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3401

CALLUMINNES

(Edinburgh 1962 - lebt und arbeitetin
Edinburgh)

Exposed (black). 1997.

Aquarell auf festem Papier.

Verso signiert und datiert: C Innes 97.
77,5x57 cm.

Provenienz:

- Galerie Bob van Orsouw, Zurich.

- Vom heutigen Besitzer 1997 bei obiger
Galerie erworben, seitdem
Privatsammlung Schweiz.

Callum Innes zahlt heute zu den wohl
bekanntesten Kunstlern Grossbritanniens,
der tiefgrindig und treu seine entwickelte
Technik zur abstrakten Malerei hinterfragt
und standig neu erweitert. Er studiert von
1980 bis 1984 an der Gray's School of

Art sowie bis 1985 am Edinburgh College
of Art. Ab den 90er Jahren arbeitet er
parallel an einem Dutzend unterschiedli-
cher Serien, die er einzeln betitelt und bis
heute noch entwickelt, Uberarbeitet und
elaboriert.

Die umfangreichste Serie nennt sich
.Exposed Painting”, welche Callum Innes
im Jahr 1992 beginnt. Diese wird wohl die
wichtigste und bekannteste Serie seines
Oeuvres sein: die Bildtrager (hauptsachlich
Leinwand oder Papier) teilt er geometrisch
in unterschiedliche und ungleiche horizon-
tale oder vertikale Zonen auf, welche er
mit Farbe monochrom bedeckt. Bevor die
Farbe trocknet, wischt er manche dieser
Flachen mit Terpentine ab. Diese Metho-
de nennter ,unpaint”, eine disziplinierte,
geometrische Monochrommealerei, die
ungewisse Ergebnisse hervorbringt, denn
sie hinterlasst Spuren der urspringlichen
Farben, neue Farbtdne sowie den Eindruck
der FlUssigkeit.

Wir sehen in unserer vorliegenden Arbeit,
dass beispielsweise das dunkle Schwarz
von helleren Zonen begleitet wird, mit
durchsichtigen Pigmenten von blau, violett
oder grun.

Jedes seiner Werke ist mit dem Prafix ,Ex-
posed" versehen, gefolgt von der techni-
schen Farbe, die verwendet wurde.

CHF 32000/ 5000
(€2780/4630)

KOLLERZURICH
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3402*

THEODOROS STAMOS

(New York 1922 - 1997 Yiannina/Grie-
chenland)

Ohne Titel. 1949.

Pastell auf Papier auf Karton aufgelegt.
Unten links signiert und datiert:
Stamos 49.

23,5x15cm.

Provenienz: Privatsammlung ltalien.

CHF 1200/ 1800
(€1110/1670)

3403*

KIJNO LADISCAS

(Warschau 1921 - 2012 Saint-Germain-
en-Laye)

Ohne Titel. 1957.

Ol auf Leinwand.

Unten rechts signiert und datiert: Kijno 57.
60 x 60 cm.

Provenienz: Privatsammlung Europa.

CHF 1500/ 3000
(€1390/2780)




3404*

FRANCISBOTT

(Frankfurt am Main 1904 - 1998 Cortivallo)
Ohne Titel. 1963.

Gouache und Ol auf Japanpapier.

Unten links signiert und datiert:

Francis Bott 63.

42,5x60cm.

Provenienz: Privatsammlung Deutschland.

CHF 1800/ 2 400
(€1670/2220)

3405*

PAUL JENKINS

(Kansas City/Missouri 1923 - 2012 New
York)

Crepuscule Wood. 1959.

Aquarell auf Papier.

Unten links signiert: Paul Jenkins, sowie
verso signiert, betitelt und datiert: Paul

Jenkins "Crepuscule Wood" Paris 1959.
30x22,5cm.

Provenienz: Privatsammlung Europa.

Ausstellung: London 1960, Paul Jenkins
- First London Exhibition. Arthur Tooth
Gallery, 15. Méarz - 2. April, Nr. 26 (auf der
Rahmenrickpappe mit dem Etikett).

CHF 2000/ 3000
(€1850/2780)

KOLLERZURICH
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3406

ERNST WILHLEM NAY

(Berlin 1902 - 1968 KalIn)

Ohne Titel (Aquarellskizze). 1953.
Aquarell und Bleistift auf Papier.

Verso bestatigt und bezeichnet: 10 Nay
Aquarellskizze 1952. Dieses Blattist von
EW. Nay. Elisabeth Nay.

24 x 34 cm.

Wir danken der Ernst Wilhlem Nay Stiftung
fur die Unterstltzung. Diese datiert das
Werk auf 1953.

Provenienz: Privatsammlung Schweiz.

Literatur: EW. Nay Stiftung (Hrsg): Ernst
Wilhelm Nay. Werkverzeichnis der Aqua-
relle, Gouachen und Zeichnungen, Bd. Il
1949 - 1953, Nr. 53-004.

CHF 3000/5000
(€2780/4630)

3407*

GERARD SCHNEIDER
(Sainte-Croix/Schweiz 1896 - 1986 Paris)
Ohne Titel. 1977.

Acryl auf Papier auf Leinwand.

Unten links signiert und datiert:
Schneider 77.

50x65cm.

Das Werkistin den Archives Gérard
Schneider unter der Nummer: GS-P-77-9
registriert.

Provenienz: Enemals Galerie Eterso,
Cannes (verso mit dem Stempel).

CHF 3000/ 5000
(€2780/4630)




3408

LUDWIG SANDER

(1906 New York 1975)

Monongohela ll. 1969.

Ol auf Leinwand.

Verso signiert, datiert und bezeichnet:
# 1.S100Z Sander 1969, sowie auf dem
Keilrahmen betitelt und beschrieben:
Qil 20 x 22" MONONGOHELAI.
50,5x55,5cm.

Provenienz:
- Galerie Gimpel & Hanover, Zurich.

- Dort vom heutigen Besitzer erworben,

seitdem Privatbesitz Zurich.

CHF 2000/ 3000
(€1850/2780)

KOLLERZURICH
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3409

HERMANN BARTELS
(Riesenburg/Westpreussen 1928 - 1989
Dusseldorf)

Nr. 70. 1959.

Harz und Ol auf Leinwand.

Unten rechts mit der eingeritzten
Signatur: Bartels, sowie verso auf dem
Aufkleber betitelt, signiert und datiert:
Nr. 70 Hermann Bartels 1959.
90x70cm.

Wir danken dem Museum fur Konkrete
Kunst Ingolstadt fur die freundliche Unter-
stltzung.

Provenienz:

- Galerie Genton, Lausanne.

- Dort vom heutigen Besitzer 1960 erwor-
ben, seitdem Privatsammlung Schweiz.

CHF 2000/3000
(€1850/2780)



KOLLER

3410*

SOLLEWITT

(Hartford/Connecticut 1928 - 2007 New
York)

Ohne Titel.

Tusche auf Papier.

Unten rechts signiert: SLewitt.

18 x 17,3 cm (Blattmass).

Der Estate of Sol Lewitt, New York, hat die
Authentizitat bestatigt.

Provenienz: Privatsammlung Italien.

CHF 3000/5 000
(€2780/4630)
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3411

ALHELD

(Brooklyn 1927 - 2005 Camerata/Italien)
Ohne Titel. 1963.

Olauf grundierter Leinwand.

Verso signiert und datiert: Al Held 63.
48,5x62cm.

Provenienz:

- Galerie Renée Ziegler, Zurich.

- Dort vom heutigen Besitzerin den
1970er Jahren erworben, seitdem
Privatbesitz Schweiz.

AlHeld gehort mit Mark Rothko und
Barnett Newman zu den bedeutendsten
Farbfeldmalern der USA.

1928 wird er in Brooklyn, New York gebo-
ren und interessiert sich zunachst Uber-
haupt nicht fur Kunst. Nachdem er 1945
die Schule abbricht, dient er fur 2 Jahre in
der US-Navy. Erst die Bekanntschaft mit
Nick Krushenick weckt sein Interesse fur
Kunst und er schreibt sich flr Zeichen-
und Anatomiekurse bei der Art Students
League ein. 1950-53 studiert er Kunst

in Paris an der Académie de la Grande

Chaumiere und lernt Sam Francis kennen.

Bei seiner Ruckkehr nach New York im
Jahr 1953 ist der Abstrakte Expressionis-
mus von Jackson Pollock und Willem De
Kooning in aller Munde und wird die Kunst
revolutionieren.

Al Held sucht sich ein Studio in New York
und macht die Bekanntschaft von Franz
Kline und Mark Rothko; vor allem letzte-
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rer mit seiner Farbfeldmalerei wird einen
grossen Einfluss auf die Entwicklung Helds
haben. 1956 ist er mit seinen Arbeiten
erstmals in einer Gruppenausstellung der
Camino Gallery vertreten, drei Jahre spa-
ter stattet die Poindexter Gallery in New

York ihm seine erste Einzelausstellung aus.

Inden 1960er Jahren erfolgt sein Durch-
bruch in Europa, wo er 1964 seine Zusam-
menarbeit mit der Galerie Renee Ziegler
in Zarich beginnt. Diverse Teilnahmenan
der documenta in Kassel sowie zahlreiche
Museumsausstellungen folgen. Ab 1967
malt Held fur einige Jahre ausschliesslich
in Schwarz-Weiss und verbannt jegliche
Farbe bis zu Beginn der 1970er Jahre aus
seinen Werken. Anfanglich der Farbfeld-
Malerei verschrieben, nehmen im Laufe
der Zeit Konturen und Formen zu, so dass
erin seinem spateren Oeuvre der Hard-
Edge Malerei zuzuordnenist. Von 1962-
1980 lehrt er an der Yale University. 2005
verstirbt Al Held in seinem Haus in Italien.

