11.12.2021 – ca. 18.37 h ± 20 Min. 

€ 25.000 – 35.000 
$ 28,750 – 40,250 

 
• Wunderbare Arbeit aus dem kleinen aber qualitativ herausragenden Werk des  

wiederentdeckten Rheinischen Expressionisten Hanns Bolz 

• Bolz’ Gemälde wurden in den führenden Avantgarde-Galerien von Alfred Flechtheim  
in Düsseldorf und Hans Goltz in München ausgestellt und waren auch auf Herwarth 
Waldens legendärem „Erstem Deutschen Herbstsalon“ (1913) in Berlin vertreten 

• Da der früh verstorbene Künstler vor seinem Tod seine Werke teils selbst vernichtet  
und teils testamentarisch deren Vernichtung verfügt hat, sind heute nur noch wenige 
Arbeiten des Künstlers erhalten 

• Bisher wurden erst 14 weitere Gemälde des Künstlers auf dem internationalen  
Auktionsmarkt angeboten (www.artnet.de) 

„Bolz (mit Grete Tarrasch) und Thesing sind nach Paris abgereist.  
Der ‚Komet‘ ist ganz verwaist, und mir fällt die dankbare Aufgabe  
zu, bei den Redaktionssitzungen ganz allein die Interessen der  
Mitarbeiter gegenüber den Redakteuren zu wahren.“

 Erich Mühsam, München, 6. Februar 1912, zit. nach: Erich Mühsam. Tagebücher, Bd. 2, 1911-1912. 

 
• Faszinierendes Werk der Reifephase des 1955 verstorbenen Künstlers, in dem  

sich seine für die Nachkriegskunst so wichtige Position manifestiert: Hofer weist  
die Unvereinbarkeit von figurativer und abstrakter Malerei zurück 

• Berührend verletzlich wählt Hofer hier das Motiv der männlichen Aktfigur,  
in der Kunstgeschichte bis dato eher eine Seltenheit 

• 1955 wird sein Schaffen posthum mit der Präsentation auf der documenta I,  
der ersten großen Kunstausstellung nach dem zweiten Weltkrieg und eine  
Apologie an die vom Nationalsozialismus verfemten Künstler, gewürdigt 

 

PRov eNIeNZ 

 · Aus dem Nachlass des Künstlers.
 · Privatsammlung Berlin.
 · Privatssammlung Nordrhein-Westfalen  
(1988 erworben). 

l IteR atUR 

 · Kunsthaus Lempertz, Köln, Auktion  
28.5.1988, Los 417 (mit Abb.). 
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468 
Pablo PIcaSSo 
1881 Malaga - 1973 Mougins 

Le Homard (Der Hummer). 1949. 

Lithografie. 
Bloch 584, Mourlot 143. Signiert und nummeriert. 
Aus einer Auflage von 50 Exemplaren. Auf kräftigem 
Velin von Arches (mit dem Wasserzeichen).  
54,5 x 69,8 cm (21.4 x 27.4 in).  
Papier: 56,5 x 76,4 cm (22.2 x 30.0 in). [AR] 

Aufrufzeit: 11.12.2021 – ca. 18.39 h ± 20 Min. 

€ 7.000 – 9.000 
$ 8,050 – 10,350 
 

PRov eNIeNZ 

 · Privatsammlung Süddeutschland. 

469 
feRNaNd légeR 
1881 Argentan - 1955 Gif-sur-Yvette 

Gaz de France. Ca. 1954/55. 

Gouache und Bleistift. 
Rechts unten handschriftlich bezeichnet „1er etat FL“.  
Verso auf einem angehefteten Papier von Madame Léger verifiziert: 
„Œuvre authentique de F. Leger N. Leger“ sowie gestempelt „F.L.“. 
Auf festem Aquarellpapier. 33,4 x 41,3 cm (13.1 x 16.2 in), Blattgröße. 
Verso von fremder Hand mit der Nachlassnummer „N°G. 269 - 1“ 
bezeichnet und betitelt.  
Die Authenzität der Arbeit wurde von Irus Hansma, Muri, am 
05.11.2021 mündlich bestätigt. Sie wird in das in Vorbereitung 
befindliche Werkverzeichnis der Papierarbeiten aufgenommen.  
Die schriftliche Bestätigung lag bei Drucklegung noch nicht vor.   

Aufrufzeit: 11.12.2021 – ca. 18.41 h ± 20 Min. 

€ 20.000 – 30.000 
$ 23,000 – 34,500 
 

PRov eNIeNZ 

 · Privatsammlung Baden-Württemberg. 

 
• Bis ins hohe Alter widmete sich Picasso der Druckgrafik

• Tierdarstellungen sind fester Bestandteil seines Werks

• Motivischer Bezug zu zwei Gemälden vom 26. und 31.12.1948  
(Zervos XV, 114 und 96) 

 
• Vorstudie für ein großes Mosaik in Alfortville bei Paris für den  

Erdgaskonzern Gaz de France

• Nach seiner Rückkehr aus Amerika träumte Léger davon, die grauen  
Betonfassaden der modernen Großstädte mit Farbe zu beleben

• Seit mehr als 30 Jahren in süddeutschem Privatbesitz 

Im Werk von Fernand Léger spielt der Bezug zur Architektur, zur modernen Großstadt 
und Technik immer eine zentrale Rolle, was sich unter anderem auf seine frühe 
Ausbildung in einem Architekturbüro und seine Bekanntschaft mit Le Corbusier 
zurückführen lässt. Bereits ab 1925 fertigt er die ersten dekorativen Wandgestal-
tungen an und ist unter anderem an der Dekoration des UNO-Gebäudes in New 
York beteiligt. Nach der Rückkehr aus den USA, wo Léger sich während des Zweiten 
Weltkriegs aufhält, träumt er davon, die grauen Betonfassaden der modernen 
Großstädte mit Farbe zu beleben. In der Vorstudie von „Gaz de France“ trifft seine 
lebenslange Begeisterung für die baubezogene Kunst schließ lich auf den reifen 
und gelöst wirkenden Stil seines Spätwerks. Das Mosaik wurde nach dem Tod des 
Künstlers von seiner Frau Nadia Léger fertiggestellt und ist bis heute ein überlebens-
großes Zeugnis seiner großen Leidenschaft für Architektur, Form und Farbe. [AR] 
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470 

aUgUSte  fR a Nco IS  jUlIeN  heRbIN 
1882 Quiévy - 1960 Paris 

Roses dans un vase. 1905. 
Öl auf Leinwand. 
Claisse 65. Links unten signiert. 80 x 65 cm (31.4 x 25.5 in). [JS] 

Aufrufzeit: 11.12.2021 – ca. 18.42 h ± 20 Min. 

€ 30.000 – 40.000 N 

$ 34,500 – 46,000 

PRov eNIeNZ 

 · Sammlung Florence und Martin Flersheim, Frankfurt a.M.  
(1908 direkt vom Künstler durch Ludwig Schames erworben).

 · Heriberto Flersheim, Buenos Aires.
 · Galerie Janos Peter Kramer, Buenos Aires.
 · Privatsammlung (in den 1960er Jahren vom Vorgenannten  
erworben, seither in Familienbesitz). 

Das Schaffen Auguste Herbins ist von Beginn an von einer faszinie-
renden Neugier und stilistischen Experimentierfreude geprägt. Oft-
mals sind es einzelne Gattungen, in denen er formale Neuerungen 
erprobt und mit Erwartungen und Konventionen bricht. Nach anfäng-
licher längerer Beschäftigung mit der Landschaft beginnt er sich 1904 
mit einer Reihe von Blumen- und Früchtestillleben dieser Gattung zuzu-
wenden. Ausschlaggebend dürfte hierfür sicherlich auch die Be wun-
derung der Werke Paul Cézannes gewesen sein, denen im Pariser Salon 
d‘Automne 1904 ein ganzer Saal gewidmet war. In Herbins Stillleben 
von 1904/05 macht sich neben Einflüssen der postimpressionistischen 
und fauvistischen Malweise eines Matisse oder Derain, deren leucht-
ende Intensität der Farbe auch bei Herbin zentrales Element ist, vor 
allem eine Konsolidierung der bewegten, tupfenartigen Pinselschrift 
hin zu geometrisierenden Formen bemerkbar. Zu einem „Präludium 
des Kubismus“ geraten einige der Stillleben des Jahres 1905, eine 
Zeit, in der auch Picasso und Braque neue Wege einzuschlagen be-
ginnen. Mit Picassos Demoiselles d’Avignon von 1907 hält der Kubis-
mus Einzug, dem sich Herbin ebenfalls zuwendet, insbesondere als 
er 1909 bei den beiden im Bateau Lavoir Unterkunft bezieht. In 
unserem Stillleben macht sich die kubistische Formfindung mit ihrer 
Zersplitterung und Zusammensetzung bereits ansatzweise bemerk-
bar. Herbin wählt anders als später Braque und Picasso keine unbeleb-
ten Objekte, sondern Blumen und Blüten. Zeitgleich werden in etwa die 

• Eines der ersten nachimpressionistischen Stillleben  
mit geklärtem Duktus und expressiver Farbgebung 

• Aus der besten Schaffenszeit, in der sich Herbin dem  
Fauvismus zuwendet 

• 1907 beteiligt sich Herbin gemeinsam mit den Fauvisten 
am Salon d’Automne 

• Aus der bedeutenden Sammlung Flersheim 

Rosenblüten von Auguste Renoir in impressionistischer Manier noch 
in lockerer und weicher Pinselsprache in ihrer Zartheit eingefangen. 
Bei Herbin wird die Vase mit den Blumen zum intensiv leuchtenden 
Farberlebnis, wofür er auf die von den Neoimpressionisten rezipierten 
Farbtheorien zum Komplementärkontrast zurückgreift. Er setzt inten-
sives Orange gegen tiefes Indigoblau, Purpurrot gegen Moosgrün, 
Violett und Pink gegen gelbliches Ocker. Gegen die flächige Kompakt-
heit der Vase entfaltet sich in einzelnen Strichen, Linien und Tupfen die 
Feinheit der Gräser, Blätter und Blumen. Ein so einfaches und traditions-
reiches Sujet verwandelt Herbin seinem malerischen Variationsreichtum 
und seiner Experimentierlust in ein einzigartiges Seherlebnis.
So ist es nicht verwunderlich, dass dieses Gemälde Einzug hält in die 
bedeutende Sammlung des Frankfurter Unternehmers und Mäzen 
Martin Flersheim und seiner Frau Florence Flersheim-Livingston. 1908 
erwirbt Martin Flersheim das Rosenstillleben durch Vermittlung des 
Kunsthändlers Ludwig Schames direkt vom Künstler. Es ist eines der 
wenigen Kunstwerke, das die Familie Flersheim vor dem Zugriff des 
NS-Regimes schützen und mit ins Exil nach Argentinien retten kann. 
In den 1960er Jahren verkauft die argentinische Galerie Janos Peter 
Cramer das Gemälde an einen Kunstliebhaber, dessen große Samm-
lung von da an nicht nur durch das exzeptionelle Rosenstillleben, 
sondern auch durch die herausragende Provenienz des Gemäldes 
weiteren Glanz erhält. [KT]/[SL] 
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471 
Pablo PIcaSSo 
1881 Malaga - 1973 Mougins 

Femme au Chignon (1er état). 1957. 

Lithografie. 
Bloch 853. Signiert und nummeriert. Im Druckträger 
datiert „28.12.57“. Aus einer Auflage von 50 Exem- 
plaren. Auf Velin von Arches (mit dem Wasserzeichen). 
55,3 x 43,5 cm (21.7 x 17.1 in).  
Papier: 65 x 50 cm (25.5 x 19.6 in). [EH] 

Aufrufzeit: 11.12.2021 – ca. 18.44 h ± 20 Min. 

€ 20.000 – 30.000 
$ 23,000 – 34,500 
 

PRov eNIeNZ 

 · Privatbesitz Nordrhein-Westfalen. 

472 
joaN MIRó 
1893 Barcelona - 1983 Calamajor/Mallorca 

Personnages, oiseau. 1979. 

Bleistift und schwarze Wachskreide- Zeichnung. 
Dupin/Lelong-Mainaud 4726. Rechts unten 
signiert. Verso datiert „2.V.79“, betitelt und von 
fremder Hand bezeichnet. Auf festem Velin.  
32,6 x 44,3 cm (12.8 x 17.4 in), blattgroß. [CH]  
Mit einer Fotoexpertise von Daniel Lelong, Paris, 
vom 3. November 1980 (in Kopie). 

Aufrufzeit: 11.12.2021 – ca. 18.45 h ± 20 Min. 

€ 20.000 – 30.000 
$ 23,000 – 34,500 

 
• Porträt von Jacqueline Roque, die Picasso 1961 heiratet 

• Picasso ist ein Meister der druckgrafischen Techniken 

• Charakteristisches Blatt in guter Erhaltung 

Dargestellt ist Jacqueline Roque, die langjährige Geliebte Pablo Picassos. Jacqueline und Picasso 
lernen sich im Sommer des Jahres 1953 kennen und bleiben bis zum Tod des Künstlers im Jahr 1973 
zusammen. Schnell wird Jacqueline, wie auch die anderen großen Lieben Picassos, omnipräsent 
in seinem künstlerischen Werk. 

 

PRov eNIeNZ 

 · Galerie Maeght, Paris.
 · Privatsammlung Baden-Württemberg  
(in den späten 1980er Jahren vom  
Vorgenannten erworben).

 · Privatsammlung Norddeutschland  
(durch Erbschaft vom Vorgenannten). 

aUSStellUNg 

 · Joan Miró, Isetan Museum of Art, Tokio,  
Januar 1980, Kat.-Nr. 94 (mit Abb.). 

l IteR atUR 

 · Jacques Dupin u. Ariane Lelong-Mainaud,  
Joan Miró. Catalogue Raisonné - Drawings,  
Vol. 6 (1978-1981), 2018, Kat.-Nr. 4726 (mit Abb.). 