Das vorliegende Werk aus dem Jahr 1963
gehort stilistisch in Al Helds Phase der
Farbfeldmalerei, die stark von Rothko und
Newman beeinflusst ist. Ein leuchtend
gelber Farbraum beherrscht das Bild, das

nach oben hin durch einen exakten weissen
Balken begrenzt wird, nach unten aber
durch eine weiche braun-blaue Welle einen
Abschluss findet. Eindrtcklich spielt Held
mit unserer Wahrnehmung und fordert sie
heraus, denn auf den ersten Blick spinnt
uns unsere Vorstellung eine Landschaft
mit Bergen und Horizont vor. Doch folgen
wir den Anfordernungen der Farbfeldmaler,
dann treten wir nah vor das Bild und versin-
ken ganzin der Wahrnehmung der Farbe.
Ohne den sonst gewohnten Abstand zum
Bild, hat der Betrachter gar nicht die Chance
etwas Wiedererkennbares zu entdecken,
sondernist ausschliesslich der Farbe —dem
Erhabenenin der Kunst —ausgeliefert.

Das unmittelbare Erleben der Farbe ist
das Ziel seiner Werke. ,Das Bild wird zum
Trager der sinnlich erfahrbaren, materiell
greifbaren Idee als Resultat eines ebenso
radikalen wie pathetischen bildnerischen
Denkens.” (zit. Walter, Ingo F. (Hrsg.): Kunst
des 20. Jahrhunderts, Teil 1, Malerei, KoIn
2000, S. 289)

CHF 20000/ 30 000
(€18520/27 780)
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3412*

3413

GIORGIO GRIFFA

(Turin 1936 - lebt und arbeitet in Turin)
Verticale. 1973.

Acryl auf Leinwand.

Verso signiert und datiert: Giorgio Griffa
1973.

21,5x46,5cm.

Mit der Bestatigung der Authentizitat des
Archivio Di Giorgio Griffa, Turin. Das Werk
ist dort unter der Archivnummer: 73085
verzeichnet.

Provenienz: Privatsammlung Italien.

CHF 6000/ 8 000
(€5560/7410)

LUCIO FONTANA
(Rosario/Argentinien 1899 - 1968 Com-
abbio)

Concetto spaziale. 1967/1968.
Tuschpinsel auf Papier.

Unten rechts monogrammiert: LF.

28 x22cm.

lllustration fUr den Band "Portrait d'Antonin
Artaud", Otto Hahn, Paris/Lausanne 1968.

Mit der schriftlichen Bestatigung der
Authentizitat der Fondazione Lucio Fon-
tana, Mailand, April 2014. Das vorliegende
Werk ist dort unter der Nummer: 3901/1
registriert.

Provenienz:

- Ehemals Galerie Toni Brechbunl,
Grenchen.

- Schweizer Privatbesitz.

CHF 6 000/ 8 000
(€5560/7410)
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3414

LOUISE BOURGEOQIS

(Paris 1911 - 2010 New York)

Glorieux yeux globuleux. 1998.

Roter Kugelschreiber auf Papier.

Unten rechts monogrammiert: LB, sowie
verso betitelt: glorieux yeux globuleux.
22,8x29,3cm.

Wir danken der Galerie Hauser&Wirth,
ZUrich, fur die freundliche Unterstttzung.

Das vorliegende Werkiistim Louise
Bourgeois Studio, New York, unter der
Nummer: BOUR-3381 verzeichnet.

Provenienz:

- Gallery Peter Blum, New York (verso mit
dem Etikett).

- Dort vom heutigen Besitzer 1998 erwor-
ben, seitdem Privatsammlung Schweiz.

'‘Pensées plumes' hat Louise Bourgeois
doppeldeutig ihre Zeichnungen genannt
—federleichte Gedanken oder Einfalle, die
sie mit der Feder zu Papier bringt. Kreati-
vitdt und Energie, Gegensatze und Einheit
der Kunstlerin tretenin den Zeichnungen
sehr greifbar zu Tage. Oft arbeitet Bour-

geois in schlaflosen Nachtenim Bett an
ihren Zeichnungen und nennt auch einen
bedeutenden Zeichnungszyklus "Insom-
nia" (1994-95). Sie fangt inre Gedanken
und Einfalle visuellim direkten Strich ein,
bewahrt diese Zeichnungen sorgfaltig auf
und setzt die Ideen oft erst Jahre spéaterin
Skulpturen um - oder auch nicht. Folglich
tauchen viele Dinge in den Zeichnungen
auf, die nie weitergefuhrt werden.

In der hier angebotenen Zeichnung ,Glo-
rieux yeux globuleux” von 1998 vereint
Bourgeois zwei essentielle Themen ihres
Schaffens: der menschliche Kérper sowie
die Spiralform, Symbol des Lebensprozes-
ses. Mit rotem Kugelschreiber lasst sie in
spiralférmigen Bewegungen zwei Farbkrei-
se aus dem Blatt herauswachsen, die den
Betrachter direkt anspringen, anschauen.

So offenbart sie eine ganz eigene Form-
und Materialsprache, behandelt das
existentielle Thema des Menschseins und
zugleich ganz persoénliche Erfahrungen,
denen sie sich unermudlich zu stellen
wagt: Angst, Abhangigkeit, Erinnerung,
Sexualitat, Liebe und Tod.

Neben deninstallativen Zellen und ihren
Plastiken ist die Zeichnung dasjenige
Medium im Werk von Louise Bourgeois, in
welchem sichihre direkte, emotionsge-
ladene Botschaft am besten ausdriicken
lasst.

Darin liegt der Zauber von Louise Bour-
geois Kunst. Sie schafft universell lesbare
Bilder fUr individuelle Erfahrungen.

CHF 18000/ 24 000
(€16670/22220)



Was entscheidend ist, unser ganzes Selbstverstandnis liegtim
Versuch zu verstehen, wer wir sind und uns strikt zu prufen.
Die Kunst vermag dabei zu helfen.”

(zit.in: Crone, Rainer/ Schaesber/ Petrus G: Louise Bourgeois 1988.
Das Geheimnis der Zelle. Minchen 1998, S. 105)

KOLLERZURICH | 15
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3415

DADAMAINO

(EMILIAEDUARDA MAINO)

(1930 Mailand 2004)

Oggetto Ottico Dinamico. 1965.
Gefrastes Aluminium auf Holz.

Verso betitelt, datiert, bezeichnet, signiert
sowie mit Massangaben: OGGETTO
OTTICO DINAMICO DADAMAINO

1965 cm 50 x 50 dadamaino.

50x50cm.

Wir danken dem Archivio Dadamaino fur
seine wissenschaftliche Unterstitzung
und fur den Hinweis, dass die Signatur in
Schreibschrift sehr selteniist.

Mit der Bestatigung der Authentizitat des
Archivio Dadamaino, Somma Lombardo,
April 2017. Das Werk ist dort unter der
Archivnummer: 006/17 registriert.

Mit der Bestatigung der Authentizitat

der Associanzione Amici de Dadamaino,
Somma Lombardo. Das vorliegende Werk
ist dort unter der Archivnummer: 160801
registriert.

Provenienz: Privatsammlung Schweiz.

Inden 1950er und 1960er Jahrenist

die Weltim Umbruch, und auch in der
Kunst stellen Kinstler den traditionellen
Kunstbegriffin Frage. Lucio Fontana ist
dann derjenige, der durch einen einfachen
Schlitz in der Leinwand mit der jahrhunder-
tealten Tradition von Kunst bricht und der
kommenden Generation von Kinstlern
eine unglaubliche Freiheit im Denken und
Umsetzen ermaoglicht.

Zu dieser neuen Generation der Avant-
garde, die Fontana verpflichtet ist und ein
radikales Umdenken fordert und umsetzt,
gehoren u.a. Piero Manzoni, Enrico Castel-
lani und Dadamaino, an die Manzoni 1961
schreibt: ,Das Entstehen neuer Bedingun-
gen, neuer Probleme, bringt die Notwen-
digkeit neuer L&sungen, Methoden und

Massnahmen mit sich. Man erhebt sich
nicht von der Erde, indem man lauft oder
springt: man braucht dazu Flugel. Modifi-
zierungen reichen nicht aus. Die Umwand-
lung muss ganzheitlich sein. Daher verste-
hen wir die Maler nicht, die zwar vorgeben,
an den neuen Problemen interessiert zu
sein, sich aber gleichzeitig immer noch vor
eine Leinwand setzen, mit dem Ziel, diese
unter Berucksichtigung eines mehr oder
wenig gefalligen Geschmacks mit Formen
und Farben vollstandig auszufullen. (...)
Warum aber sollen wir diese Flache nicht
endlich befreien? Warum wollen wir nicht
endlich verstehen, dass Kunstgeschichte
keine Geschichte der Maler, sondern die
der Entdeckungen und Erneuerer ist? (zit.
Gualdoni, Flaminio, in: Dadamaino, Leon-
berg, S.7).