 
• Seit über 30 Jahren Teil derselben 

deutschen Privatsammlung 

• Fantastische, traumhafte Komposition  
mit der so charakteristischen Wechsel- 
beziehung von biomorpher Abstraktion 
und Figuration 

• Weitere Zeichnungen aus den 1970er 
Jahren sind Teil bedeutender inter- 
nationaler Sammlungen, u. a. des  
Centre Pompidou, Paris, des Museo  
Reina Sofía, Madrid, und des Harvard  
Art Museums, Cambridge (MA) 

• Das monumentale Glasmosaik  
„Person nages Oiseaux“ (1977/78) mit  
ganz ähnlicher Motivik befindet sich  
auf dem Gelände des Ulrich Museum  
of Art, Wichita/USA 

• Die Zeichnungen spielen im Spätwerk  
des Künstlers eine übergeordnete Rolle:  
1978 ehrt ihn das Musée National d’Art 
Moderne, Paris, mit einer umfassenden,  
groß angelegten Werkschau seiner 
Zeichnungen 
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473 
SalvadoR dalí 
1904 Figueras - 1989 Figueras 

Tema de Port-Lligat. 1961. 

Aquarell. 
Rechts unten signiert und datiert.  
33 x 41 cm (12.9 x 16.1 in).  
Mit einer Bestätigung von Isidor Bea, 1990, 
bestätigt von J. Peter Moore, Juni 1993 (in Kopie). 
und mit einer Fotobestätigung von Enrique 
Sabater, beglaubigt von Marc Vila i Riba (Notar)  
vom 30. September 1993. 

Aufrufzeit: 11.12.2021 – ca. 18.46 h ± 20 Min. 

€ 40.000 – 60.000 
$ 46,000 – 69,000 

474 
SalvadoR dalí 
1904 Figueras - 1989 Figueras 

Le cheval bleu. 1978. 

Gouache und Sepia. 
Rechts unten signiert. Auf weißem Karton.  
60,5 x 60 cm (23.8 x 23.6 in), Blattgröße. [EH]  
Mit einer Bestätigung von Isidor Bea, August 1993, 
bestätigt von J. Peter Moore, 1993,  
und mit einer Fotobestätigung von Enrique 
Sabater, beglaubigt von Marc Vila Riba (Notar)  
vom 13. September 1993. 

Aufrufzeit: 11.12.2021 – ca. 18.48 h ± 20 Min. 

€ 40.000 – 50.000 
$ 46,000 – 57,500 

 

PRov eNIeNZ 

 · Privatsammlung Nordrhein-Westfalen. 

aUSStellUNg 

 · Salvador Dalí. Aquarelle, Gouachen, Zeichnungen, 
Grafik, Städtische Galerie im Fruchtkasten des 
Klosters Ochsenhausen, 16.7.-3.10.2000, o. S.  
(m. Abb). 

• Ab 1948 lebt Salvador Dalí mit seiner Frau in Port-Lligat

• Beispiel für den Reiz, den die Landschaft seine Heimat auf Dalí ausübt

• Persönlich gewidmet

• Entwurf für einen Teller

• Zerstückeln und Verschlingen sind Grundbestandteile  
des psychischen Repertoires des Künstlers

• Dalí transferiert seine Motive in eine phantastische Dimension 
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475
SalvadoR dalí 
1904 Figueras - 1989 Figueras 

Venus au bain (aus: Hommage  
à Albrecht Dürer). 1971. 

Farbradierung, teils golden koloriert. 
Vergleiche Fields 71-8. Signiert und bezeichnet „E.A.“. 
Künstlerexemplar außerhalb der bei Fields genannten 
Auflage von I-L Exemplaren E.A. Auf Japan. 39,8 x 59 cm 
(15.6 x 23.2 in). Papier: 50 x 62,5 cm (19.6 x 24.6 in). 
Mit einer persönlichen Widmung von J. Peter Moore 
„Bonne Annee Nueva 74“.  
Mit einer Fotobestätigung vom 30. August 1995  
von J. Peter Moore. 

Aufrufzeit: 11.12.2021 – ca. 18.49 h ± 20 Min. 

€ 30.000 – 40.000 
$ 34,500 – 46,000 
 

l IteR atUR 

 · Sammlung Scharfenstein. 

476 
SalvadoR dalí 
1904 Figueras - 1989 Figueras 

Sans titre (Personnage dans un 
paysage agreste fleuri). 1972. 

Gouache und Tusche. 
Archiv-Nummer D 962.
Mit einer schriftlichen Bestätigung von  
Robert Descharnes vom 12. Januar 1985 und 
einer Fotoexpertise von J. Peter Moore vom  
25. August 1993. Auf dickem Aquarellbütten. 
56,5 x 26,5 cm (22.2 x 10.4 in), blattgroß. 

Aufrufzeit: 11.12.2021 – ca. 18.50 h ± 20 Min. 

€ 20.000 – 30.000 
$ 23,000 – 34,500 
 

aUSStellUNg 

 · Salvador Dalí. Aquarelle, Gouachen, 
Zeichnungen, Grafik, Städtische Galerie im 
Fruchtkasten des Klosters Ochsenhausen, 
16.7.-3.10.2000, o. S. (mit Abb.). 

l IteR atUR 

 · Salvador Dalí, Galerie Rackey (Hrsg.),  
Bad Honnef, o. J., o. S. (Abb.). 

• Phantom und Gespenst sind Grund-
bestandteile der Ikonografie Dalís

• Das Figürliche und Feste erwächst  
aus dem Flüssigen, das eine besondere 
Bedeutung für den Künstler hatte

• Dalí ist einer der wichtigsten Künstler  
des Surrealismus

• Anlässlich des 500. Geburtstags von Albrecht Dürer entsteht  
dieses Mappenwerk

• Die mit Gold überarbeitet Radierung bezeugt Dalís künstlerische  
Vielfalt und Raffinesse

• Mit einer Widmung von John Peter Moore, dem persönlichen  
Assistenten von Dalí
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V E R S T E I G E R U N G S B E D I N G U N G E N Stand Oktober 2021

1. Allgemeines

1.1 Die Ketterer Kunst GmbH & Co. KG mit Sitz in München (im 
folgenden „Versteigerer“) versteigert grundsätzlich als Kom-
missionär im eigenen Namen und für Rechnung der Ein lieferer (im 
folgenden „Kommittenten“), die unbenannt bleiben. Im Eigen tum 
des Versteigerers befindliche Gegenstände (Eigenware) werden im 
eigenen Namen und für eigene Rech nung versteigert. Auch für die 
Versteigerung dieser Eigenware gelten diese Versteigerungsbedin-
gungen, insbesondere ist auch hierfür das Auf geld (unten Ziff. 5) 
zu entrichten.

1.2 Die Versteigerung wird durch eine natürliche Person, die im 
Besitz einer Versteigerungserlaubnis ist, durchgeführt; die Bestim-
mung dieser Person obliegt dem Versteigerer. Der Versteigerer 
bzw. der Auktionator ist berechtigt geeignete Vertreter gemäß § 47 
GewO einzusetzen, die die Auktion durchführen. Ansprüche aus 
der Versteigerung und im Zusammenhang mit dieser bestehen nur 
gegenüber dem Versteigerer.

1.3 Der Versteigerer behält sich vor, Katalognummern zu ver binden, 
zu trennen, in einer anderen als der im Katalog vorge sehenen 
Reihenfolge aufzurufen oder zurückzuziehen.

1.4 Sämtliche zur Versteigerung kommenden Objekte können vor 
der Versteigerung beim Versteigerer besichtigt werden. Dies gilt auch 
bei der Teilnahme an Auktionen, bei denen der Bieter zusätzlich 
per Internet mitbieten kann (so genannten Live-Auktionen). Ort 
und Zeit kann der jeweiligen Ankündigung im Internetauftritt des 
Versteigerers entnommen werden. Ist dem Bieter (insbesondere 
dem Bieter in einer Live-Auktion) die Besichtigung zeitlich nicht 
(mehr) möglich, da beispielsweise die Auktion bereits begonnen hat, 
so verzichtet er mit dem Bietvorgang auf sein Besichtigungsrecht. 

1.5 Gemäß Geldwäschegesetz (GwG) ist der Versteigerer verpflich-
tet, den Erwerber bzw. den an einem Erwerb Inte ressierten sowie 
ggf. einen für diese auftretenden Vertreter und den „wirtschaftlich 
Berechtigten“ i.S.v. § 3 GwG zum Zwecke der Auftragsdurchführung 
zu identifizieren sowie die erhobenen Angaben und eingeholten 
Informationen aufzuzeichnen und aufzubewahren. Der Erwerber 
ist hierbei zur Mitwirkung verpflichtet, insbesondere zur Vorlage 
der erforderlichen Legitimationspapiere, insbesondere anhand 
eines inländischen oder nach ausländerrechtlichen Bestimmungen 
anerkannten oder zugelassenen Passes, Personalausweises oder 
Pass- oder Ausweisersatzes. Der Versteigerer ist berechtigt, sich 
hiervon eine Kopie unter Beachtung der datenschutzrechtlichen 
Bestimmungen zu fertigen. Bei juristischen Personen oder 
Personengesellschaf ten ist der Auszug aus dem Handels- oder 
Genossenschaftsregister oder einem vergleichbaren amtlichen 
Register oder Verzeichnis anzufordern. Der Erwerber versichert, 
dass die von ihm zu diesem Zweck vorgelegten Legitimations-
papiere und erteilten Auskünfte zutreffend sind und er, bzw. der 
von ihm Vertretene „wirtschaftlich Berechtigter“ nach § 3 GwG ist.

2. Aufruf / Versteigerungsablauf / Zuschlag

2.1 Der Aufruf erfolgt in der Regel zum unteren Schätzpreis, in Aus-
nahmefällen auch darunter. Gesteigert wird nach Ermes sen des 
Versteigerers, im Allgemeinen in 10 %-Schritten.

2.2 Der Versteigerer kann ein Gebot ablehnen; dies gilt insbeson-
dere dann, wenn ein Bieter, der dem Versteigerer nicht bekannt ist 
oder mit dem eine Geschäftsverbindung noch nicht besteht, nicht 
spätestens bis zum Beginn der Versteigerung Sicherheit leistet. Ein 
Anspruch auf Annahme eines Gebotes besteht allerdings auch im 
Fall einer Sicherheitsleistung nicht.

2.3 Will ein Bieter Gebote im Namen eines anderen abgeben, muss 
er dies vor Versteigerungsbeginn unter Nennung von Namen und 
Anschriften des Vertretenen und unter Vorlage einer schriftlichen 
Vertretervollmacht mitteilen. Bei der Teilnahme als Telefonbieter 
oder als Bieter in einer Live-Auktion (vgl. Definition Ziffer 1.4) ist 
eine Vertretung nur möglich, wenn die Vertretervollmacht dem 
Versteigerer mindestens 24 Stunden vor Beginn der Versteigerung 
(= erster Aufruf) in Schriftform vorliegt. Anderenfalls haftet der 
Vertreter für sein Gebot, wie wenn er es in eigenem Namen abge-
geben hätte, dem Versteigerer wahlweise auf Erfüllung oder Scha-
densersatz.

2.4 Ein Gebot erlischt außer im Falle seiner Ablehnung durch den 
Versteigerer dann, wenn die Versteigerung ohne Erteilung des 
Zuschlags geschlossen wird oder wenn der Versteigerer den Ge-
genstand erneut aufruft; ein Gebot erlischt nicht durch ein nach-
folgendes unwirksames Übergebot.

2.5 Ergänzend gilt für schriftliche Gebote: Diese müssen spätestens 
am Tag der Versteigerung eingegangen sein und den Gegenstand 
unter Aufführung der Katalognummer und des gebotenen Preises, 
der sich als Zuschlagssumme ohne Aufgeld und Umsatzsteuer 
versteht, benennen; Unklarheiten oder Ungenauigkeiten gehen zu 
Lasten des Bieters.

Stimmt die Bezeichnung des Versteigerungsgegenstandes mit der 
angegebenen Katalognummer nicht überein, ist die Katalognum-
mer für den Inhalt des Gebotes maßgebend. Der Verstei gerer ist 

nicht verpflichtet, den Bieter von der Nichtberücksichti gung seines 
Gebotes in Kenntnis zu setzen. Jedes Gebot wird vom Versteigerer 
nur mit dem Betrag in Anspruch genommen, der erforderlich ist, 
um andere Gebote zu überbieten.

2.6 Der Zuschlag wird erteilt, wenn nach dreimaligem Aufruf eines 
Gebotes kein Übergebot abgegeben wird. Unbeschadet der Mög-
lichkeit, den Zuschlag zu verweigern, kann der Verstei gerer unter 
Vorbehalt zuschlagen; das gilt insbesondere dann, wenn der vom 
Kommittenten genannte Mindestzuschlagspreis nicht erreicht ist. 
In diesem Fall erlischt das Gebot mit Ablauf von 4 Wochen ab dem 
Tag des Zuschlags, es sei denn, der Ver steigerer hat dem Bieter 
innerhalb dieser Frist die vorbehaltlose Annahme des Gebotes 
mitgeteilt.

2.7 Geben mehrere Bieter gleich hohe Gebote ab, kann der Ver-
steigerer nach freiem Ermessen einem Bieter den Zuschlag erteilen 
oder durch Los über den Zuschlag entscheiden. Hat der Versteige-
rer ein höheres Gebot übersehen oder besteht sonst Zweifel über 
den Zuschlag, kann er bis zum Abschluss der Auktion nach seiner 
Wahl den Zuschlag zugunsten eines bestimmten Bieters wieder-
holen oder den Gegenstand erneut ausbieten; in diesen Fällen wird 
ein vorangegangener Zuschlag unwirksam.

2.8 Der Zuschlag verpflichtet zur Abnahme und Zahlung.

3. Besondere Bedingungen für schriftliche Angebote, Telefon
bieter, Angebote in Textform und über das Internet, Teilnahme 
an LiveAuktionen, Nachverkauf

3.1 Der Versteigerer ist darum bemüht, schriftliche Angebote, 
Angebote in Textform, übers Internet oder fernmündliche Ange-
bote, die erst am Tag der Versteigerung bei ihm eingehen und der 
Anbietende in der Versteigerung nicht anwesend ist, zu berück-
sichtigen. Der Anbietende kann jedoch keinerlei An sprüche daraus 
herleiten, wenn der Versteigerer diese Angebote in der Versteige-
rung nicht mehr berücksichtigt, gleich aus welchem Grund.

3.2 Sämtliche Angebote in Abwesenheit nach vorausgegange ner 
Ziffer, auch 24 Stunden vor Beginn der Versteigerung wer den recht-
lich grundsätzlich gleich behandelt wie Angebote aus dem Verstei-
gerungssaal. Der Versteigerer übernimmt jedoch hierfür keinerlei 
Haftung.

3.3 Es ist grundsätzlich nach allgemeinem Stand der Technik nicht 
möglich, Soft- und Hardware vollständig fehlerfrei zu entwickeln 
und zu unterhalten. Ebenso ist es nicht möglich Störungen und 
Beeinträchtigungen im Internet und Telefonverkehr zu 100 % aus-
zuschließen. Demzufolge kann der Versteigerer keine Haftung und 
Gewähr für die dauernde und störungsfreie Verfügbarkeit und 
Nutzung der Websites, der Internet- und der Telefonverbindung 
übernehmen, vorausgesetzt dass er diese Störung nicht selbst zu 
vertreten hat. Maßgeblich ist der Haftungsmaßstab nach Ziffer 10 
dieser Bedingungen. Der Anbieter übernimmt daher unter diesen 
Voraussetzungen auch keine Haftung dafür, dass aufgrund vorbe-
zeichneter Störung ggfls. keine oder nur unvollständige, bzw. ver-
spätete Gebote abgegeben werden können, die ohne Störung zu 
einem Vertragsabschluss geführt hätten. Der Anbieter übernimmt 
demgemäß auch keine Kosten des Bieters, die ihm aufgrund dieser 
Störung entstanden sind. Der Versteigerer wird während der Ver-
steigerung die ihm vertretbaren Anstrengungen unternehmen, 
den Telefonbieter unter der von ihm angegebenen Telefonnummer 
zu erreichen und ihm damit die Möglichkeit des telefonischen 
Gebots zu geben. Der Ver steigerer ist jedoch nicht verantwortlich 
dafür, dass er den Telefonbieter unter der von ihm angegebenen 
Nummer nicht erreicht, oder Störungen in der Verbindung auftreten. 

3.4 Es wird ausdrücklich darauf hingewiesen, dass Telefongesprä-
che mit dem Telefonbieter während der Auktion zu Dokumenta-
tions- und Beweiszwecken aufgezeichnet werden können und 
ausschließlich zur Abwicklung des Auftrages bzw. zur Entgegen-
nahme von Angeboten, auch wenn sie nicht zum Abschluss des 
Auftrages führen, verwendet werden können.

Sollte der Telefonbieter damit nicht einverstanden sein, so hat er 
spätestens zu Beginn des Telefonats den/die Mitarbeiter/-in darauf 
hinzuweisen.

Der Telefonbieter wird über diese in Ziffer 3.4 aufgeführten Moda-
litäten zusätzlich rechtzeitig vor Stattfinden der Versteige rung in 
Schrift- oder Textform, ebenso zu Beginn des Telefonats aufgeklärt.

3.5 Beim Einsatz eines Währungs(um)rechners (beispielsweise bei 
der Live-Auktion) wird keine Haftung für die Richtigkeit der Wäh-
rungsumrechnung gegeben. Im Zweifel ist immer der je weilige 
Gebotspreis in EURO maßgeblich.

3.6 Der Bieter in der Live Auktion verpflichtet sich, sämtliche Zu-
gangsdaten zu seinem Benutzerkonto geheim zu halten und hin-
reichend vor dem Zugriff durch Dritte zu sichern. Dritte Personen 
sind sämtliche Personen mit Ausnahme des Bieters selbst. Der 
Versteigerer ist unverzüglich zu informieren, wenn der Bieter Kennt-
nis davon erlangt, dass Dritte die Zugangsdaten des Bieters miss-
braucht haben. Der Bieter haftet für sämtliche Aktivitäten, die unter 
Verwendung seines Benutzerkontos durch Dritte vorgenommen 

werden, wie wenn er diese Aktivität selbst vorgenommen hätte. 

3.7 Angebote nach der Versteigerung, der so genannte Nachverkauf, 
sind möglich. Sie gelten, soweit der Einlieferer dies mit dem Ver-
steigerer vereinbart hat, als Angebote zum Abschluss eines Kauf-
vertrages im Nachverkauf. Ein Vertrag kommt erst zustande, wenn 
der Versteigerer dieses Angebot annimmt. Die Bestimmungen 
dieser Versteigerungsbedingungen gelten entsprechend, sofern es 
sich nicht aus schließlich um Bestimmungen handelt, die den 
auktions spezi fischen Ablauf innerhalb einer Versteigerung betreffen.

4. Gefahrenübergang / Kosten der Übergabe und Ver sen dung

4.1 Mit Erteilung des Zuschlags geht die Gefahr, insbesondere die 
Gefahr des zufälligen Untergangs und der zufälligen Verschlech-
terung des Versteigerungsgegenstandes auf den Käufer über, der 
auch die Lasten trägt.

4.2 Die Kosten der Übergabe, der Abnahme und der Versendung 
nach einem anderen Ort als dem Erfüllungsort trägt der Käufer, 
wobei der Versteigerer nach eigenem Ermessen Versandart und 
Versandmittel bestimmt.

4.3 Ab dem Zuschlag lagert der Versteigerungsgegenstand auf 
Rechnung und Gefahr des Käufers beim Versteigerer, der berech-
tigt, aber nicht verpflichtet ist, eine Versicherung abzuschließen 
oder sonstige wertsichernde Maßnahmen zu treffen. Er ist jeder-
zeit berechtigt, den Gegenstand bei einem Dritten für Rechnung 
des Käufers einzulagern; lagert der Gegenstand beim Versteigerer, 
kann dieser Zahlung eines üblichen Lagerentgelts (zzgl. Bearbei-
tungskosten) verlangen.

5. Kaufpreis / Fälligkeit / Abgaben

5.1 Der Kaufpreis ist mit dem Zuschlag (beim Nachverkauf, vgl. 
Ziffer 3.7, mit der Annahme des Angebots durch den Versteigerer) 
fällig. Während oder unmittelbar nach der Auktion ausgestellte 
Rechnungen bedürfen der Nachprüfung; Irrtum vorbehalten.

5.2 Zahlungen des Käufers sind grundsätzlich nur durch Über-
weisung an den Versteigerer auf das von ihm angegebene Konto 
zu leisten. Die Erfüllungswirkung der Zahlung tritt erst mit endgül-
tiger Gutschrift auf dem Konto des Versteigerers ein. 

Alle Kosten und Gebühren der Überweisung (inkl. der dem Verstei-
gerer abgezogenen Bankspesen) gehen zu Lasten des Käufers. 

5.3 Es wird, je nach Vorgabe des Einlieferers, differenz- oder regel-
besteuert verkauft. Die Besteuerungsart kann vor dem Kauf erfragt 
werden.

5.4. Käuferaufgeld

5.4.1 Gegenstände ohne besondere Kennzeichnung im Katalog 
unterliegen der Differenzbesteuerung. 

Bei der Differenzbesteuerung wird pro Einzelobjekt ein Aufgeld 
wie folgt erhoben: 

– Zuschlagspreis bis 500.000 €: hieraus Aufgeld 32 %.

– Auf den Teil des Zuschlagspreises, der 500.000 € übersteigt, 
wird ein Aufgeld von 27 % berechnet und zu dem Aufgeld, das 
bis zu dem Teil des Zuschlagspreises bis 500.000 € anfällt, hin-
zuaddiert.

– Auf den Teil des Zuschlagspreises, der 2.500.000 Euro übersteigt, 
wird ein Aufgeld von 22 % berechnet und zu dem Aufgeld, das 
bis zum dem Teil des Zuschlagspreises bis 500.000 Euro nd dem 
Aufgeld, das zusätzlich bis 2.500.000 Euro anfällt, hinzuaddiert.

In dem Kaufpreis ist jeweils die Umsatzsteuer von derzeit 19 % 
enthalten.

Für Originalkunstwerke und Fotographien wird zur Abgeltung des 
gemäß §26 UrhG anfallenden Folgerechts eine Umlage i.H.v. 2,4 % 
inkl. Ust. erhoben.

5.4.2 Gegenstände, die im Katalog mit „N“ gekennzeichnet sind, 
wurden zum Verkauf in die EU eingeführt. Diese werden differenz-
besteuert angeboten. Bei diesen wird zusätzlich zum Aufgeld die 
vom Versteigerer verauslagte Einfuhrumsatzsteuer in Höhe von 
derzeit 7 % der Rechnungssumme erhoben. Für Originalkunstwerke 
und Fotographien wird zur Abgeltung des gemäß §26 UrhG anfal-
lenden Folgerechts eine Umlage i.H.v. 2,4% erhoben.

5.4.3 Bei im Katalog mit „R“ gekennzeichneten Gegenstände wird 
Regelbesteuerung vorgenommen. Demgemäß besteht der Kauf-
preis aus Zuschlagspreis und einem Aufgeld pro Einzelobjekt, das 
wie folgt erhoben wird:  

– Zuschlagspreis bis 500.000 €: hieraus Aufgeld 25 %.

– Auf den Teil des Zuschlagspreises, der 500.000 € übersteigt, wird 
ein Aufgeld von 20 % erhoben und zu dem Aufgeld, das bis zu 
dem Teil des Zuschlagspreises bis 500.000€ anfällt, hinzuaddiert.

– Auf den Teil des Zuschlagspreises, der 2.500.000 Euro übersteigt, 
wird ein Aufgeld von 15 % berechnet und zu dem Aufgeld, das bis 
zum dem Teil des Zuschlagspreises bis 500.000 Euro und dem 
Aufgeld, das zusätzlich bis 2.500.000 Euro anfällt, hinzuaddiert.

– Auf die Summe von Zuschlag und Aufgeld wird die gesetzliche 
Umsatzsteuer, derzeit 19 %, erhoben. Als Ausnahme hiervon wird 
bei gedruckten Büchern der ermäßigte Umsatzsteuersatz von 
derzeit 7 % hinzugerechnet.

Für Originalkunstwerke und Fotographien wird zur Abgeltung des 
gemäß §26 UrhG anfallenden Folgerechts eine Umlage i.H.v. 2 % 
zzgl. 19 % Ust. erhoben.

Für Unternehmer, die zum Vorsteuerabzug berechtigt sind, kann 
die Regelbesteuerung angewendet werden.  

5.5 Ausfuhrlieferungen in EU-Länder sind bei Vorlage der VAT-
Nummer von der Umsatzsteuer befreit. Ausfuhrlieferungen in 
Drittländer (außerhalb der EU) sind von der Mehrwertsteuer be-
freit; werden die ersteigerten Gegenstände vom Käufer ausgeführt, 
wird diesem die Umsatzsteuer erstattet, sobald dem Versteigerer 
der Ausfuhrnachweis vorliegt.

6. Vorkasse, Eigentumsvorbehalt

6.1 Der Versteigerer ist nicht verpflichtet, den Ver stei ge rungs -
gegenstand vor Bezahlung aller vom Käufer geschuldeten Be träge 
herauszugeben.

6.2 Das Eigentum am Kaufgegenstand geht erst mit vollständiger 
Bezahlung des geschuldeten Rechnungsbetrags auf den Käufer 
über. Falls der Käufer den Kaufgegenstand zu einem Zeitpunkt 
bereits weiterveräußert hat, zu dem er den Rechnungs betrag des 
Versteigerers noch nicht oder nicht vollständig bezahlt hat, tritt 
der Käufer sämtliche Forderungen aus diesem Weiterverkauf bis 
zur Höhe des noch offenen Rechnungsbetrages an den Versteige-
rer ab. Der Versteigerer nimmt diese Abtretung an.

6.3 Ist der Käufer eine juristische Person des öffentlichen Rechts, 
ein öffentlich-rechtliches Sondervermögen oder ein Unternehmer, 
der bei Abschluss des Kaufvertrages in Ausübung seiner gewerb-
lichen oder selbständigen beruflichen Tätigkeit handelt, bleibt der 
Eigentumsvorbehalt auch bestehen für Forderungen des Verstei-
gerers gegen den Käufer aus der laufenden Geschäftsbeziehung 
und weiteren Versteigerungsgegenständen bis zum Ausgleich von 
im Zusammenhang mit dem Kauf zustehenden Forderungen.

7. Aufrechnungs und Zurückbehaltungsrecht

7.1 Der Käufer kann gegenüber dem Versteigerer nur mit unbestrit-
tenen oder rechtskräftig festgestellten Forderungen aufrechnen.

7.2 Zurückbehaltungsrechte des Käufers sind ausgeschlossen. 
Zurückbehaltungsrechte des Käufers, der nicht Unternehmer i.S.d. 
§ 14 BGB ist, sind nur dann ausgeschlossen, soweit sie nicht auf 
demselben Vertragsverhältnis beruhen.