Diese, fur damalige Zeiten radikalen Ideen,
nimmt sich Eduarda Emilia Maino, genannt
Dadamaino, zu Herzen und schneidet in
ihrer ersten Werkserie, den ,Volumi”, runde
bzw. ovale Formen in die Leinwand. Der
Einfluss von Fontanas ,Buchis” ist nicht
zuleugnen, wie sie selbst sagt: | always
hated matter and sought immateriality. Of
course, Fontana played a decisive role in
the history of my painting ... if Fontana had
not pierced the canvas, probably | would
not have dared to do so either. It totally
removed matter to the point of making
visible parts of the canvas, to remove any
material element, to deprive it of any such

rhetoric and return to tabula rasa, in purity.”

Diese Werke zeigt sie im selben Jahr in
ihrer ersten Ausstellung in der Galleria dei
Bossiin Mailand. Kurz danach tritt sie Man-
zonis Galerie Azmuth bei, die mit ahnlich
denkenden Kunstlern in Europa bestens
vernetztist: der Zero-Gruppe in Deutsch-
land um Otto Piene und Heinz Mack, der
Gruppe Nulin den Niederlanden um Jan
Schoonhoven sowie der Gruppe Motus in
Frankreich.

Mit der Serie ,Oggetto Ottico Dinamico”,
aus der das vorliegende Werk stammt,
wendet sich Dadamaino immer mehr der
Op-Artund in gewisser Weise der Kine-
tischen Kunst zu. Sie erstellt minutidse
Vorgaben Uber Grésse, Frasung, Verhalt-
nis von gefllliten und leeren Teilen des
Werkes und Anordnung der Platten. ,Die
Seiten der so zusammengesetzten Quad-
rate erzeugen einen spharischen Eindruck,
wobei eine fliessende Dynamik entsteht.
Die besondere Anordnung der Frasungen
auf den Platten annulliert ganzlich oder
nur ausschnittsweise die Gesamtsicht des
Werkes, indem eine Folge von instabilen
Episoden ablauft, die sich je nach der
Position des Betrachters, in bezug auf

das Werk, verandern. Obwohl das Objekt
statischist, erweckt es den Eindruck einer
kontinuierlichen Bewegung und Variation.”
(zit. ebenda, S. 8)

CHF 35000/ 45 000
(€32410/41670)



"Dada Maino has overcome the ‘problem of painting': different
parameters inform her work: her paintings are the flags of a new
world, they are a new meaning: they are not content with 'saying

something different’: they also say something new".

(Piero Manzoni, 1961)
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3416*

BERNARD AUBERTIN
(Fontenay-aux-Roses/Paris 1934 - 2015
Reutlingen)

Tableau Clous. 1970.

Nagel und Ol auf Holz.

Verso signiert und datiert:

Bernard Aubertin 1970. 30 x 30 cm.

Mit der Bestatigung der Authentizitat des
Archivio Opere Bernard Aubertin, Brescia,
Oktober 2015. Das vorliegende Werk ist
dort unter der Archivnummer: TCLRO7-
100075923 verzeichnet.

Provenienz: Privatsammlung Italien.

CHF 4000/ 6 000
(€3700/5560)

| 18




3417*

BERNARD AUBERTIN
(Fontenay-aux-Roses/Paris 1934 - 2015
Reutlingen)

Dessin de feu. 2008.

Abgebrannte Streichhdélzer und Feuerspu-
ren auf einer Metallplatte.

Unten mittig signiert und datiert: Bernard
Aubertin 2008.

50 x 50 cm (im Original-Plexiglasrahmen).

Mit dem Fotozertifikat vom Kunstler
signiert.

Provenienz: Privatsammlung Italien.

CHF 2500/ 3 500
(€2310/3240)

KOLLERZURICH
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3418*

BERNARD AUBERTIN
(Fontenay-aux-Roses/Paris 1934 - 2015
Reutlingen)

Simplement rouge. 1998/99.

Ol auf Leinwand. 30-teilige Arbeit.
Jeweils verso signiert, betitelt, mit Mass-
angaben sowie datiert: Bernard Aubertin
SIMPLEMENT ROUGE N°1 - N°30
100x50.cm 1998/99.

Jeweils 100 x 50 cm.

Provenienz: Vom heutigen Besitzer direkt
vom Kunstler erworben, seitdem Privatbe-
sitz Stddeutschland.

Inspiriert durch einen Atelierbesuch bei
Yves Klein in Paris 1957, wendet Bernard
Aubertin sich kurz danach ebenfalls der
monochromen Malerei zu. Er wahlt ein
pulsierendes Rot zu seiner Farbe und
Uberzieht alle Nagelobjekte und Gemalde
mit diesem charakteristischen Rot. Das
Resultat sind monochrome, faszinieren-
de Werke, in denen sich die Essenz und
Vielschichtigkeit der Farbe ausdruckt. So
impliziert die Farbe Rot eine spannende
Dichotomie: auf der einen Seite steht sie
fur Energie, Feuer, Gewalt, Blut, auf der
anderen Seite fUr eine unendliche Klarheit
und Kraft. ,Durch das Rot habe ich das Ge-
fUhl, mich mit dem Feuer zu identifizieren,
mit diesem Feuer, das ich besitzen mochte
und das ich mir tatsachlich (...) aneignen
sollte (...)", postuliert Aubertin 1969 in sei-
nem Manifest ,Triumphierendes Feuer".

1960 erweitert Aubertin sein Repertoire
um das Element Feuer, welches die Ma-
nifestation dieser Farbe ist. Die abge-
brannten Streichholzer, Zeugnisse der
Spontanitat der Flamme, werden zu seriell
arrangierten, abstrakten Kompositionen.
Der Entstehungsprozess bleibt im Werk
sichtbar, und gleichzeitig wird die dest-

| 20

ruktive Kraft des Feuers zum Symbol fur
Neuentstehung und Wandlung (Los 3417).

Als ein weiteres Ausdrucksmittel entdeckt
Bernard Aubertin — ahnlich wie Gunther
Uecker —Anfang der 1960er Jahre den
Nagel als Strukturelement. In ,Tableau
Clous" (Los 3416) sind die Nagel in regel-
maligen Abstanden auf ein quadratisches
Holzbrett gehammert und mit einer
kompakten Schicht roter Farbe bedeckt.
Je nach Standpunkt und Lichteinfall ver-
andert sich die Schattierung der benagel-
ten Holzplatte. Neben der Reliefstruktur
verstarkt der Farbauftrag mit changierend
roten Pigmenten die Vibrationsbewegung
der Farbe. Soist es nicht verwunderlich,
dass er sich zwei Jahre spater, 1962, der
Zero Bewegung um Heinz Mack, Otto
Piene und GUnter Uecker anschlielt, die
ebenfalls nach einer Ausdrucksformin
Reduktion und Strenge jenseits der etab-
lierten Gestaltungsmittel suchen.

Das Rot bleibt jedoch Aubertins Le-
bensthema. Der franzdsische Zero-
Kunstlerist ,le peintre du rouge et du feu".
Leinwand, Holz, Nagel, Klammern, Eisen-
drahte hat er eingesetzt, er hat Papiere
aufgerissen, Kartons und Aluminiumplat-
ten durchléchert und alle diese Strukturen
mit Rot Uberzogen. "Ich suche noch einmal
mein Rot" sagt Aubertin 1993 anlallich der

Retrospektive ,Aubertin, Bernard le rouge"
in der Stiftung fur Konkrete Kunst in Reut-
lingen. Wahrend bisher eine grofse Vielfalt
von Einzelwerken dominierte, so beginnt
er nunin grofRen Serien zu arbeiten, Plein
rouge, Monochromes rouges, Nouveaux
rouges, Simplement rouge entstehenin
den kommenden Jahren. Das serielle Prin-
zip und dieses Konzept der beharrlichen
Wiederholung des scheinbar Gleichen sind
fur das Verstandnis der Arbeit von Auber-
tin entscheidend.

Das hier angebotene, serielle Werk ,Sim-
plement rouge" feiert in einer Abfolge von
30 Arbeiten in drei Variationen an Rot-
tdnen ein Feuerwerk der Farbe. Bernard
Aubertin analysiert im Farbauftrag die Ei-
genschaft von Rot, ,ihre Anziehungskraft,
ihren Zauber, ihre Bewegung, ihr Licht, ihre
Vibration, ihre emotionale Wirkung, ihre
taktile Prasenz." (zit. in: Ausst.Kat.: ZERO,
Martin-Gropius-Bau, Berlin/ Stedelijk Mu-
seum, Amsterdam 2015, S. 267)

Die monochrome Leinwand ermaglicht die
Freisetzung der Bildwirklichkeit unbelastet
von Linie, Form oder Komposition. Die Far-
be behalt ihren absoluten Wert, setztihre
energetische Wirkung frei und ermdéglicht
dem Betrachter, ganz in sie einzutauchen.

CHF 30000/ 40 000
(€27 780/ 37 040)
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3419*

NANDA VIGO

(Mailand 1936 - lebt und arbeitet u.a. in
Mailand)

Cronotopo. 2006.

Aluminiumrahmen, gemustertes Glas und
Neon. Exemplar 1/5.

Auf der RUckseite signiert und
nummeriert: Vigo 1/5.

120x60x20cm.

Mit einer Bestatigung der Authentizitat
des Archivio Nanda Vigo, Mailand. Das
Werk ist dort unter der Archivnummer:
241114-CO71 registriert.

Provenienz: Privatsammlung ltalien.

Mit ,Cronotopo” von Nanda Vigo bieten
wir neben der Arbeit von Dadamaino ein
zweites Werk einer italienischen Zero
Klnstlerin an, die diese Kunstrichtungin
ihren Urspriingen in den 1960er Jahre
massgeblich und mitihrer ganz eigenen,
unverkennbaren Handschrift beeinflusst
und vorangetrieben hat.