8. Zahlungsverzug, Rücktritt, Ersatzansprüche des Versteigerers

8.1 Befindet sich der Käufer mit einer Zahlung in Verzug, kann der 
Versteigerer unbeschadet weitergehender Ansprüche Verzugszinsen 
in Höhe des banküblichen Zinssatzes für offene Kontokorrentkre-
dite verlangen, mindestens jedoch in Höhe des jeweiligen gesetz-
lichen Verzugszins nach §§ 288, 247 BGB. Mit dem Eintritt des Ver-
zugs werden sämtliche Forderungen des Versteigerers sofort fällig.

8.2 Verlangt der Versteigerer wegen der verspäteten Zahlung 
Schadensersatz statt der Leistung und wird der Gegenstand noch-
mals versteigert, so haftet der ursprüngliche Käufer, dessen Rech-
te aus dem vorangegangenen Zuschlag erlöschen, auf den dadurch 
entstandenen Schaden, wie z.B. Lagerhaltungskosten, Ausfall und 
entgangenen Gewinn. Er hat auf einen eventuellen Mehrerlös, der 
auf der nochmaligen Versteigerung erzielt wird, keinen Anspruch 
und wird auch zu einem weiteren Gebot nicht zugelassen.

8.3 Der Käufer hat seine Erwerbung unverzüglich, spätestens 1 
Monat nach Zuschlag, beim Versteigerer abzuholen. Gerät er mit 
dieser Verpflichtung in Verzug und erfolgt eine Abholung trotz 
erfolgloser Fristsetzung nicht, oder verweigert der Käufer ernsthaft 
und endgültig die Abholung, kann der Versteigerer vom Kaufvertrag 
zurücktreten und Schadensersatz verlangen mit der Maßgabe, dass 
er den Gegenstand nochmals versteigern und seinen Schaden in 
derselben Weise wie bei Zahlungsverzug des Käufers geltend ma-
chen kann, ohne dass dem Käufer ein Mehrerlös aus der erneuten 
Versteigerung zu steht. Darüber hinaus schuldet der Käufer im 
Verzug auch angemessenen Ersatz aller durch den Verzug beding-
ter Beitreibungskosten.

8.4 Der Versteigerer ist berechtigt vom Vertrag zurücktreten, wenn 
sich nach Vertragsschluss herausstellt, dass er aufgrund einer 
gesetzlichen Bestimmung oder behördlichen Anweisung zur Durch-
führung des Vertrages nicht berechtigt ist bzw. war oder ein wich-
tiger Grund besteht, der die Durchführung des Vertrages für den 
Versteigerer auch unter Berücksichtigung der berechtigten Belange 
des Käufers unzumutbar werden lässt. Ein solcher wichtiger Grund 
liegt insbesondere vor bei Anhaltspunkten für das Vorliegen von 
Tatbeständen nach den §§ 1 Abs. 1 oder 2 des Geschäfts i.S.d. Geld-
wäschegesetzes (GwG) oder bei fehlender, unrichtiger oder unvoll-
ständiger Offenlegung von Identität und wirtschaftlichen Hinter-
gründen des Geschäfts i.S.d. Geldwäschegesetzes (GwG) sowie 

unzureichender Mitwirkung bei der Erfüllung der aus dem Geld-
wäschegesetz (GwG) folgenden Pflichten, unabhängig ob durch 
den Käufer oder den Einlieferer. Der Versteigerer wird sich ohne 
schuldhaftes Zögern um Klärung bemühen, sobald er von den zum 
Rücktritt berechtigten Umständen Kenntnis erlangt.

9. Gewährleistung

9.1 Sämtliche zur Versteigerung gelangenden Gegenstände können 
vor der Versteigerung besichtigt und geprüft werden. Sie sind 
gebraucht und werden ohne Haftung des Versteigerers für Sach-
mängel und unter Ausschluss jeglicher Gewährleistung zugeschla-
gen. Der Versteigerer verpflichtet sich jedoch gegenüber dem 
Käufer bei Sachmängeln, welche den Wert oder die Tauglichkeit 
des Objekts aufheben oder nicht unerheblich mindern und die der 
Käufer ihm gegenüber innerhalb von 12 Monaten nach Zuschlag 
geltend macht, seine daraus resultierenden Ansprüche gegenüber 
dem Einlieferer abzutreten, bzw., sollte der Käufer das Angebot 
auf Abtretung nicht annehmen, selbst gegenüber dem Einlieferer 
geltend zu machen. Im Falle erfolgreicher Inanspruchnahme des 
Einlieferers durch den Versteigerer, kehrt der Versteigerer dem 
Käufer den daraus erzielten Betrag bis ausschließlich zur Höhe des 
Zuschlagspreises Zug um Zug gegen Rückgabe des Gegenstandes 
aus. Zur Rückgabe des Gegenstandes ist der Käufer gegenüber dem 
Versteigerer dann nicht verpflichtet, wenn der Versteigerer selbst 
im Rahmen der Geltendmachung der Ansprüche gegenüber dem 
Einlieferer, oder einem sonstigen Berechtigten nicht zur Rückgabe 
des Gegenstandes verpflichtet ist. Diese Rechte (Abtretung oder 
Inanspruchnahme des Einlieferers und Auskehrung des Erlöses) 
stehen dem Käufer nur zu, soweit er die Rechnung des Versteigerers 
vollständig bezahlt hat. Zur Wirksamkeit der Geltendmachung 
eines Sachmangels gegenüber dem Versteigerer ist seitens des 
Käufers die Vorlage eines Gutachtens eines anerkannten Sachver-
ständigen (oder des Erstellers des Werkverzeichnisses, der Erklä-
rung des Künstlers selbst oder der Stiftung des Künstlers) erfor-
derlich, welches den Mangel nachweist. Der Käufer bleibt zur 
Entrichtung des Aufgeldes als Dienstleistungsentgelt verpflichtet. 

Die gebrauchten Sachen werden in einer öffentlichen Verstei ge-
rung verkauft, an der der Bieter/Käufer persönlich teilneh men kann. 
Die Regelungen über den Verbrauchsgüterverkauf finden nach § 
474 Abs. 1 Satz 2 BGB keine Anwendung.

9.2 Die nach bestem Wissen und Gewissen erfolgten Kata log-
beschreibungen und -abbildungen, sowie Darstellungen in sons-
tigen Medien des Versteigerers (Internet, sonstige Bewerbungen 
u.a.) begründen keine Garantie und sind keine vertraglich verein-
barten Beschaffenheiten i.S.d. § 434 BGB, sondern dienen lediglich 
der Information des Bieters/Käufers, es sei denn, eine Garantie 
wird vom Versteigerer für die entsprechende Beschaffenheit bzw. 
Eigenschaft ausdrücklich und schriftlich übernommen. Dies gilt 
auch für Expertisen. Die im Katalog und Beschreibungen in sons-
tigen Medien (Internet, sonstige Bewerbungen u.a.) des Versteige-
rers angegebenen Schätzpreise dienen - ohne Gewähr für die Richtig-
keit - lediglich als Anhaltspunkt für den Verkehrswert der zu ver-
steigernden Gegenstände. Die Tatsache der Begutachtung durch 
den Versteigerer als solche stellt keine Beschaffenheit bzw. Eigen-
schaft des Kaufgegenstands dar. 

9.3 In manchen Auktionen (insbesondere bei zusätzlichen Live-
Auktionen) können Video- oder Digitalabbildungen der Kunstob-
jekte erfolgen. Hierbei können Fehler bei der Darstellung in Größe, 
Qualität, Farbgebung u.ä. alleine durch die Bild wiedergabe entste-
hen. Hierfür kann der Versteigerer keine Ge währ und keine Haftung 
übernehmen. Ziffer 10 gilt entsprechend.

10. Haftung

Schadensersatzansprüche des Käufers gegen den Versteigerer, 
seine gesetzlichen Vertreter, Arbeitnehmer, Erfüllungs- oder Ver-
richtungsgehilfen sind - gleich aus welchem Rechtsgrund und auch 
im Fall des Rücktritts des Versteigerers nach Ziff. 8.4 - ausgeschlos-
sen. Dies gilt nicht für Schäden, die auf einem vorsätzlichen oder 
grob fahrlässigen Verhalten des Versteigerers, seiner gesetzlichen 
Vertreter oder seiner Erfüllungsgehilfen beruhen. Ebenfalls gilt der 
Haftungsausschluss nicht bei der Übernahme einer Garantie oder 
der fahrlässigen Verletzung vertragswesentlicher Pflichten, jedoch 
in letzterem Fall der Höhe nach beschränkt auf die bei Vertrags-
schluss vorhersehbaren und vertragstypischen Schäden. Die Haf-
tung des Versteigerers für Schäden aus der Verletzung des Lebens, 
des Körpers oder der Gesundheit bleibt unberührt. 

11. Datenschutz

Auf die jeweils gültigen Datenschutzbestimmungen des Verstei-
gerers wird ausdrücklich hingewiesen. Sie finden sich sowohl im 
jeweiligen Auktionskatalog veröffentlicht, als auch als Aushang im 
Auktionssaal und im Internet veröffentlicht unter www.ketterer-
kunst.de/datenschutz/index.php. Sie sind Vertragsbestandteil und 
Grundlage jedes geschäftlichen Kontaktes, auch in der Anbahnungs-
phase.

12. Schlussbestimmungen

12.1 Fernmündliche Auskünfte des Versteigerers während oder 
unmittelbar nach der Auktion über die Versteigerung be treffende 
Vorgänge - insbesondere Zuschläge und Zu schlags  preise - sind nur 
verbindlich, wenn sie schriftlich bestätigt werden.

12.2 Mündliche Nebenabreden bedürfen zu ihrer Wirksamkeit der 
Schriftform. Gleiches gilt für die Aufhebung des Schriftformerfor-
dernisses.

12.3 Im Geschäftsverkehr mit Kaufleuten, mit juristischen Personen 
des öffentlichen Rechts und mit öffentlichem-rechtlichem Sonder-
vermögen wird zusätzlich vereinbart, dass Erfül lungsort und Gerichts-
stand München ist. München ist ferner stets dann Gerichts stand, 
wenn der Käufer keinen allgemeinen Gerichtsstand im Inland hat.

12.4 Für die Rechtsbeziehungen zwischen dem Versteigerer und 
dem Bieter/Käufer gilt das Recht der Bundesrepublik Deutschland 
unter Ausschluss des UN-Kaufrechts.

12.5 Sollten eine oder mehrere Bestimmungen dieser Versteige-
rungsbedingungen unwirksam sein oder werden, bleibt die Gül-
tigkeit der übrigen Bestimmungen davon unberührt. Es gilt § 306 
Abs. 2 BGB.

12.6 Diese Versteigerungsbedingungen enthalten eine deutsche 
und eine englische Fassung. Maßgebend ist stets die deutsche 
Fassung, wobei es für Bedeutung und Auslegung der in diesen 
Versteigerungsbedingungen verwendeten Begriffe ausschließlich 
auf deutsches Recht ankommt.
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Anwendungsbereich:

Nachfolgende Regelungen zum Datenschutz erläutern den Umgang 
mit Ihren personenbezogenen Daten und deren Verarbeitung für 
unsere Dienstleistungen, die wir Ihnen einerseits von uns anbieten, 
wenn Sie Kontakt mit uns aufnehmen und die Sie uns andererseits 
bei der Anmeldung mitteilen, wenn Sie unsere weiteren Leistungen 
in Anspruch nehmen.

Verantwortliche Stelle:

Verantwortliche Stelle im Sinne der DSGVO* und sonstigen daten-
schutzrelevanten Vorschriften ist:

Ketterer Kunst GmbH & Co. KG 
Joseph-Wild-Str. 18, D-81829 München 

Sie erreichen uns postalisch unter der obigen Anschrift, oder
telefonisch unter: +49 89 55 244-0
per Fax unter: +49 89 55 244-166
per E-Mail unter: infomuenchen@kettererkunst.de

Begriffsbestimmungen nach der DSGVO für Sie transparent erläutert:

Personenbezogene Daten

Personenbezogene Daten sind alle Informationen, die sich auf eine 
iden tifizierte oder identifizierbare natürliche Person (im Folgenden 
„betroffene Person“) beziehen. Als identifizierbar wird eine natür-
liche Person angesehen, die direkt oder indirekt, insbesondere 
mittels Zuordnung zu einer Kennung wie einem Namen, zu einer 
Kennnummer, zu Standortdaten, zu einer Online-Kennung oder zu 
einem oder mehreren besonderen Merkmalen, die Ausdruck der 
physischen, physiologischen, genetischen, psychischen, wirtschaft-
lichen, kulturellen oder sozialen Identität dieser natürlichen Person 
sind, identifiziert werden kann.

Verarbeitung Ihrer personenbezogenen Daten

Verarbeitung ist jeder mit oder ohne Hilfe automatisierter Verfah-
ren ausgeführte Vorgang oder jede solche Vorgangsreihe im Zu-
sammenhang mit personenbezogenen Daten wie das Erheben, das 
Erfassen, die Organisation, das Ordnen, die Speicherung, die An-
passung oder Verän derung, das Auslesen, das Abfragen, die Ver-
wendung, die Offenlegung durch Übermittlung, Verbreitung oder 
eine andere Form der Bereitstellung, den Abgleich oder die Ver-
knüpfung, die Einschränkung, das Löschen oder die Vernichtung.

Einwilligung

Einwilligung ist jede von der betroffenen Person freiwillig für den 
bestimmten Fall in informierter Weise und unmissverständlich 
abgegebene Willensbekundung in Form einer Erklärung oder einer 
sonstigen eindeutigen bestätigenden Handlung, mit der die be-
troffene Person zu verstehen gibt, dass sie mit der Verarbeitung 
der sie betreffenden personenbezogenen Daten einverstanden ist.