Die geburtige Mailanderin studiert am
Institut Polytechnique in Lausanne und
fuhrtihre Studien dannin San Francisco,
u.a. bei Frank Lloyd Wright fort. 1959 kehrt
sie nach Europa zurlick und eréffnet in
Mailand ihr eigenes Studio. Wie kaum eine
andere Kunstlerin ihrer Generation ist
Nanda Vigo am Interdisziplinaren inter-
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essiert und gleichzeitig an dem harmo-
nischen oder konfliktreichen Verhaltnis
von Licht und Raum. Schon durchihre
Ausbildung beschaftigt sie sich mit Kunst,
Design und Architektur, gleichzeitig bleibt
ihr keine Wahl, sich den unterschiedlichen
Disziplinen zu 6ffnen, wenn sie die Wirkung
des Lichts in all seinen Facetten erfor-
schen will.

lhre Einbindung in die Mailander Avantgar-
de Anfang der 1960er Jahre ist dieselbe
wie bei Dadamaino. Der Bruch Fontanas
mit dem klassischen Tafelbild gibt auch
Vigo die Méglichkeit und die Freiheit, ihre
kiinstlerischen Ideen zu verwirklichen. Sie
kennt Lucio Fontana, organisiert 1965 in
seinem Atelier die legendare Ausstellung
"Zero-Avantgarde" und gehort ebenfalls
in den Umkreis der Galerie Azimuth von
Piero Manzoni, wodurch sie die Vertre-
ter der europaischen Zero Bewegung
kennenlernt und an zahlreichen Ausstel-
lungen teilnimmt. Wie kaum eine andere

avangardistische Kunstlergruppe ist die
Zero Gruppe in ganz Europa zu finden
und untereinander eng verknUpft —die
meisten kennen sich, laden gegenseitig
zu Ausstellungen ein, und obwohl sie nur
eine lose Gruppe sind, sehen sie doch alle
die unglaubliche Moglichkeit, sich von den
bisherigen Traditionen und Konventionen
zuldsen und neue Wege zu bestreiten.

Das vorliegende Werk stammt aus einer
ihrer wohl gréssten Serien, den Cronoto-
pi. Mit diesen Skulpturen aus Aluminium,
Glas und Neon fordert sie die sensorische
Wahrnehmung des Betrachters von Zeit,
Licht und Raum heraus. Die teils opaken,
teils gemusterten oder transparenten
Glasflachen reflektieren und brechen das
Licht auf ganz unterschiedliche Weise.

CHF 25000/ 35000
(€23150/32410)
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3420*

PAOLO SCHEGGI

(Florenz 1941 - 1971 Rom)
Inter-ena-cubo (n°10 rosso). 1969.
Gestanzter Karton und Plexiglas.

Verso auf einem Etikett signiert sowie
beschrieben: Paolo Scheggino 10 rosso.
72x72x 11 cm (in Originalrahmen).

Mit der Bestatigung der Authentizitat von
Franca Scheggi Dall'Acqua, Associazione
Paolo Scheggi, Mailand, 29. April 2014. Das
Werk st dort unter der Archivnummer:
APSM052/0016 verzeichnet.

Provenienz:
- Ehemals Galleria del Naviglio (verso mit
dem Etikett).

- Ehemals Sammlung Luigi Koelliker, Italien.

- Privatsammlung Italien.

Ausstellung: London 2014, Paolo Scheggi.
Robilant + Voena, 1. Oktober - 4. Novem-
ber 2014, Nr. 160 (Farbabb.).

Literatur: Barbero, Luca Massimo: Paolo
Scheggi: catalogue raisonné, Mailand
2016, Nr. 69/20.

Paolo Scheggi stirbt bereits mit 31 Jahren
auf dem Hohepunkt seiner kurzen, aber
sehr erfolgreichen kiinstlerischen Schaf-
fenszeit. 1940 in Florenz geboren, absol-
viert er sein Studium an der Akademie der
Schénen Kunste in Florenz und zieht 1961
nach Mailand. In einer aussergewdhnlichen
kurzen Phase des Suchens, setzt er sich
am Ende der 50er Jahre mit dem Informel
auseinander, wendet sich dann aber den
Mailander Konzept- und Zero Kinstlern
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Piero Manzoni, Dadamaino und Agostino
Bonalumi zu. Scheggi wird, wie auch seine
Kunstlerkollegen, von dem Willen zur
Forschung getrieben, wodurch das fur ihn
von Zufélligkeiten gepragte Informel keine
Losung bietet. Lucio Fontana wird schnell
auf sein Werk aufmerksam und zu seinem
Mentor.

Scheggis ,Forschungsschwerpunkt” ist
das Verhaltnis von Gemalde und Raum. Er
strebt die ,Verraumlichung des Tafelbildes
zum Bild-Objekt"” (zit. Wikipedia) an. Zu
Beginn der 1960er Jahre beginnt er mit
der Serie ,Intersuperfici”, bei denen er
runde Formen in mit Leinwand bespannte
Wande schneidet und jeweils drei von die-
sen Ubereinanderlegt. Die Leere, die auf
diese Weise in den Gemalden entsteht, ist
es, was den jungen Kunstler interessiert.
Schonin seinen Anfdngen beschrankt er
sich strikt auf die monochrome Malerei—
nichts lenkt von der Erforschung des von
ihm im Bild geschaffenen Raums ab.

Die zweite Serie, zu der auch das vor-
liegende Werk gehort, sind die ,Inter-
ena-cubi”, mit denen er 1965 beginnt.
Diese Arbeiten wirken strenger, aber
auch objekthafter. Er reint gleichgrosse

Quader mit kreisrunden Lochern in der
Mitte aneinander und rahmt diese in einen
Objektkasten aus Plexiglas. Innerhalb der
Quader sind die Querverstrebungen der
Faltung sichtbar, die je nach Blickwinkel
einen Schatten erzeugen. Anders als bei
der kinetischen Kunst, die ebenfalls ein
wichtiger Aspekt der Zero Gruppe gewe-
senist, steht hier jedoch nicht die Dynamik
im Vordergrund. ,The ,inter-ena-cubi’ did
not produce a physically dynamic situati-
on, but rather activated a behaviour: they
were, therefore, intimately connected to
the perception of the viewer not intended
as a user' of aludic mechanism or psy-
chological test, but rather as an emotively
sentient and unique individual, who can
translate his or her singularity into the
unigueness of the modular work. This is
why Scheggi's research (...) was constantly
oriented towards the deeply concealed
emotiveness of the relationship with the
work, and translated his emotiveness into
aninterest in perceptivity.” (zit. in: Barbero,
Luca Massimo: Paolo Scheggi: catalogue
raisonné, Mailand 2016, S. 59).

CHF 45000/ 65 000
(€41670/60190)
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Sammlung Dr. Hans Werner Riedel & Dr. Ralf Loher-Riedel

Die Sammlung von Dr. Hans Werner Riedel (1915-2014) zeigt seine lebenslange Passion
fur Kunst, die er mit seinem Adoptivsohn Dr. Ralf Dieter Loher-Riedel (1942-2015) geteilt
hat. In den 1960er Jahren beginnt der renommierte Munchner Kinderarzt mit einem gu-
ten Blick fUr Qualitat seine facettenreiche Sammlung aufzubauen, die Antiquitaten, Alte
Meister, Asiatika, Designobjekten und Werke der Klassischen Moderne und Nachkriegs-
kunst umfasst.

Seine besondere Leidenschaft jedoch galt der Klassischen Moderne und der Nach-
kriegskunst. Er hat diese Werke in den fuhrenden Galerien seiner Zeit, wie der Galerie
Franke in MUnchen, oder spater dann auch auf Auktionen zusammengetragen. Einen
Schwerpunkt bildet der Expressionismus, der durch herausragende Papierarbeiten von
Heinrich Campendonk, Lyonel Feininger, Ernst Ludwig Kirchner, Karl Schmidt-Rottluff
und Edvard Munch vertreten ist. Ein weiterer Fokus ist die Entwicklung der Abstraktion
in der 2. Halfte des 20. Jahrhunderts, prominent vertreten u.a. durch drei Arbeiten von
Ernst Wilhelm Nay.

Der erste Teil der Sammlung Riedel kommt vom 27. Junibis 1. Juli 2017 zum Aufruf:
Design, 27.6.2017

Impressionismus & Klassische Moderne, 30.6. 2017

PostWar & Contemporary sowie Grafik & Multiples, 1.07.2017

Die weiteren Teile der Sammlung werden in den Auktionswochen der Altmeister vom
19.-23. September 2017 und der Asiaticaim Dezember 2017 angeboten.

Das Bestreben Hans Werner Riedels anderen Menschen zu helfen, welches sich auch
in seinem Beruf als Kinderarzt ausgedrlckte, findet in seinem Entschluss, den Erlds zu
Gunsten einer karitativen Einrichtung zu spenden, ihren Abschluss. Dementsprechend
wird der Erlés der Versteigerungen seiner Sammlung einer international renommierten
gemeinnutzigen Institution gespendet.



3421*

ERNST WILHELM NAY
(Berlin 1902 - 1968 K&In)
Im Kreuzrhythmus |. 1951.

Gouache Uber Bleistift auf dunnem Karton.

Unten links signiert und datiert: WNay 51.
17,7x23,7cm.