Diese benötigen wir von Ihnen dann zusätzlich – wobei deren 
Abgabe von Ihnen völlig freiwillig ist - für den Fall, dass wir Sie nach 
personenbezogenen Daten fragen, die entweder für die Erfüllung 
eines Vertrages oder zur Durchführung vorvertraglicher Maßnah-
men nicht erforderlich sind, oder auch die anderen Erlaubnistatbe-
stände des Art. 6 Abs. 1 Satz 1 lit c) – f) DSGVO nicht gegeben wären.

Sollte eine Einwilligung erforderlich sein, werden wir Sie gesondert 
darum bitten. Sollten Sie diese Einwilligung nicht abgeben, werden 
wir selbstverständlich solche Daten keinesfalls verarbeiten. 

Personenbezogene Daten, die Sie uns für die Erfüllung eines Ver-
trages oder zur Durchführung vorvertraglicher Maßnahmen geben, 
die hierfür erforderlich sind und die wir entsprechend dafür ver-
arbeiten, sind beispielsweise 

• Ihre Kontaktdaten wie Name, Anschrift, Telefon, Fax, E-Mail, Steuer-
 nummer u.a., und soweit für finanzielle Transaktionen erforder-
lich, Finanzinformationen, wie Kreditkarten- oder Bankdaten;

• Versand- und Rechnungsdaten, Angaben welche Versteuerungs-
art Sie wünschen (Regel- oder Differenzbesteuerung) und an-
dere Informationen, die Sie für den Erwerb, das Anbieten bzw. 
sonstiger Leis tungen unseres Hauses oder den Versand eines 
Objektes angeben;

• Transaktionsdaten auf Basis Ihrer vorbezeichneten Aktivitäten;

• weitere Informationen, um die wir Sie bitten können, um sich 
beispielsweise zu authentifizieren, falls dies für die ordnungs-
gemäße Vertragsabwicklung erforderlich ist (Beispiele: Ausweis-
kopie, Handelsregisterauszug, Rechnungskopie, Beantwortung 
von zusätzlichen Fragen, um Ihre Identität oder die Eigentums-
verhältnisse an einem von Ihnen angebotenen Objekte überprü-
fen zu können). Teilweise sind wir dazu auch gesetzlich verpflich-
tet, vgl. § 2 Abs. 1 Ziffer 16 GwG und dies bereits schon in einem 
vorvertraglichen Stadium.

Gleichzeitig sind wir im Rahmen der Vertragsabwicklung und zur 
Durchführung vertragsanbahnender Maßnahmen berechtigt, an-

dere ergänzende Informationen von Dritten einzuholen (z.B.: Wenn 
Sie Verbindlichkeiten bei uns eingehen, so sind wir generell berech-
tigt Ihre Kreditwürdigkeit im gesetzlich erlaubten Rahmen über 
eine Wirt schafts auskunftei überprüfen zu lassen. Diese Erforder-
lichkeit ist insbesondere durch die Besonderheit des Auktionshan-
dels gegeben, da Sie mit Ihrem Gebot und dem Zuschlag dem 
Vorbieter die Möglichkeit nehmen, das Kunstwerk zu erstehen. 
Damit kommt Ihrer Bonität, über die wir stets höchste Verschwie-
genheit bewahren, größte Bedeutung zu.).

Registrierung/Anmeldung/Angabe von personenbezogenen Daten 
bei Kontaktaufnahme

Sie haben die Möglichkeit, sich bei uns direkt (im Telefonat, pos-
talisch, per E-Mail oder per Fax), oder auf unseren Internetseiten 
unter Angabe von personenbezogenen Daten zu registrieren. 

So z.B. wenn Sie an Internetauktionen teilnehmen möchten oder/
und sich für bestimmte Kunstwerke, Künstler, Stilrichtungen, Epo-
chen u.a. interessieren, oder uns bspw. Kunstobjekte zum Kauf 
oder Verkauf anbieten wollen. 

Welche personenbezogenen Daten Sie dabei an uns übermitteln, 
ergibt sich aus der jeweiligen Eingabemaske, die wir für die Regis-
trierung bzw. Ihre Anfragen verwenden, oder den Angaben, um die 
wir Sie bitten, oder die Sie uns freiwillig übermitteln. Die von Ihnen 
hierfür frei willig ein- bzw. angegebenen personenbezogenen Daten 
werden ausschließlich für die interne Verwendung bei uns und für 
eigene Zwecke erhoben und gespeichert. 

Wir sind berechtigt die Weitergabe an einen oder mehrere Auftrags-
verarbeiter zu veranlassen, der die personenbezogenen Daten eben-
falls ausschließlich für eine interne Verwendung, die dem für die 
Verarbeitung Verantwortlichen zuzurechnen ist, nutzt.

Durch Ihre Interessenbekundung an bestimmten Kunstwerken, 
Künstlern, Stilrichtungen, Epochen, u.a., sei es durch Ihre oben 
beschriebene Teilnahme bei der Registrierung, sei es durch Ihr 
Interesse am Verkauf, der Einlieferung zu Auktionen, oder dem 
Ankauf, jeweils unter freiwilliger Angabe Ihrer personenbezogenen 
Daten, ist es uns gleichzeitig erlaubt, Sie über Leistungen unseres 
Hauses und Unternehmen, die auf dem Kunstmarkt in engem 
Zusammenhang mit unserem Haus stehen, zu benachrichtigen, 
sowie zu einem zielgerichteten Marketing und der Zusendung von 
Werbeangeboten auf Grundlage Ihres Profils per Telefon, Fax, 
postalisch oder E-Mail. Wünschen Sie dabei einen speziellen Be-
nachrichtigungsweg, so werden wir uns gerne nach Ihren Wün-
schen richten, wenn Sie uns diese mitteilen. Stets werden wir 
aufgrund Ihrer vorbezeichneten Interessen, auch Ihren Teilnahmen 
an Auktionen, nach Art. 6 Abs. 1 lit (f) DSGVO abwägen, ob und 
wenn ja, mit welcher Art von Werbung wir an Sie herantreten 
dürfen (bspw.: Zusendung von Auktionskatalogen, Information 
über Sonderveranstaltungen, Hinweise zu zukünftigen oder ver-
gangenen Auktionen, etc.).

Sie sind jederzeit berechtigt, dieser Kontaktaufnahme mit Ihnen 
gem. Art. 21 DSGVO zu widersprechen (siehe nachfolgend unter: 
„Ihre Rechte bei der Verarbeitung Ihrer personenbezogenen Daten“).

LiveAuktionen

In sogenannten Live-Auktionen sind eine oder mehrere Kameras 
oder sonstige Bild- und Tonaufzeichnungsgeräte auf den Auktio-
nator und die jeweiligen zur Versteigerung kommenden Kunstwer-
ke gerichtet. Diese Daten sind zeitgleich über das Internet grds. für 
jedermann, der dieses Medium in Anspruch nimmt, zu empfangen. 
Ketterer Kunst trifft die bestmöglichsten Sorgfaltsmaßnahmen, 
dass hierbei keine Personen im Saal, die nicht konkret von Ketterer 
Kunst für den Ablauf der Auktion mit deren Einwilligung dazu 
bestimmt sind, abgebildet werden. Ketterer Kunst kann jedoch 
keine Verantwortung dafür übernehmen, dass Personen im Auk-
tionssaal sich aktiv in das jeweilige Bild einbringen, in dem sie bspw. 
bewusst oder unbewusst ganz oder teilweise vor die jeweilige 
Kamera treten, oder sich durch das Bild bewegen. Für diesen Fall 
sind die jeweiligen davon betroffenen Personen durch ihre Teil-
nahme an bzw. ihrem Besuch an der öffentlichen Versteigerung 
mit der Verarbeitung ihrer personenbezogenen Daten in Form der 
Abbildung ihrer Person im Rahmen des Zwecks der Live-Auktion 
(Übertragung der Auktion mittels Bild und Ton) einverstanden.

Ihre Rechte bei der Verarbeitung Ihrer personenbezogenen Daten

Gemäß den Vorschriften der DSGVO stehen Ihnen insbesondere 
folgende Rechte zu:

• Recht auf unentgeltliche Auskunft über die zu Ihrer Person ge-
speicherten personenbezogenen Daten, das Recht eine Kopie 
dieser Auskunft zu erhalten, sowie die weiteren damit in Zusam-
menhang stehenden Rechte nach Art. 15 DSGVO.

• Recht auf unverzügliche Berichtigung nach Art. 16 DSGVO Sie 
betreffender unrichtiger personenbezogener Daten, ggfls. die 
Vervollständigung unvollständiger personenbezogener Daten 
- auch mittels einer ergänzenden Erklärung - zu verlangen.

• Recht auf unverzügliche Löschung („Recht auf Vergessenwer-
den“) der Sie betreffenden personenbezogenen Daten, sofern 
einer der in Art. 17 DSGVO aufgeführten Gründe zutrifft und 
soweit die Verarbeitung nicht erforderlich ist.

• Recht auf Einschränkung der Verarbeitung, wenn eine der Vor-
aussetzungen in Art. 18 Abs. 1 DSGVO gegeben ist.

• Recht auf Datenübertragbarkeit, wenn die Voraussetzungen in 
Art. 20 DSGVO gegeben sind. 

• Recht auf jederzeitigen Widerspruch nach Art. 21 DSGVO aus 
Gründen, die sich aus Ihrer besonderen Situation ergeben, gegen 
die Verarbeitung Sie betreffender personenbezogener Daten, 
die aufgrund von Art. 6 Abs. 1 lit e) oder f) DSGVO erfolgt. Dies 
gilt auch für ein auf diese Bestimmungen gestütztes Profiling.

Beruht die Verarbeitung Ihrer personenbezogenen Daten auf einer 
Einwilligung nach Art. 6 Abs. 1 lit a) oder Art. 9 Abs. 2 lit a) DSGVO, 
so steht Ihnen zusätzlich ein Recht auf Widerruf nach Art. 7 Abs. 
3 DSGVO zu. Vor einem Ansuchen auf entsprechende Einwilligung 
werden Sie von uns stets auf Ihr Widerrufsrecht hingewiesen.

Zur Ausübung der vorbezeichneten Rechte können Sie sich direkt 
an uns unter den zu Beginn angegebenen Kontaktdaten oder an 
unseren Datenschutzbeauftragten wenden. Ihnen steht es ferner 
frei, im Zusammenhang mit der Nutzung von Diensten der Infor-
mationsgesellschaft, ungeachtet der Richtlinie 2002/58/EG, Ihr 
Widerspruchsrecht mittels automatisierter Verfahren auszuüben, 
bei denen technische Spezifikationen verwendet werden.

Beschwerderecht nach Art. 77 DSGVO

Wenn Sie der Ansicht sind, dass die Verarbeitung der Sie betref-
fenden personenbezogenen Daten durch die Ketterer Kunst GmbH 
& Co. KG mit Sitz in München gegen die DSGVO verstößt, so haben 
Sie das Recht sich mit einer Beschwerde an die zuständige Stelle, 
in Bayern an das Bayerische Landesamt für Datenschutzaufsicht, 
Promenade 27 (Schloss), D - 91522 Ansbach zu wenden. 

Datensicherheit 

Wir legen besonders Wert auf eine hohe IT-Sicherheit, unter an-
derem durch eine aufwendige Sicherheitsarchitektur. 

Datenspeicherzeitraum

Der Gesetzgeber schreibt vielfältige Aufbewahrungsfristen und 
-pflichten vor, so. z.B. eine 10-jährige Aufbewahrungsfrist (§ 147 
Abs. 2 i. V. m. Abs. 1 Nr.1, 4 und 4a AO, § 14b Abs. 1 UStG) bei be-
stimmten Geschäfts unterlagen, wie z.B. für Rechnungen. Wir 
weisen auch darauf hin, dass die jeweilige Aufbewahrungsfrist bei 
Verträgen erst nach dem Ende der Vertragsdauer zu laufen beginnt. 
Wir erlauben uns auch den Hinweis darauf, dass wir im Falle eines 
Kulturgutes nach § 45 KGSG i.V.m. § 42 KGSG verpflichtet sind, 
Nachweise über die Sorgfaltsanforderungen aufzuzeichnen und 
hierfür bestimmte personenbezogene Daten für die Dauer von 30 
Jahren aufzubewahren. Nach Ablauf der Fristen, die uns vom Ge-
setzgeber auferlegt werden, oder die zur Verfolgung oder die Ab-
wehr von Ansprüchen (z.B. Verjährungsregelungen) nötig sind, 
werden die entsprechenden Daten routinemäßig gelöscht. Daten, 
die keinen Aufbewahrungsfristen und -pflichten unterliegen, wer-
den gelöscht, wenn ihre Aufbewahrung nicht mehr zur Erfüllung 
der vertraglichen Tätigkeiten und Pflichten erforderlich ist. Stehen 
Sie zu uns in keinem Vertragsverhältnis, sondern haben uns per-
sonenbezogene Daten anvertraut, weil Sie bspw. über unsere 
Dienstleistungen informiert sein möchten, oder sich für einen Kauf 
oder Verkauf eines Kunstwerks interessieren, erlauben wir uns 
davon auszugehen, dass Sie mit uns so lange in Kontakt stehen 
möchten, wir also die hierfür uns übergebenen personenbezogenen 
Daten so lange verarbeiten dürfen, bis Sie dem aufgrund Ihrer 
vorbezeichneten Rechte aus der DSGVO widersprechen, eine Ein-
willigung widerrufen, von Ihrem Recht auf Löschung oder der 
Datenübertragung Gebrauch machen.