Provenienz:

- Kestner Gesellschaft, Hannover (1955).

- Sammlung Margrit Sprengel, Hannover.

- Sammlung Dr. Hans Werner Riedel und
Dr. Ralf Dieter Loher-Riedel, Minchen.

Ausstellung: Hannover 1955, EW.Nay.
Gemaélde, Aquarelle, Zeichnungen 1951~
1966. Kestner-Gesellschaft, 6. April - 8.
Mai 1955, Kat.-Nr. 37.

Literatur: EW. Nay Stiftung (Hrsg): Ernst
Wilhelm Nay. Werkverzeichnis der Aqua-
relle, Gouachen und Zeichnungen, Bd. Il
1949 -1953,Nr.51-521.

CHF 12000/ 18 000
(€11110/16670)
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3422*

ERNST WILHELM NAY

(Berlin 1902 - 1968 KoIn)

Mit vielfaltigem Gelb. 1958.

Ol auf Leinwand.

Unten rechts signiert und datiert: Nay 58,
sowie auf dem Keilrahmen signiert, datiert
und betitelt: Nay - mit vielféltigem Gelb -
1958.

100x 81 cm.

Provenienz:

- Galerie Gunther Franke, Munchen.

- Bei obiger Galerie erworben, seitdem
Sammlung Dr. Hans Werner Riedel und
Dr. Ralf Dieter Loher-Riedel, Minchen.

Ausstellung: Minchen 1958, EW. Nay.
Galerie GUnther Franke, 16. August - 20.
September 1958 (mit Abb.).

Literatur: Scheibler, Aurel/Gohr, Siegfried:
Ernst Wilhlem Nay. Werkverzeichnis der
Olgemalde. Bd. 11 1952-1968, Kaln 1990,
Nr. 889.

Ernst Wilhelm Nay wird 1902 als zwei-

tes von sechs Kindernin Berlin geboren.
Nach dem Abitur und einer abgebroche-
nen Buchhandelslehre, beginnter 1923
Abendkurse fur Aktzeichnen. Im darauf-
folgenden Jahr bewirbt sich der Autodi-
dakt bei Carl Hofer an der Hochschule fur
Bildende Kinste in Berlin, wo er ein Jahr
spater ein Stipendium erhalt und 1928 sei-
nen Abschluss als Meisterschuler Hofers
macht. Frih nimmt er an Gruppenaus-
stellungen bedeutender Galerien wie der
Galerie Nierendorfin Berlin, Alfred Flecht-
heim in DUsseldorf oder Cassirer in Berlin
teil. Zudemist erin diversen Secessions-
Ausstellungen in Deutschland vertreten.
Unter der nationalsozialistischen Diktatur
zahlt Nay zu den ,entarteten Kunstlern",
und obwohl es ihm offiziell untersagt ist,
gelingt es ihm, Malutensilien zu besorgen
und weiterzumalen. 1940 wird er zum
Kriegsdienst nach Frankreich eingezogen.
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Kurz nach dem Ende des Zweiten Welt-
krieges stellt Nay wieder aus, und seine
Werke werden von namhaften Museen
angekauft. Die Galerie Franke in Mlnchen,
in der auch das vorliegende Gemalde aus-
gestellt wurde, wird seine standige Galerie.
Er nimmt zwischen 1955 und 1964 an den
drei Documentas in Kassel teil und wird mit
zahlreichen Kunstpreisen wie dem Stro-
her- und dem Lichtwark-Preis augezeich-
net. 1968 verstirbt Ernst Wilhelm Nay.

Nay istin den 1950er Jahren der fUhrende
Vertreter seiner Kinstlergeneration. Wie
bei kaum einem anderen Kinstler ist sein
gesamtes Werk zeitlich und thematisch in
klar abgegrenzte Schaffensphasen zu glie-
dern, von denen die ,Scheibenbilder” von
1954-1963 die grosste und bedeutendste
Gruppe darstellen. Alle Schaffenspha-
sen bauen aufeinander auf und stehenin
Bezug zueinander. Ernst Wilhelm Nay hat
eine sehr klare Vision von seinem kinst-
lerischen Schaffen, und bei aller ober-
flachlichen Zufélligkeit unterliegen seine
Werke einem strengen Ordnungssystem,
beidem drei Aspekte bestimmend sind.
Erstens geht es nur um das Bild selbst
und nicht um maogliche Interpretationen
oder Motive. Zweitens wirkt der Kinstler
auf Form und Farbe ein - auch hier geht
es nicht um ein Motiv, und drittens gehort
die Intuition und Inspiration des Kunstlers
selbst zum Gestaltungsprozess.

Das vorliegende Gemalde von 1958
gehort zuden ,Scheibenbildern”, die bei
aller Inspiration des Kunstlers seinen Ge-

staltungswillen eindrtcklich unter Beweis
stellen. Kolorit und Form unterliegen einer
Ordnung, die Nay meisterlich nutzt, um
Spannung und Dynamik zu erzeugen. ,Die
Schichtung der ganzen, halben oder un-
reglmassigen Scheibenformen verhindern
einen harmlosen Ausgleich. Auchin den
brillanten, verfihrerisch schén instrumen-
tierten ,Scheibenbildern’ bewahrt Nay die
Energie der Reibung, des Gegensatzes
und des Widerstreites, die Bedingung und
Elixier seines Erfindens bestimmen. Nicht
Dekoration, sondern die grundlegende
Spannunginnerhalb des Farbkreises treibt
die Inspiration an." (zit. Siegfried Gohr,

in: Scheibler, Aurel/Gohr, Siegfried: Ernst
Wilhlem Nay. Werkverzeichnis der Olge-
maélde. Bd.111952-1968, Kéln 1990, S. 22)

1958 entwicklelt Nay die Scheibenbilder
weiter, wofur ,Mit vielfaltigem Gelb" ein
herausragendes Beispiel ist. Die einzelnen
Scheiben in einer Komposition werden
reduziert. Sie sind weniger streng, sondern
kdnnen an den Réandern ausgefranst sein.
Zudem fallt dem Pinselduktus eine gros-
sere Bedeutung zu. Gohr beschreibt es
wie folgt: , Bluhende Pinselspuren, pastose
Flecken, geschmeidig hingestrichene
Flachen, Schraffuren, etc. geben dem Bild-
korper neben dem Geschehenin der Farbe
eine neue Dimension (...)." (ebenda, S. 23)

CHF 120000/ 180 000
(€111110/166670)
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3423*

NICOLA DE MARIA

(Foglianise 1954 - lebt und arbeitet in
Turin)

Ohne Titel. 1977.

Gouache auf Papier auf festem Vélin.
Verso signiert, datiert und gewidmet:
Nicola de Maria Gennaio 1977 TU E' PER
TE CHE L'HO FATTO GUARDA QUA.
Darstellung 9,9 x 14 cm auf Vélin

76 x56.cm.

Provenienz: Sammlung Dr. Hans Werner
Riedelund Dr. Ralf Dieter Loher-Riedel,
Minchen.

CHF 2000/ 3000
(€1850/2780)



3424%*

ERNST WILHELM NAY

(Berlin 1902 - 1968 KoIn)

Ohne Titel. 1961.

Aguarell auf leinenkaschiertem, festem
Papier.

Unten rechts signiert und datiert: Nay 61.
42 x 60 cm.

Das vorliegende Werk wird in den in Vorbe-
reitung befindlichen 3. Band des Werkver-
zeichnisses der Aquarelle, Gouachen und
Zeichnungen aufgenommen. Wir danken
Frau Dr. Magdalene Claesges fur inre wis-
senschaftliche Unterstitzung.

Provenienz: Sammlung Dr. Hans Werner
Riedelund Dr. Ralf Dieter Loher-Riedel,
Minchen.

CHF 20000/ 30 000
(€18520/27780)
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3425*

MIMMO PALADINO

(Paduli 1948 - lebt und arbeitet in Bene-
vento und Mailand)

Ohne Titel. 1985.

Bleistift, Deckweiss und Tusche.

Verso monogrammiert, betitelt und
datiert: base m/m /85.

16x24cm.

Wir danken dem Studio Mimmo Paladino,
Rom, fur die freundliche Unterstttzung.

Provenienz:

- Galerie Il capricorno, Venedig (verso auf
dem Rahmen mit Etikett).

- Sammlung Dr. Hans Werner Riedel und
Dr. Ralf Dieter Loher-Riedel, Minchen.

CHF 1500/2 500
(€1390/2310)



3426*

PIERO DORAZIO

(Rom 1927 - 2005 Perugia)

Ohne Titel. 1973.

Tempera auf Papier, fest auf Hartfaser-
platte aufgelegt.

Unten rechts signiert und datiert:
Dorazio 1973.

43 x53cm.

Provenienz:

- Galerie il capricorno, Venedig (verso mit
dem Etikett).

- Sammlung Dr. Hans Werner Riedel und
Dr. Ralf Dieter Loher-Riedel, Munchen.

CHF 3000/ 5000
(€2780/4630)
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3427*

ROSS BLECKNER

(New York 1949 - lebt und arbeitet in New
York)

Untitled 12/1988. 1988.

Aguarell auf Papier.

Verso signiert und datiert: Ross Bleckner
12/1988.41x31cm.

Provenienz:

- Waddington Galleries, London (verso mit
dem Etikett).

- Roland Berger Corporate Art Collection,
Munchen.

Ross Bleckner gehért zu der Kunstler-
generation, die sich zwischen neo-geo-
metrischer Abstraktion und der wieder-
gewonnenen Figuration des New Image
Paintings entfaltet. Dabei nimmt er mit
seiner individuellen Formensprache, die
um wiederkehrende, symbolisch aufge-
ladene Themen kursiert, bis heute einen
besonderen Stellenwert ein.

Nachdem er Anfang der 1970er Jahre sein
Kunststudium an der New York University
und dem California Institute of the Arts
absolviert, zieht es Ross Bleckner zurtick
nach New York, wo er sich im trendigen
TriBeCa Distrikt ein Studio einrichtet.

Inspiriert von der lllusionskraft der Op Art,
beschaftigt er sich anfangs intensiv mit
Linien und einem kontrastreichen Spiel
zwischen Licht und Dunkel. Letzteres
wird zunehmend ein Kernelement seines
Gesamtoeuvres, wahrend er graduell zu
figurativen Bildkomponenten Ubergeht.
Die metaphorische Sinnbildlichkeit ge-
wisser Motive, darunter zéhlen vor allem
Blumen, Kandelabrer und Vogel, nutzt
Ross Bleckner ab den 1980er Jahren,

um seiner Auseinandersetzung mit dem
Leben als endliche Ansammlung flichtiger
Momente Ausdruck zu verleihen. Sein
Interesse an Verganglichkeit ist zu einem
grolsen Teil der AIDS Krise der 1980er
Jahre geschuldet, die Ross Bleckner, der
mit seiner Homosexualitat offen umgeht,
stark tangiert. Darlber hinaus ist fur ihn die
Erkenntnis Uber die angreifbare Natur des
Menschen ein Phanomen von universaler
Relevanz, die auch die treibende Kraft
hinter seinen realgetreuen Gemalden von
mikroskopisch mutierten Zellen darstellt.

Ross Bleckner selbst sieht seine kiinstleri-
sche Aufgabe darin, den fragilen Charakter
des Lebens aufzuzeigen, jedoch bei all der
darin enthaltenen Melodramatik, gleich-
zeitig ein Zeichen fur Hoffnung und einen
Vermerk auf bewusstes Erleben zu setzen.

CHF 2500/ 3 500
(€2310/3240)
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3428

DENNIS OPPENHEIM

(Electric City/WA 1938 - 2011 New York)
Study for Spirit Note. 1989.

Mischtechnik auf Papier.

Am rechten Rand vertikal signiert und
datiert: Dennis Oppenheim 1989, sowie
am Unterrand betitelt: STUDY FOR SPIRIT
NOTE - BLACKENAMEL TRUMPET -
ELECTRIC FAN SILK FABRIC - MASK.

97 x127 cm.

Mit der Bestatigung der Authentizitat des
Dennis Oppenheim Estate, New York, April
2011.

Der 1938 in Electric City, Washington
geborene Dennis Oppenheim zahlt zu der
Klnstlergeneration, die Ende der 1960er

Jahre den gangigen Kunstbegriff sprengte,

indem sie das Konzept der Form vorweg
setze. Die daraus hervorgehende multi-
mediale Vielfalt kiinstlerischer Produktion
spiegelt sich auchin Oppenheims Werk

KOLLERZURICH

wider, der seinen M.F.A. Abschluss 1965 an
der Stanford University erlangt. Wahrend
er sich anfangs mit dem sensorischen
Empfindungsvermogen des menschlichen
Koérpers und ephemeren Interventionenim
Aufenraum befasst, bedient er sich spater
zunehmend industrieller Herstellung.
Hieraus schopft er neue Moglichkeiten,
seiner polemischen Haltung Ausdruck zu
verleihen, indem er teils Pop-Art anmu-
tende Raum- und Aulseninstallationen zu
schaffen beginnt.

Das hier angebotene Aquarell ,Spirit
Notes"ist eine Studie zu der gleichnami-
gen Installation, die aus dem Jahr 1989
stammt. Die gestrichelte Linienfuhrung
der Studie verweist hierbei schon auf die
installative Umsetzung, in der Dennis
Oppenheim vier Stofffiguren Uber einen
elektrischen Lufter aufblasen und vibrieren
lasst. Die Totemform der Figuren und der
Titel der Arbeit lassen vermuten, dass hier
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auf den gesellschaftlichen Umgang mit
Spiritualitat in wortwoértlicher Form von
Jheilker Luft" angespielt wird. Den daraus
hervorgehenden Interpretationsspielraum
Uberlasst Dennis Oppenheim jedoch
seinem Publikum.

Oppenheimist in deninternational be-
deutendsten Museums- und Privatsamm-
lungen vertreten. Seine monumentalen
Skulpturen sind aufkerdem auf diversen
offentlichen Schauplatzen global verteilt.
Seit den friihen 70ern wird sein Werk
international gezeigt, darunter vor allemin
bedeutenden Ausstellungen, wie bei-
spielsweise in Harald Szeemanns ,When
Attitudes Becomes Form"in der Kunsthal-
le Bern.

CHF 4000/ 6 000
(€3700/5560)
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3429

WALASSE TING

(Shanghai 1929 - New York 2010)
Raining in Rainbow. 1960.

Olauf Leinwand.

Oben rechts signiert und datiert: Ting 60,
sowie verso betitelt: Raining in Rainbow.
187 x140cm.

Provenienz:

- Direkt beim Kunstler erworben.

- Durch Erbschaft an den heutigen Besit-
zer, Privatsammlung Schweiz.

Das Fruhwerk, zu dem ,Raining in Rainbow”
zu zdhlenist, des chinesisch-amerikani-
schen Kunstlers Walasse Tingist heute
auf dem Kunstmarkt ausserst selten zu
finden. Dort beherrschen seine figurativen
Werke, die ab 1970 entehen, das Angebot.
Gerade aber sein abstraktes Fruhwerk
beeindruckt durch Starke, Vielfalt und Aus-
druckskraft.

Diese seltene Entwicklung von der Abs-
traktion hin zur Figuration erklart sich teil-
weise aus seinem bewegten Lebenslauf.
1929 wird Walasse Ting in Wuxi geboren.
Er wachstin Shanghai auf, wo er auch fur
kurze Zeit die Kunstakademie besucht und
sich sein Geld als Strassenmaler verdient.
Den grossten Teil seines kunstlerischen
Kénnens bringt er sich jedoch selber bei.
1946 zieht er nach Hong Kong, wo er
einige Jahre bleibt und seine Reputation
als Kunstler weiter wachst. Bereits drei
Jahre spater beschliesst er nach Europa
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zu gehen, wo er 1952 in Paris landet und
erstmals westliche Kunst kennenlernt.
Das bedeutet im Paris der 1950er, dass er
sowohl mehr oder weniger Zugang zum
gesamten westlichen Kunstkanon hat, als
auch dass er sichim Zentrum der Avant-
garde befindet.

Durch Pierre Alechinsky kommmt Ting mit
der CoBrA Gruppe in engen Kontakt, die
mit ihren expressiven, gestischen Werken
grossen Einfluss auf den jungen Kunstler
hat. Ende der 1950er verlagert sich das
westliche Kunstzentrum von Paris nach
New York, wohin auch Walasse Ting 1958
Ubersiedelt. Auch hier tritt er schnellin
Kontakt mit der Avantgarde; er lernt Sam
Francis kennen, der ihm den Zugang zum
Abstrakten Expressionismus ebnet. Ende
der 1960er Jahre wird die PopArtimmer
wichtiger und spielt wohl eine grosse Rolle

bei seiner Entwicklung hin zum Figurativen.

Walasse Ting erhalt die amerikanische
Staatsburgerschaft und pendelt zwischen
New York und Amsterdam. Er nimmt an
unzahligen Ausstellungen weltweit teil und
erhalt 1970 den Guggenheim Fellowship
Award. Eine schwere Gehirnblutungim

Jahr 2002 beendet sein kunstlerisches
Schaffen, und er zieht ganz nach New York
zurlck, wo er 2010 verstirbt.

Das vorliegende Werk entsteht 1960, als
Walasse Ting Europa bereits den Rucken
gekehrt und in New York Fuss gefasst hat.
Man erkennt diese Ubergangsphase, in der
sich die alten Einflusse im Werk gefestigt
haben und auf neue treffen eindeutigin
unserem Werk. Die breiten, dynamischen
Pinselstriche, die wir von der CoBrA Grup-
pe kennen, beherrschen die Komposition,
werden aber durch feine Drippings in den
Randern erganzt, die der Komposition
mehr Tiefe und Spontanitat verleihen. Die
Maoglichkeit und das kunstlerische Ver-
modgen solch unterschiedliche Einflisse,
die darUberhinaus nichts mit dem eigenen
Kulturkreis zu tun haben, zu nutzen und

in eine eigene Handschrift zu Ubertragen,
sieht man selten, und noch seltener so
Uberzeugend wie es Walasse Tingin dem
vorliegenden Werk gelungenist.

CHF 70000/ 90 000
(€64810/83330)
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3430* n

ALBERTO PORTA ZUSH

(Barcelona 1946 - lebt und arbeitet in New
York und Madrid)

The Bird of Africa. 1977.

Ol, Tinte, Wachskreide und Collage

auf Papier.

Verso signiert und datiert: ZUSH 77, sowie
beschrieben: ZUSH 1977 "THE BIRD OF
AFRICA" OLEO, COLLAGE/PAPEL 34 x 48
REF.: 2340 und mit dem Kunstlerstempel.
34 x48 cm.

Provenienz: Roland Berger Corporate Art
Collection, MUnchen.