Wir weisen darauf hin, dass für den Fall, dass Sie unsere Internet-
dienste in Anspruch nehmen, hierfür unsere erweiterten Daten-
schutzerklärungen ergänzend gelten, die Ihnen in diesem Fall ge-
sondert bekannt gegeben und transparent erläutert werden, sobald 
Sie diese Dienste in Anspruch nehmen. 

*Verordnung (EU) 2016/679 des Europäischen Parlaments und des 
Rates vom 27. April 2016 zum Schutz natürlicher Personen bei der 
Verarbeitung personenbezogener Daten, zum freien Datenverkehr 
und zur Aufhebung der Richtlinie 95/46/EG (Datenschutz-Grund-
verordnung)

T E R M S  O F  P U B L I C  A U C T I O N 

1. General 

1.1 Ketterer Kunst GmbH & Co. KG seated in Munich, Germany 
(hereinafter referred to as „auctioneer“) sells by auction basically 
as a commission agent in its own name and for the account of the 
consignor (hereinafter referred to as „principal“), who is not iden-
tified. The auctioneer auctions off in its own name and for own 
account any items which it possesses (own property); these Terms 
of Public Auction shall also apply to the auctioning off of such own 
property; in particular, the surcharge must also be paid for this 
(see Item 5 below). 

1.2 The auction shall be conducted by an individual having an 
auctioneer‘s license; the auctioneer shall select this person. The 
auctioneer is entitled to appoint suitable representatives to con-
duct the auction pursuant to § 47 of the German Trade Regulation 
Act (GewO). Any claims arising out of and in connection with the 
auction may be asserted only against the auctioneer.

1.3 The auctioneer reserves the right to combine any catalog num-
bers, to separate them, to call them in an order other than the one 
envisaged in the catalog or to withdraw them.

1.4 Any items due to be auctioned may be inspected on the 
auctioneer’s premises prior to the auction. The time and place will 
be announced on the auctioneer’s website. If the bidder is not or 
is no longer able to inspect such items on grounds of time - for 
example, because the auction has already commen ced - in sub-
mitting a bid such bidder shall be deemed to have waived his right 
of inspection.

1.5 In accordance with the GwG (Money Laundering Act) the auctio-
neer is obliged to identify the purchaser and those interested in 
making a purchase as well as, if necessary, one acting as represen-
tative for them and the “beneficial owner“ within the meaning of 
§ 3 GwG (Money Laundering Act) for the purpose of the execution 
of the order. The auctioneer is also obliged to register and retain 
compiled data and obtained information. In this connection the 
purchaser is obliged to cooperate, in particular to submit required 
identification papers, in particular in form of a passport, identifi-
cation card or respective replacement document recognized and 
authorized by domestic authorities or in line with laws concerning 
aliens. The auctioneer is authorized to make a copy there of by 
observing data protection regulations. Legal persons or private 
companies must provide the respective extract from the Commer-
cial Register or from the Register of Cooperatives or an extract 
from a comparable official register. The purchaser assures that all 
identification papers and information provided for this purpose 
are correct and that he or the one represented by him is the “bene-
ficial owner“ within the meaning of § 3 GwG (Money Laundering Act).

2. Calling / course of the auction / acceptance of a bid 

2.1 As a general rule, the starting price is the lower estimate, in 
exceptional cases it can also be called up below the lower estimate 
price. The bidding steps shall be at the auctioneer‘s discretion; in 
general, the bid shall be raised by 10 % of the minimum price called. 

2.2 The auctioneer may reject a bid especially if a bidder, who is 
not known to the auctioneer or with whom there is no busi ness 
relation as yet, does not furnish security before the auction begins. 
Even if security is furnished, any claim to acceptance of a bid shall 
be unenforceable.

2.3 If a bidder wishes to bid in the name of another person, he 
must inform the auctioneer about this before the auction begins 
by giving the name and address of the person being represented 
and presenting a written authorization from this person. In case 
of participation as a telephone bidder such representation is only 
possible if the auctioneer receives this authorization in writing at 
least 24 hours prior to the start of the auction (= first calling). The 
representative will otherwise be liable to the auctioneer - at the 
auctioneer’s discretion for fulfillment of contract or for compen-
sation - due to his bid as if he had submitted it in his own name.

2.4 Apart from being rejected by the auctioneer, a bid shall lapse 
if the auction is closed without the bid being knocked down or if 
the auctioneer calls the item once again; a bid shall not lapse on 
account of a higher invalid bid made subsequently. 

2.5 The following shall additionally apply for written bids: these 
must be received no later than the day of the auction and must 
specify the item, listing its catalog number and the price bid for it, 
which shall be regarded as the hammer price not including the 
surcharge and the turnover tax; any ambiguities or inaccuracies 
shall be to the bidder’s detriment. Should the description of the 
item being sold by auction not correspond to the stated catalog 
number, the catalog number shall be decisive to determine the 
content of the bid. The auctioneer shall not be obligated to inform 
the bidder that his bid is not being considered. The auctioneer shall 
charge each bid only up to the sum necessary to top other bids.

2.6 A bid is accepted if there is no higher bid after three calls. 
Notwithstanding the possibility of refusing to accept the bid, the 
auctioneer may accept the bid with reserve; this shall apply espe-

cially if the minimum hammer price specified by the principal is 
not reached. In this case the bid shall lapse within a period of 4 
weeks from the date of its acceptance unless the auctioneer noti-
fies the bidder about unreserved acceptance of the bid within this 
period.

2.7 If there are several bidders with the same bid, the auctio neer 
may accept the bid of a particular bidder at his discretion or draw 
lots to decide acceptance. If the auctioneer has overlooked a hig-
her bid or if there are doubts concerning the accep tance of a bid, 
he may choose to accept the bid once again in favor of a particular 
bidder before the close of the auction or call the item once again; 
any preceding acceptance of a bid shall be invalid in such cases. 

2.8 Acceptance of a bid makes acceptance of the item and payment 
obligatory.

3. Special terms for written bids, telephone bidders, bids in the 
text form and via the internet, participation in live auctions, post
auction sale. 

3.1 The auctioneer shall strive to ensure that he takes into con-
sideration bids by bidders who are not present at the auction, 
whether such bids are written bids, bids in the text form, bids via 
the internet or by telephone and received by him only on the day 
of the auction. However, the bidder shall not be permitted to derive 
any claims whatsoever if the auctioneer no longer takes these bids 
into consideration at the auction, regardless of his reasons. 

3.2 On principle, all absentee bids according to the above item, 
even if such bids are received 24 hours before the auction begins, 
shall be legally treated on a par with bids received in the auction 
hall. The auctioneer shall however not assume any liability in this 
respect.

3.3 The current state of technology does not permit the de velop-
ment and maintenance of software and hardware in a form which 
is entirely free of errors. Nor is it possible to completely exclude 
faults and disruptions affecting internet and telephone commu-
nications. Accordingly, the auctioneer is unable to assume any li-
ability or warranty concern ing permanent and fault-free availabi-
lity and usage of the websites or the internet and telephone 
connection insofar as such fault lies outside of its responsibility. 
The scope of liability laid down in Item 10 of these terms shall 
apply. Accordingly, subject to these conditions the bidder does not 
assume any liability in case of a fault as specified above such that 
it is not possible to submit bids or bids can only be submitted in-
completely or subject to a delay and where, in the absence of a 
fault, an agreement would have been concluded on the basis of 
this bid. Nor does the provider assume any costs incurred by the 
bidder due to this fault. During the auction the auctioneer shall 
make all reasonable efforts to contact the telephone bidder via his 
indicated telephone number and thus enable him to submit a bid 
by telephone. However, the auctioneer shall not be responsible if 
it is unable to contact the telephone bidder via his specified tele-
phone number or in case of any fault affecting the connection.

3.4 It is expressly pointed out that telephone conversations with 
the telephone bidder during the auction may be recorded for do-
cumentation and evidence purposes and may exclusively be used 
for fulfillment of a contract and to receive bids, even where these 
do not lead to fulfillment of the contract.

The telephone bidder must notify the relevant employee by no 
later than the start of the telephone conversation if he does not 
consent to this recording.

The telephone bidder will also be notified of these procedures 
provided for in Item 3.4 in writing or in textual form in good time 
prior to the auction as well as at the start of the telephone con-
versation.

3.5 In case of use of a currency calculator/converter (e.g. for a live 
auction) no liability is assumed for the accuracy of the currency 
conversion. In case of doubt the respective bid price in EUR shall 
prevail.

3.6 Bidders in live auctions are obliged to keep all login details for 
their account secret and to adequately secure data from  access 
by third parties. Third parties are all persons excluding the bidder. 
The auctioneer must be informed immediately in case the bidder 
has notified an abuse of login details by third parties. The bidder 
is liable for all actions conducted by third parties using his account, 
as if he had conducted these activities himself. 

3.7 It is possible to place bids after the auction in what is referred 
to as the post-auction sale. As far as this has been agreed upon 
between the consignor and the auctioneer, such bids shall be re-
garded as offers to conclude a contract of sale in the post-auction 
sale. An agreement shall be brought about only if the auctioneer 
accepts this offer. These Terms of Public Auction shall apply cor-
respondingly unless they exclusively concern auction-specific 
matters during an auction.

4. Passage of risk / costs of handing over and shipment 

4.1 The risk shall pass to the purchaser on acceptance of the bid, 
especially the risk of accidental destruction and deteriora tion of 
the item sold by auction. The purchaser shall also bear the expense.

4.2 The costs of handing over, acceptance and shipment to a place 
other than the place of performance shall be borne by the 
purchaser. The auctioneer shall determine the mode and means 
of shipment at his discretion.

4.3 From the time of acceptance of the bid, the item sold by auc-
tion shall be stored at the auctioneer’s premises for the account 
and at the risk of the purchaser. The auctioneer shall be authorized 
but not obligated to procure insurance or conclude other measures 
to secure the value of the item. He shall be authorized at all times 
to store the item at the premises of a third party for the account 
of the purchaser. Should the item be stored at the auctioneer’s 
premises, he shall be entitled to demand payment of the custo-
mary warehouse fees (plus transaction fees). 

5. Purchase price / payment date / charges 

5.1 The purchase price shall be due and payable on acceptance of 
the bid (in the case of a post-auction sale, compare Item 3.7, it shall 
be payable on acceptance of the offer by the auctioneer). Invoices 
issued during or immediately after the auction require verification; 
errors excepted. 

5.2 Buyers can make payments to the auctioneer only by bank 
transfer to the account indicated. Fulfillment of payment only takes 
effect after credit entry on the auctioneer’s account. 

All bank transfer expenses (including the auctioneer‘s bank charges) 
shall be borne by the buyer.

5.3 The sale shall be subject to the margin tax scheme or the stan-
dard tax rate according to the consignor’s specifications. Inquiries 
regarding the type of taxation may be made before the purchase. 

5.4 Buyer’s premium

5.4.1 Objects without closer identification in the catalog are sub-
ject to differential taxation. 

If differential taxation is applied, the following premium per indivi-
dual object is levied: 

– Hammer price up to 500,000 €: herefrom 32 % premium.

– The share of the hammer price exceeding 500,000 € is subject 
to a premium of 27% and is added to the premium of the share 
of the hammer price up to 500,000 €.

– The share of the hammer price exceeding € 2,500,000 is subject 
to a premium of 22% and is added to the premium of the share 
of the hammer price up to € 500,000 and the additional premium 
that is up to € 2,500,000, respectively.

The purchasing price includes the statutory VAT of cur rently 19 %.

In accordance with §26 of German Copyright Act, a droit de suite 
charge of 2.4% including VAT is levied for original artworks and 
photographs for the compensation of the statutory right of resale.

5.4.2 Objects marked „N“ in the catalog were imported into the 
EU for the purpose of sale. These objects are subject to differential 
taxation. In addition to the premium, they are also subject to the 
import turnover tax, advanced by the auctioneer, of currently 7 % 
of the invoice total. In accordance with §26 of German Copyright 
Act, a droit de suite charge of 2.4 % is levied for original artworks and 
photographs for the compensation of the statutory right of resale.

5.4.3 Objects marked „R“ in the catalog are subject to regular 
taxation. Accordingly, the purchasing price consists of the hammer 
price and a premium per single object calculated as follows:  

– Hammer price up to 500,000 €: herefrom 25 % premium.

– The share of the hammer price exceeding 500,000 € is subject 
to a premium of 20%  and is added to the premium of the share 
of the hammer price up to 500,000 €.

– The share of the hammer price exceeding € 2,500,000 is subject 
to a premium of 15 % and is added to the premium of the share 
of the hammer price up to € 500,000 and the additional premi-
um that is up to € 2,500,000, respectively.

– The statutory VAT of currently 19 % is levied to the sum of ham-
mer price and premium. As an exception, the reduced VAT of 7 % 
is added for printed books. In accordance with §26 of German 
Copyright Act, a droit de suite charge of 2 % plus 19 % VAT is levied 
for original artworks and photographs for the compensation of 
the statutory right of resale.

Regular taxation may be applied for contractors entitled to input 
tax reduction.  

5.5 Export shipments in EU countries are exempt from value added 
tax on presenting the VAT number. Export shipments in non-
member countries (outside the EU) are exempt from value added 
tax; if the items purchased by auction are exported by the 
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purchaser, the value added tax shall be reimbursed to him as soon 
as the export certificate is submitted to the auctioneer.

6. Advance payment / reservation of title 

6.1 The auctioneer shall not be obligated to release the item sold 
by auction to the purchaser before payment of all the amounts 
owed by him. 

6.2 The title to the object of sale shall pass to the purchaser only 
when the invoice amount owed is paid in full. If the purchaser has 
already resold the object of sale on a date when he has not yet 
paid the amount of the auctioneer’s invoice or has not paid it in 
full, the purchaser shall transfer all claims arising from this resale 
up to the amount of the unsettled invoice amount to the auctio-
neer. The auctioneer hereby accepts this transfer. 