CHF 800/1 200

(€740/1110)
3431%*
GUNTHER UECKER
(Wendorf 1930 - lebt und arbeitet in DUs-
seldorfund St. Gallen) il - -~
Splitter 1999. SRt o X
Tusche und Deckweiss auf festem Vélin *E"y 'iﬂi B 3 s
auf Papier collagiert. ’"&4*4 ;. f ‘.:-ﬂ-g,"* g 2a% <
Unten rechts signiert und datiert: Fa ‘l:ll . }.Jf* » A ..-A e g,
Uecker 99. ﬁ‘ﬁ e \r‘_‘ L -"&"h
45x35cm. E'}.:?'.'!Ea My, ¥ -;kir"l"ﬁ""f‘*
L "";* .-: # «'gi..-t‘ “ar & LT
Provenienz: !‘Aﬁrﬂ . p SRCEE . fafﬁf& i
- - P S S Al B == e tgq
- Ehemals Edith Wahlandt Galerie, | i AT o - ¥ [
25 w3 ? » TV @
Stuttgart. R*“G¢ 2ot SV 3
- Privatsammlung Italien. *ﬁ‘; ?; . ; rf‘ __._\ s B :;ﬂ-
- ge o & T
& 2 4 =3 . @
CHF 3000/ 4000 pt ? 7 /= 2 - Y

(€2780/3700)
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3432

DENIS MITCHELL

(Wealdstone 1912 - 1993 Penzance)
Gunwalloe. 1975.

Bronze. 3/7.

71,5 x90 x 20 cm (inkl. Sockel). Minimale
Erhaltungsmangel.

Wir danken dem Archiv von Denis Mitchell,
Moray/Schottland, fur die Unterstutzung.

Provenienz:

- Alwin Gallery, London.

- Dort 1980 erworben, seitdem Privatbe-
sitz Schweiz.

- Durch Erbschaft an den heutigen Besit-
zer, Privatbesitz Schweiz.

Literatur: George Dannatt: Ausst. Kat.:
Festival Exhibition of Sculpture by Denis
Mitchell, Swansea, Glynn Vivian Art Gallery
and Museum, 1979, (Abb.).

KOLLERZURICH

Denis Mitchellist fUr seine abstrakten
Bronzen, Holz- und Steinskulpturen
bekannt, die erim Stdwesten Englands, in
Cornwall, herstellt.

Erwird 1912 in der Londoner Umgebung
geboren und wachst in South Wales auf. Mit
18 zieht er nach Cornwall, wo er 1930 der St.
Ives School beitritt. In diesen Jahren grindet
sich eine Kunstlergruppe, die sich der
abstrakten Avantgarde verpflichtet, und von
welcher Denis Mitchellab 1955 der Leiter
wird. 1949 begegnet er Barbara Hepworth
und wird sie als personlicher Assistent 10
Jahre lang unterstutzen. Parallel zu dieser
Tatigkeit kreiert Denis Mitchell seine eigenen
Skulpturen, die zunachst unter starkem
Einfluss und mit Hilfe Hepworths und ihres
Ehemanns, des britischen Malers und
Objektkunstlers Ben Nicholson, entstehen.
Eslassen sich einige Parallelenim Oeuvre

von Barabara Hepworth zu den Werken ihrer
Kunstlerfreunde Henry Moore, Hans Arp
und Constantin Brancusis ziehen, welche
ebenfalls im Schaffen von Denis Mitchell
durchdringen.

Wie es in dem hier angebotenen Werk
.Gunwalloe" (oder ,Gunwallow", bemerkt
der Kunstler) zu sehenist, sind die Skulptu-
ren von Mitchell durch diese schier unfass-
bare Reinheit der Formen zu bewundern.
Zu Lebzeiten hat er seine Werke in mehr
als 50 Einzel- sowie Gruppenausstel-
lungen erfolgreich prasentieren kdnnen.
Seine filigranen und gleichzeitig raumful-
lenden Werke sind in 6ffentlichen Privat-
sammlungen und Platzen anzutreffen.

CHF 5000/ 7000
(€4630/6480)
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3433

PETER PHILLIPS

(Birmingham 1939 - lebt und arbeitet in
London)

TurbularatioNo 2. 1968.

Farbkreide, Blei- und Farbstift, Collage
auf Papier.

Unten rechts signiert und datiert: Peter
Phillips 1968, sowie verso signiert datiert
und betitelt: Peter Phillips 1968
TURBULARATIO NO 2 1968.

70x 100 cm.

Wir danken der Familie Phillips fur ihre
freundliche Unterstltzung.

Provenienz: Privatsammlung Schweiz.

CHF 1800/ 2200
(€1670/2040)

3434*

JOSE DE GUIMARAES (JOSE MA-
RIA FERNANDEZ MARQUES)

(Guimaraes 1939 - lebt und arbeitet in
Portugal)

Ohne Titel.

Acrylund Mischtechnik auf Papier.
Unten links signiert: José de Guimaraes.
50x75cm.

Provenienz: Privatsammlung Deutschland.

CHF 2500/ 3500
(€2310/3240)
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3435%

JOSE DE GUIMARAES (JOSE MA-
RIA FERNANDEZ MARQUES)
(Guimarédes 1939 - lebt und arbeitet in
Portugal)

Ohne Titel.

Acrylund Mischtechnik auf Papier.
Oben rechts signiert: José de Guimaraes.
50x75cm.

Provenienz: Privatsammlung Deutschland.

José de Guimaraes gilt als der bekann-
teste zeitgendssische Kunstler Portugals.
Der ursprunglich studierte Ingenieur wird
zu Beginn seiner kiinstlerischen Lauf-
bahn zunachst vom Fauvismus und dem
deutschem Expressionismus gepragt,
entwickelt jedochin Folge eines sieben-
jahrigen Militaraufenthaltes in Angola

seine eigene ausdrucksstarke Bildsprache,

deren Formstruktur an archaisch-tribale

Symbolik erinnert. Anhand der vorliegen-
den Werke wird eben dieses Interesse an
formgepragten Leitmotiven deutlich.

Beide Werke zeigen jedoch auch ein
technisches Spezifikum des Kunstlers:in

KOLLER

seinem pastosen Farbauftrag zeichnet
sich ein intuitivanmutender Duktus ab,
der meditativen Sandzeichnungen éhnelt.
Damit verbinden sich in José de Guimara-
es Werk Form- und Farbgebung zu einem
in sich harmonierenden Ausdruck. Seine
Gemalde, Grafiken und collagierten Objek-
te sind Bestandteil zahlreicher musealer
und privater Sammlungen, darunter vor
allem die Sammlung Warth. Als bewusst
gewahltes Elemente der Bauasthetik
werden seine einpragsamen Kompositio-
nen aber auch gerne im 6ffentlichen Raum
eingesetzt, so zum Beispiel eine Fliesen-
arbeit am Bahnhof Deutsche Oper, die der
portugiesische Botschafter Jodo Diogo
zum hundertjahrigen Jubilaum der Berliner
U-Bahn geschenkt hat.

Das Werk von José de Guimaraes hat
schon den bedeutende Kunstkritiker
Pierre Restany beindruckt, der darin ,die
anhaltende kulturelle Prasenz Portugals”
widergespiegelt sieht (zit. in: Restany,
Pierre: José de Guimares. Bilder, Objekte
und Figuren, Kiinzelsau 2001, S. 19)

CHF 3000/ 4000
(€2780/3700)
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3436

LUCEBERT (LUBERTUS JACOBUS

SWAANSWIJK)

(Amsterdam 1924 - 1994 Bergen)

Head of Faune. 1972.

Ol auf Leinwand.

Unten rechts signiert und datiert:
Lucebert 72, sowie auf dem Keilrahmen
bezeichnet: 30 x 40 c Head of Faune 72.
30x40cm.

Provenienz: Privatsammlung Schweiz.

CHF 1500/2 500
(€1390/2310)

3437

ROBERTO CRIPPA

(Monza 1921 - 1972 Mailand)

Uccello. 1971.

Collage. Kork, Kunststoff, Goldblatter und
Olauf Holz.

Verso signiert, datiert und betitelt:

R. Crippa 71 "Uccello".

55x46.cm.

Wir danken der Galleria Pace, Mailand, fur
die wissenschaftliche Unterstitzung.

Provenienz:

- Galleria Cortina, Mailand (verso mit dem
Etikett).

- Privatsammlung Schweiz.

CHF 2000/ 3000
(€1850/2780)

3438*

MIMMO PALADINO

(Paduli 1948 - lebt und arbeitet in Bene-
vento und Mailand)

Ohne Titel. 1983.

Ol, Gouache und Collage auf Karton.
Verso signiert und datiert: M. Paladino
1983.

102,8x72,4cm.

Wir danken dem Studio Mimmo Paladino,
Rom, fur die freundliche Unterstttzung.

Provenienz:
- Ehemals Galleria Silvano Lodi Jr.
- Privatsammlung Deutschland.

CHF 20000/ 30000
(€18520/27 780)
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PostWar & Contemporary

3439

MAGDALENA ABAKANOWICZ
(Raszyn-Falenty/Polen 1930 - 2017 War-
schau)

Magdafa. 1987.

Bronze.

Am Sockel monogrammiert, datiert und
betitelt: MA 87 MAGDAFA.

65,5x20,5x 23 cm (inkl. Sockel).

Aus der Serie "Incarnations".