6.3 If the purchaser is a legal entity under public law, a sepa rate 
estate under public law or an entrepreneur who is exerci sing a 
commercial or independent professional activity while concluding 
the contract of sale, the reservation of title shall also be applicable 
for claims of the auctioneer against the purchaser arising from the 
current business relationship and other items sold at the auction 
until the settlement of the claims that he is entitled to in connec-
tion with the purchase. 

7. Offset and right of retention 

7.1 The purchaser can offset only undisputed claims or claims re-
cognized by declaratory judgment against the auctioneer.

7.2 The purchaser shall have no right of retention. Rights of reten-
tion of a purchaser who is not an entrepreneur with in the meaning 
of § 14 of the German Civil Code (BGB) shall be unenforceable only 
if they are not based on the same contractual relationship. 

8. Delay in payment, revocation, auctioneer’s claim for com
pensation 

8.1 Should the purchaser’s payment be delayed, the auctioneer 
may demand default interest at the going interest rate for open 
current account credits, without prejudice to continuing claims. 
The interest rate demanded shall however not be less than the 
respective statutory default interest in accordance with §§ 288, 
247 of the German Civil Code (BGB). When default occurs, all claims 
of the auctioneer shall fall due imme diately.

8.2 Should the auctioneer demand compensation instead of per-
formance on account of the delayed payment and should the item 
be resold by auction, the original purchaser, whose rights arising 
from the preceding acceptance of his bid shall lapse, shall be liab-
le for losses incurred thereby, for e.g. storage costs, deficit and loss 
of profit. He shall not have a claim to any surplus proceeds procu-
red at a subsequent auction and shall also not be permitted to 
make another bid. 

8.3 The purchaser must collect his purchase from the auctio neer 
immediately, no later than 1 month after the bid is accept ed. If he 
falls behind in performing this obligation and does not collect the 
item even after a time limit is set or if the purchaser seriously and 
definitively declines to collect the item, the auctioneer may with-
draw from the contract of sale and demand compensation with 
the proviso that he may resell the item by auction and assert his 
losses in the same manner as in the case of default in payment by 
the purchaser, without the pur chaser having a claim to any surplus 
proceeds procured at the subse quent auction. Moreover, in the 
event of default, the pur chaser shall also owe appropriate com-
pensation for all recovery costs incurred on account of the default. 

8.4 The auctioneer has the right to withdraw from the contract 
if it turns out after the contract has been closed, that, due to a 
legal regulation or a regulatory action, he is or was not entitled to 
execute the contract or that there is a good cause that makes the 
execution of the contract unacceptable for the auctioneer also in 
consideration of the buyer‘s legitimate interests. Such a good cause 
is given in particular if there are indications suggesting elements 
of an offense in accordance with §§ 1 section 1 or 2 of the business 
within the meaning of the GwG (Money Laundering Act) or in case 
of wanting, incorrect or incomplete disclosure of identity and 
economic backgrounds of the business within the meaning of the 
GwG (Money Laundering Act) as well as for insufficient cooperation 
in the fulfillment of the duties resulting from the GwG (Money 
Laundering Act), irrespective of whether on the part of the buyer 
or the consignor. As soon as the auctioneer becomes aware of the 
circumstances justifying the withdrawal, he will seek clarification 
without undue delay. As soon as the auctioneer becomes aware 
of the circumstances justifying the withdrawal, he will seek clari-
fication without undue delay.

9. Guarantee 

9.1 All items that are to be sold by auction may be viewed and 
inspected before the auction begins. The items are used and are 
being auctioned off without any liability on the part of the auc-
tioneer for material defects and exclude any guarantee. 

However, in case of material defects which destroy or significant-
ly reduce the value or the serviceability of the item and of which 
the purchaser notifies the auctioneer within 12 months of his bid 
being accepted, the auctioneer undertakes to assign any claim 
which it holds against the consignor or – should the purchaser 
decline this offer of assignment – to itself assert such claims against 
the consignor. In the event of the auctioneer successfully prose-
cuting a claim against the consignor, the auctioneer shall remit the 
resulting amount to the purchaser up to the value of the hammer 
price, in return for the item’s surrender. The purchaser will not be 
obliged to return this item to the auctioneer if the auctioneer is 
not itself obliged to return the item within the scope of its claims 
against the consignor or another beneficiary. The purchaser will 
only hold these rights (assignment or prosecution of a claim against 
the consignor and remittance of the proceeds) subject to full pay-
ment of the auctioneer’s invoice. In order to assert a valid claim 
for a material defect against the auctioneer, the purchaser will be 
required to present a report prepared by an acknowledged expert 
(or by the author of the catalog, or else a declaration from the 
artist himself or from the artist’s foundation) documenting this 
defect. The purchaser will remain obliged to pay the surcharge as 
a service charge. The used items shall be sold at a public auction 
in which the bidder/purchaser may personally participate. The 
provisions regarding the sale of con sumer goods shall not be ap-
plicable according to § 474 par. 1 sentence 2 of the German Civil 
Code (BGB).

9.2 The catalog descriptions and images, as well as depictions in 
other types of media of the auctioneer (internet, other advertising 
means, etc.) are given to the best of knowledge and belief and do 
not constitute any contractually stipulated qualities within the 
meaning of § 434 of the German Civil Code (BGB). On the contrary, 
these are only intended to serve as information to the bidder/
purchaser unless the auctioneer has expressly assumed a guaran-
tee in writing for the corresponding quality or characteristic. This 
also applies to expert opinions. The estimated prices stated in the 
auctioneer´s catalog or in other media (internet, other promotional 
means) serve only as an indication of the market value of the items 
being sold by auction. No responsibility is taken for the correctness 
of this information. The fact that the auctioneer has given an 
appraisal as such is not indicative of any quality or characteristic 
of the object being sold.

9.3 In some auctions (especially in additional live auctions) video- 
or digital images of the art objects may be offered. Image renditi-
on may lead to faulty representations of dimensions, quality, color, 
etc. The auctioneer can not extend warranty and assume liability 
for this. Respectively, section 10 is decisive.

10. Liability 

The purchaser’s claims for compensation against the auctioneer, 
his legal representative, employee or vicarious agents shall be 
unenforceable regardless of legal grounds and also in case of the 
auctioneer’s withdrawal as stipulat ed in clause 8.4. This shall not 
apply to losses on account of intentional or grossly negligent con-
duct on the part of the auctioneer, his legal representative or his 
vicarious agents. The liability exclusion does not apply for accep-
tance of a guarantee or for the negligent breach of contractual 
obligations, however, in latter case the amount shall be limited to 
losses foreseeable and contractual upon conclusion of the contract. 
The auctioneer’s liability for losses arising from loss of life, perso-
nal injury or injury to health shall remain unaffected.

11. Data Protection 

Explicit emphasis is laid on the observation of the auctioneer’s 
currently effective data protection regulations. They can be found 
in the respective auction catalog, in the saleroom, as well as online 
on www.kettererkunst.de/datenschutz/index.php. They are part 
of the contract and form the basis of every business contact, even 
in the initial phase.

12. Final provisions 

11.1 Any information given to the auctioneer by telephone during 
or immediately after the auction regarding events  con cern ing the 
auction - especially acceptance of bids and  hammer prices - shall 
be binding only if they are confirmed in writing. 

12.2 Verbal collateral agreements require the written form to be 
effective. This shall also apply to the cancellation of the written 
form requirement. 

12.3 In business transactions with businessmen, legal entities 
under public law and separate estates under public law it is addi-
tionally agreed that the place of performance and place of juris-
diction  shall be Munich. Moreover, Munich shall always be the 
place of jurisdiction if the purchaser does not have a gene ral place 
of jurisdiction within the country.

12.4 Legal relationships between the auctioneer and the bidder/
purchaser shall be governed by the Law of the Federal 

Republic of Germany; the UN Convention relating to a uniform law 
on the international sale of goods shall not be applicable.

12.5 Should one or more terms of these Terms of Public 

Auction be or become ineffective, the effectiveness of the re main-
ing terms shall remain unaffected. § 306 par. 2 of the German Civil 
Code (BGB) shall apply. 

12.6 These Terms of Public Auction contain a German as well as 
an English version. The German version shall be authoritative in 
all cases. All terms used herein shall be construed and interpreted 
exclusively according to German law. 

D A T A  P R I V A C Y  P O L I C Y As of May 2020

Ketterer Kunst GmbH & Co. KG Munich

Scope:

The following data privacy rules address how your personal data 
is handled and processed for the services that we offer, for instance 
when you contact us initially, or where you communicate such 
data to us when logging in to take advantage of our further services.

The Controller:

The “controller” within the meaning of the European General Data 
Pro tection Regulation* (GDPR) and other regulations relevant to 
data privacy is:

Ketterer Kunst GmbH & Co. KG
Joseph-Wild-Str. 18, D-81829 Munich 

You can reach us by mail at the address above, or
by phone: +49 89 55 244-0
by fax +49 89 55 244-166
by e-mail: infomuenchen@kettererkunst.de

Definitions under the European GDPR made transparent for you:

Personal Data

“Personal data” means any information relating to an identified 
or identifiable natural person (“data subject”). An identifiable 
natural person is one who can be identified, directly or indirectly, 
in particular by reference to an identifier such as a name, an iden-
tification number, location data, an online identifier, or to one or 
more factors specific to the physical, physiological, genetic, men-
tal, economic, cultural, or social identity of that natural person.

Processing of Your Personal Data

“Processing” means any operation or set of operations performed 
on personal data or on sets of personal data, whether or not by 
automated means, such as collection, recording, organization, 
structuring, storage, adaptation or alteration, retrieval, consulta-
tion, use, disclosure by transmission, dissemination or otherwise 
making available, alignment or combination, restriction, erasure, 
or destruction.

Consent

“Consent” of the data subject means any freely given, specific, 
in formed, and unambiguous indication of the data subject‘s wishes 
by which he or she, by a statement or by a clear affirmative action, 
signifies agreement to the processing of personal data relating to 
him or her.

We also need this from you – whereby this is granted by you 
completely voluntarily – in the event that either we ask you for 
personal data that is not required for the performance of a contract 
or to take action prior to contract formation, and/or where the 
lawfulness criteria set out in Art. 6 (1) sentence 1, letters c) - f) of 
the GDPR would otherwise not be met.

In the event consent is required, we will request this from you 
separately. If you do not grant the consent, we absolutely will not 
process such data. 

Personal data that you provide to us for purposes of performance 
of a contract or to take action prior to contract formation and 
which is required for such purposes and processed by us accordingly 
includes, for example: 

• Your contact details, such as name, address, phone, fax, e-mail, 
tax ID, etc., as well as financial information such as credit card 
or bank account details if required for transactions of a financi-
al nature;

• Shipping and invoice details, information on what type of taxa-
tion you are requesting (standard taxation or margin taxation) 
and other information you provide for the purchase, offer, or 
other services provided by us or for the shipping of an item;

• Transaction data based on your aforementioned activities;

• Other information that we may request from you, for example, 
in order to perform authentication as required for proper con-
tract fulfillment (examples: copy of your ID, commercial register 
excerpt, invoice copy, response to additional questions in order 
to be able to verify your identity or the ownership status of an 
item offered by you). In some cases we are legally obligated to 
this, cf. § 2 section 1 subsection 16 GwG (Money Laundering Act) 
and this is the case before closing the contract.

At the same time, we have the right in connection with contract 
fulfillment and for purposes of taking appropriate actions that 
lead to contract formation to obtain supplemental information 
from third parties (for example: if you assume obligations to us, 
we generally have the right to have your creditworthiness verified 
by a credit reporting agency within the limits allowed by law. Such 
necessity exists in particular due to the special characteristics of 
auction sales, since in the event your bid is declared the winning 
bid, you will be depriving the next highest bidder of the possibili-

ty of purchasing the artwork. Therefore your credit stan ding – 
regarding which we always maintain the strictest confidentiality 
– is extremely important.)

Registration/Logging In/Providing Personal Data When Contacting Us

You can choose to register with us and provide your personal data 
either directly (over the phone, through the mail, via e-mail, or by 
fax) or on our website. 

You would do this, for example, if you would like to participate in 
an online auction and/or are interested in certain works of art, 
artists, styles, eras, etc., or want to offer us (for example) pieces 
of art for purchase or sale. 

Which personal data you will be providing to us is determined 
based on the respective input screen that we use for the registra-
tion or for your inquiries, or the information that we will be re-
questing from you or that you will be providing voluntarily. The 
personal data that you enter or provide for this purpose is collected 
and stored solely for internal use by us and for our own purposes. 

We have the right to arrange for this information to be disclosed 
to one or more external data processors, which will likewise use it 
solely for internal use imputed to the processor ś controller.

When you show an interest in certain works of art, artists, styles, 
eras, etc., be this through your above-mentioned participation at 
registration, through your interest in selling, consignment for auc-
tion, or purchase, in each case accompanied by the voluntary pro-
vision of your personal data, this simultaneously allows us to notify 
you of services offered by our auction house and our company that 
are closely associated in the art marketplace with our auction 
house, to provide you with targeted marketing materials, and to 
send you promotional offers on the basis of your profile by phone, 
fax, mail, or e-mail. If there is a specific form of notification that 
you prefer, we will be happy to arrange to meet your needs once 
inform us of these. On the basis of your aforementioned interests, 
including your participation in auctions, we will be continually 
reviewing in accordance with Article 6 (1) (f) of the GDPR whether 
we are permitted to advertise to you and, if so, what kind of ad-
vertising may be used for this purpose (for example: sending auc-
tion catalogs, providing information on special events, future or 
past auctions, etc.).

You have the right to object to this contact with you at any time 
as stated in Art. 21 of the GDPR (see below: “Your Rights Relating 
to the Processing of Your Personal Data”).

Live Auctions

In so-called live auctions, one or more cameras or other audio and 
video recording devices are directed toward the auctioneer and 
the respective works of art being offered at auction. Generally, 
such data can be received simultaneously via the Internet by an-
yone using this medium. Ketterer Kunst takes the strongest pre-
cautions to ensure that no one in the room who has not been 
specifically designated by Ketterer Kunst to be on camera with 
their consent for the auction process is captured on camera. Ne-
vertheless, Ketterer Kunst cannot assume any responsibility for 
whether individuals in the auction hall themselves actively enter 
the respective frame, for example by deliberately or unknowingly 
stepping partially or completely in front of the respective camera, 
or by moving through the scene. In such situation, through their 
participation in or attendance at the public auction, the respecti-
ve individuals involved are agreeing to the processing of their 
personal data in the form of their personal image for the purposes 
of the live auction (transmission of the auction via audio and video).

Your Rights Relating to the Processing of Your Personal Data

Pursuant to the provisions of the GDPR, you have the following 
rights in particular:

• The right to information on stored personal data concerning 
yourself, free of charge, the right to receive a copy of this infor-
mation, and the other rights in this connection as stated in Art. 
15 of the GDPR.

• The right to immediate rectification of inaccurate personal data 
concerning you as stated in Art. 16 of the GDPR, and as applicable, 
to demand the completion of incomplete personal data, inclu-
ding by means of providing a supplementary statement.

• The right to immediate erasure (“right to be forgotten”) of per-
sonal data concerning yourself provided one of the grounds 
stated in Art. 17 of the GDPR applies and provided the processing 
is not necessary.

• The right to restriction of processing if one of the conditions in 
Art. 18 (1) of the GDPR has been met.

• The right to data portability if the conditions in Art. 20 of the 
GDPR have been met. 

• The right to object, at any time, to the processing of personal 
data concerning yourself performed based on Art. 6 (1) letter e) 

or f) of the GDPR as stated in Art. 21 for reasons arising due to 
your particular situation. This also applies to any profiling based 
on these provisions.

Where the processing of your personal data is based on consent 
as set out in Art. 6 (1) a) or Art. 9 (2) a) of the GDPR, you also have 
the right to withdraw consent as set out in Art. 7 (3) of the GDPR. 
Before any request for corresponding consent, we will always 
advise you of your right to withdraw consent.

To exercise the aforementioned rights, you can contact us direct-
ly using the contact information stated at the beginning, or contact 
our data protection officer. Furthermore, Directive 2002/58/EC 
notwithstanding, you are always free in connection with the use 
of information society services to exercise your right to object by 
means of automated processes for which technical specifications 
are applied.

Right to Complain Under Art. 77 of the GDPR

If you believe that the processing of personal data concerning 
yourself by Ketterer Kunst GmbH & Co. KG, headquartered in 
Munich, is in vio lation of the GDPR, you have the right to lodge a 
complaint with the relevant office, e.g. in Bavaria with the Data 
Protection Authority of Bavaria (Bayerische Landesamt für Daten-
schutzaufsicht, BayLDA), Promenade 27 (Schloss), D-91522 Ansbach. 

Data Security 

Strong IT security – through the use of an elaborate security ar-
chitecture, among other things – is especially important to us. 

How Long We Store Data

Multiple storage periods and obligations to archive data have been 
stipulated in various pieces of legislation; for example, there is a 
10-year archiving period (Sec. 147 (2) in conjunction with (1) nos. 1, 
4, and 4a of the German Tax Code (Abgabenordnung), Sec. 14b (1) 
of the German VAT Act (Umsatzsteuergesetz)) for certain kinds of 
business documents such as invoices. We would like to draw your 
attention to the fact that in the case of contracts, the archiving 
period does not start until the end of the contract term. We would 
also like to advise you that in the case of cultural property, we are 
obligated pursuant to Sec. 45 in conjunction with Sec. 42 of the 
German Cultural Property Protection Act (Kulturgutschutzgesetz) 
to record proof of meeting our due diligence requirements and will 
retain certain personal data for this purpose for a period of 30 
years. Once the periods prescribed by law or necessary to pursue 
or defend against claims (e.g., statutes of limitations) have expired, 
the corresponding data is routinely deleted. Data not subject to 
storage periods and obligations is deleted once the storage of such 
data is no longer required for the performance of activities and 
satisfaction of duties under the contract. If you do not have a 
contractual relationship with us but have shared your personal 
data with us, for example because you would like to obtain infor-
mation about our services or you are interested in the purchase or 
sale of a work of art, we take the liberty of assuming that you would 
like to remain in contact with us, and that we may thus process 
the personal data provided to us in this context until such time as 
you object to this on the basis of your aforementioned rights under 
the GDPR, withdraw your consent, or exercise your right to erasu-
re or data transmission.

Please note that in the event that you utilize our online services, 
our ex panded data privacy policy applies supplementally in this 
regard, which will be indicated to you separately in such case and 
explained in a transparent manner as soon as you utilize such 
services. 

*Regulation (EU) 2016/679 of the European Parliament and of the 
Council of 27 April 2016 on the protection of natural persons with 
regard to the processing of personal data and on the free movement 
of such data, and repealing Directive 95/46/EC (General Data Pro-
tection Regulation)
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A N S P R E C H P A R T N E R

Ketterer Kunst Hamburg
Undine Schleifer, MLitt.
Holstenwall 5
20355 Hamburg
Tel. +49 - (0)40 - 37 49 61- 0
Fax +49 - (0)40 - 37 49 61- 66
infohamburg@kettererkunst.de

Ketterer Kunst Berlin
Dr. Simone Wiechers
Fasanenstraße 70
10719 Berlin
Tel. +49 - (0)30 - 88 67 53 63
Fax +49 - (0)30 - 88 67 56 43
infoberlin@kettererkunst.de

Wissenschaftliche Beratung 
Dr. Mario von Lüttichau
Fasanenstraße 70
10719 Berlin
Tel. +49 - (0)170 - 286 90 85
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Weitere wichtige Informationen unter www.kettererkunst.de
 Zustandsberichte: Hochauflösende Fotos inkl. Ränder von Vorder- und Rückseite aller Werke, 
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 Videos zu ausgewählten Skulpturen

 Live mitbieten unter www.kettererkunst.de

 Registrierung für Informationen zu Künstlern

 Registrierung für Informationen zu den Auktionen

Folgen Sie uns auf Instagram und schauen Sie hinter die Kulissen.
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Expertenservice
Sie können nicht selbst zur Vorbesichtigung kommen?  
Wir empfehlen Ihnen gern einen in München ansässigen  
Restaurator, der Ihr Wunschobjekt vor Ort für Sie in  
Augenschein nimmt und einen Zustandsbericht erstellt. 

K O N T A K T
Tel. +49 89 55244 - 0

218 KETTERER KUNST 219

S A M M L U N G S B E R A T U N G

Für Privatsammler
Sie haben sich in den vergangenen Jahren eine private Kunst samm-
lung aufgebaut – und jetzt steht eine Entscheidung an, wie es mit 
Ihrer Kollektion weitergehen soll? 

Ketterer Kunst berät Sie gerne bei allen Fragen, die sich bei einer 
gewünschten Anpassung Ihrer Sammlung stellen: Ist zum Beispiel eine 
Verkleinerung sinnvoll? Empfiehlt sich der Verkauf der Kol lek tion, oder 
ihre Überführung in eine Stiftung? Je nach Zu sam men setzung Ihrer 
Sammelgebiete kann auch eine Kombination verschie dener Anpassun-
gen sinnfällig sein, etwa die Erweiterung eines einzelnen Schwerpunk-
tes bei gleichzeitiger Veräußerung anderer Kollektionsteile. 

Unser erstes Beratungsgespräch mit Ihnen ist für Sie komplett 
kostenfrei und unverbindlich. Für die im Anschluss vereinbarte 
Sammlungsberatung (zum Beispiel die Analyse und Bewertung Ihrer 
Sammlung, Empfehlung einer Anpassungsstrategie, Umsetzung dieser 
vereinbarten Strategie) erstellen wir Ihnen selbstverständlich ein 
konkretes, individuelles Angebot. 

Corporate Collections
Ihr Unternehmen besitzt eine Kunstsammlung und Sie denken über 
Veränderungen nach? 

Es gibt viele gute Gründe, eine Firmenkollektion an die aktuelle 
Entwicklung des Unternehmens anzupassen. Im Idealfall spiegelt die 
Sammlung stets die Corporate Identity wider, berücksichtigt aber 
auch die Branche, das Produktportfolio sowie die regionalen oder 
internationalen Geschäftsfelder. Diese Rahmenbedingungen ändern 
sich zum Beispiel mit Umstrukturierungen, einem Wechsel der 
Unternehmensführung, Erweiterungen der Geschäftsfelder, aber auch 
durch eine veränderte räumliche Disposition. Dann ist es empfehlens-
wert, die Firmensammlung dahingehend zu überprüfen und gegebe-
nenfalls im Umfang wie auch wertmäßig anzupassen.

Ketterer Kunst übernimmt diese Neuausrichtung Ihrer Unternehmens-
kollektion gerne für Sie.

In einem ersten, für Sie kostenlosen und unverbindlichen Be ratungs -
gespräch können wir bereits gemeinsam skizzieren,  
welche Ausrichtung sich für Ihre Kollektion empfiehlt, um den 
Charakter Ihres Unternehmens zur Geltung zu bringen.

Auf Grundlage dieses Gespräches erstellen wir Ihnen ein indivi duelles 
Angebot für die Anpassung und Betreuung Ihrer Firmensammlung.

K O N T A K T
Dr. Mario von Lüttichau
sammlungsberatung@kettererkunst.de
Tel. +49 - (0)170 - 286 90 85
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Kunst verkaufen bei 
Ketterer Kunst ist Ihr sicherer 
und einfacher Weg zum 
bestmög lichen Erlös! 

Denn wir verfügen nicht nur über einen in Jahr zehn ten gewachse nen, 
internationalen Käufer stamm, sondern verzeichnen auch einen jähr - 
lichen Zuwachs von Auktion zu Auktion von rund 20 % Neu kunden! 
Bedeu tende Museen und renommierte Samm ler aus aller Welt 
ver trauen auf unsere Expertise. 

Profitieren auch Sie jetzt von unserem Netzwerk und unserem 
inter nationalen Renommee und nutzen Sie die Gunst der Stunde:  
Der Wachstumsmarkt Kunst verspricht für die kommende Saison 
erneut herausragen de Renditen. Und der Weg zu Ihrem persön-
lichen Verkaufserfolg ist ganz einfach – in nur 3 Schritten sind  
Sie am Ziel!

 1
Sprechen Sie mit uns!
Sie besitzen Kunst und wollen die günstige 
Prognose nutzen? Dann nehmen Sie Kontakt 
mit uns auf!

Der klassische Weg: schriftlich
Mit einem Brief oder einer E-Mail an  
info@kettererkunst.de erreichen Sie mit  
Sicherheit immer den passenden Experten!  
Legen Sie einfach eine kurze Beschreibung  
und ein Foto des Werkes bei. 

Der persönliche Weg: das Gespräch
Sie schätzen ein persönliches, kompetentes 
und freundliches Beratungsgespräch?  
Dann rufen Sie uns doch einfach an unter 
Tel. +49 89 55244 - 0. Wir besuchen Sie  
auf Wunsch auch gerne zu Hause oder 
ver  ein baren mit Ihnen einen Termin in 
unse ren Räumlichkeiten. 

Der schnelle Weg: das Online-Formular
Sie haben nur wenig Zeit? Dann nutzen  
Sie doch einfach unser Online-Formular 
(www.kettererkunst.de/verkaufen/)!  
So er  hal ten Sie besonders schnell ein 
passendes Angebot. 

 2
Erhalten Sie das beste Angebot!
Jedes Kunstwerk ist einzigartig – genau wie 
unser Angebot! Unsere Experten wissen,  
auf welchen Wegen sich ein Werk am besten 
präsentieren und mit dem größtmög lichen 
Gewinn verkaufen lässt. Das Besondere:  
Nur bei Ketterer Kunst profitieren Sie vom 
herausragenden  Potenzial verschie dener 
Verkaufskanäle!

Egal ob klassische Saalauktion, publikums-
wirksame Internetauktion oder Direktan-
kauf: Vertrauen Sie auf die Empfehlung 
unserer Fachleute. Sie erhalten von Ketterer 
Kunst unter Garantie das beste Angebot  
für Ihre Kunst – maßgeschneidert für den 
optimalen Erlös.

 3
Erzielen Sie den besten Preis!
Der Vertrag ist unterschrieben? Dann können 
Sie sich jetzt entspannen, denn um alles 
weitere kümmert sich Ketterer Kunst.

Wir organisieren Abholung, Transport, 
Ver sicherung und gegebenenfalls restau ra- 
to rische Maßnahmen. Wir recherchieren  
und beschreiben Ihr Werk auf wissenschaft-
lichem Standard und setzen Ihre Kunst in 
einer hochprofessionellen Präsentation ins 
beste Licht. Wir sorgen mit gezielten eben so 
wie mit breit angelegten, internationalen 
Werbemaßnahmen dafür, dass Ihr Werk 
welt weit optimale Verkaufschancen erhält.

So garantieren wir Ihnen den bestmög lichen 
Erlös für Ihr Werk. Und Sie haben nur noch 
eines zu tun: Freuen Sie sich über Ihre üppige 
Auszahlung!

V E R K A U F E N  B E I  K E T T E R E R  K U N S T

http://www.kettererkunst.de/verkaufen/
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