Wir danken Frau Jola Gola fur die wissen-
schaftliche Unterstttzung. Das vorlie-
gende Werk wird in das in Vorbereitung
befindliche Werkverzeichnis der Skulptu-
ren aufgenommen. Das Werk ist im Archiv
der Kunstlerin unter der Nummer: 7L_8, 9,
10 verzeichnet.

Provenienz: Privatsammlung Schweiz.

Ausstellung: Zurich 1988, Magdalena Aba-
kanowicz. Inkarnationen. Turske & Turske,
9. August-17. September 1988, S. 26-27.

Literatur: Shimun, Asahi: Magdalena
Abakanowicz. Sezon Museum of Art Tokyo
1991,S.131.

Die 1930 geborene Bildhauern Magdalena
Abakanowicz entstammt einer polnischen
Adelsfamilie. Der Zweite Weltkrieg sowie
die anschliessende Sowjet-Herrschaft
bringen grosse Entbehrungen und Greuel-
taten fUr die Familie mit sich. Abakanowicz
studiert Malereivon 1949-1954 an der
Kunstakademie in Danzig, hegt aber schon
da eine grosse Faszination fur plastische
Arbeiten. Die schwierige 6konomische Si-

| 44

tuation hinter dem Eisernen Vorhang wan-
delt Abakanowicz fur sich in einen Vorteil:
sie wendet sich der Plastik zu und nutzt
dafur gefundene Materialien, umihre z.T.
monumentalen Skulpturen zu schaffen.

Mit der Hinwendung zur Textilkunst und
grossen Webarbeiten, die sie "Abakans"
nennt, gelingt ihrin den 1960er Jahren der
internationale Durchbruch. Zu Anfang der
1970er Jahre beginnt sie aus Sisal, Lein-
wand und Sackleinen Tiere, Figuren und
Kopfe zu gestalten. In den 1980er Jahren
entdeckt sie dann die Bronze fur sich. Es
entstehen monumentale Aussenskulptu-
ren, aber auch die Serie ,Incarantions”, aus
der das vorliegende Werk stammt. Neben
den zahlreichen Ausstellungen sind auch
ihre unzahligen Auszeichnungen ein Beleg
fur Abakanowicz internationale Anerken-
nung: sie hat einen Ehrendoktortitel u.a. an
der Royal Academy of Arts, London, dem
Massachusetts College of Art, Boston und
der Akademie der Schénen Kunste, Posen.
Sie tragt den Verdienstorden der Republik
[talien sowie das Grosse Bundesver-
dienstkreuz mit Stern Deutschlands. Die
Kunstlerinistim April 2017 in Warschau
verstorben.

.Inkarnationen—soist der Zyklus von
einmaligen, in Bronze gegossenen Gesich-
tern von Menschen und Tieren betitelt. (...)
Die Gesichter sind das Festhalten fluch-
tiger Augenblicke, von Schwingungen der
Form, des Auftauchens und Verschwin-
dens der Gestalt. Sie sind eine Erzahlung
von dem, was fliessend in der Zeit und
materieller Konsistenz ist. Die Gesichter
entstanden aus meinem, in weicher Mate-
rie abgedruckten Gesicht. Warmes, flls-
siges Wachs verwischt die Gesichtszlge
und bildet neue. Pl6tzlich erstarrend, halt
es sie fest. (...) Die Gesichter der Inkarnati-
onen enthullen Fragmente des hinter dem
lebenden Gesicht verborgenen Chaos.
Jedes dieser steifen, metallenen Gesich-
terist ein mogliches oder wahres Bruch-
stick meiner Realitat”. (zit. Abakanowicz,
in: Ausst.Kat. Inkarnationen. Magdalena
Abakanowicz, Turske undTurske, ZUrich
1988,S.5)

CHF 4000/ 6 000
(€3700/5560)
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3440

3441

GERARD SCHLOSSER

(Lille 1931 - lebt und arbeitet in Paris)
C'était fermé. 1982.

Ol auf Leinwand.

Verso signiert, datiert und betitelt:
Schlosser 82 c'était fermé, sowie mit den
Massangaben: 100 x 100.

100 x 100 cm.

Wir danken Frau Pearl Huart Cholley fur
die wissenschaftliche Unterstitzung. Das

Werk istim Archiv Gérard Schlosser, Paris,

unter der Nummer: C1_29_01 registriert.

Provenienz: Privatsammlung Schweiz.

CHF 4000/ 6 000
(€3700/5560)

| 46

MIMMO ROTELLA

(Catanzaro 1918 - 2006 Mailand)

Il riposo della guerriero. 1990.

Decollage auf Leinwand.

Unten links signiert: Rotella. Verso datiert,
betitelt und bezeichnet: DR73 "Il riposo
della guerriero" '90, sowie mit den
Massangaben: 90 x 60. 90 x 60 cm.

Mit der Bestatigung des Kunstlers anhand
eines Polaroids.

Provenienz:

- Galerie Gio Marconi, Mailand.

- Vom heutigen Besitzer 1999 bei obiger
Galerie erworben, seitdem Privatsamm-
lung Schweiz.

CHF 7000/9 000
(€6480/8330)






PostWar & Contemporary

3442

YAN HSIA

(Hunan/China 1930 - lebt und arbeitet in
Shanghai)

Café. 1982.

Ol auf Leinwand.

Unten rechts signiert: Yan Hsia, sowie
verso nochmals signiert, betitelt, datiert
und mit Technik- und Massangaben: YAN
HSIA "CAFE" 34" x 52" oil on canvas 1982.
91x137cm.

Provenienz:

- OK. Harris Works of Art Gallery, New York
(verso mit dem Etikett).

- Privatsammlung Schweiz.

CHF 5000/7 000
(€4630/6480)

3443

BEN JOHNSON

(Llandudno/Wales 1946 - lebt und arbeitet
in London)

North Harbour Revisited #5788. 1986.
Acryl auf Leinwand.

Verso signiert und datiert:

BEN JOHNSON 1986.

100x 152 cm.

Provenienz:

- Louis K. Meiser Gallery, New York (auf
dem Keilrahmen mit dem Etikett).

- Vom heutigen Besitzer bei obiger Galerie
erworben, seitdem Privatsammlung
Schweiz.

CHF 3000/ 5000
(€2780/4630)
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3444

3445

HAROLD GREGOR

(Detroit 1929 - lebt und arbeitet in Bloo-
mington/lllinois)

lllinois landscape #93. 1987.

Olund Acryl auf Leinwand.

Verso signiert, datiert und betitelt, sowie
mit Technik- und Massangaben: HAROLD
GREGORILLINOIS LANDSCAPE#93
1987 OIL/ACRYLIC/CANVAS 12x96".

32 x244 cm.

Provenienz:

- Richard Gray Gallery, Chicago (verso mit
dem Etikett).

- lannetti Lanzone Gallery, San Francisco
(verso mit dem Etikett).

- Privatsammlung Schweiz.

CHF 4000/ 6 000
(€3700/5560)

KOLLERZURICH

HAROLD GREGOR

(Detroit 1929 - lebt und arbeitet in Bloo-
mington/lllinois)

lllinois landscape #86. 1986.

Olund Acryl auf Leinwand.

Verso siginiert, datiert und betitelt, sowie
mit Technik- und Massangaben: HAROLD
GREGORILLINOIS LANDSCAPE #86 36"
x 82" ACRYLIC/OIL/CANVAS
91,5X212cm.

Provenienz:

- Tibor de Nagy Gallery, New York (verso
mit dem Etikett).

- lanetti Lanzone Gallery, San Francisco
(verso mit dem Etikett).

- Privatsammlung Schweiz.

CHF 4000/ 6 000
(€3700/5560)



PostWar & Contemporary

3446

ROGER MUHL

(Strassburg 1929 - 2008 Mougins)
Massif de fleurs.

Ol auf Leinwand.

Unten mittig signiert: Mahl, sowie verso
betitelt und bezeichnet: Massif de fleurs
EA 36.

130x160cm.

Provenienz:

- Galerie Art "CM" Claes Sivertzen + Max
Kehl, Zollikon.

- Dort vom heutigen Besitzer 1994 erwor-
ben, seitdem Privatbesitz Schweiz.

JLichtist meine Leidenschaft” deklariert
Roger MUhlin Bezug auf seine Malerei
und schlagt damit eine Brucke zu denihm
vorangegangenen Freilichtmalern des
ausgehenden 19. Jahrhunderts.

Knapp funf Dekaden spater, erinnert die
von Pastelltdnen gepragte Palette des
1929 in Strassburg geborenen Kunstlers
tatsachlich an die atmospharisch heiteren
Sujets des Impressionismus. Gleichzeitig
verweisen die geometrischen Strukturen

| 50

seiner Interieurs und Landschaftsszenen
aber auch auf den formalen Einfluss der
Kubisten. Die Werke ,Massif de fleurs”,
JLe tilleul” (Los 3448) und ,Interieur bleu”
(Los 3447) stehen exemplarisch fUr Roger
Muhls Ruckbesinnung auf den Umbruchs-
charakter einer langst etablierten Avant-
garde. Sein individueller kinstlerischer
Ausdruck liegt jedoch in der Fahigkeit,
eben jene tradierten Einflisse neu zu ver-
binden, so dass seine pastosen Farbfelder
zugleich reduzierte Formengebilde als
auch ein stimmungsgeladenes Ambiente
erzeugen.

Roger Mihl besucht die Ecole nationale
supérieure des arts décoratifs in Strass-
burg. Seine Werke werden 1960 in der

Galerie de Paris gezeigt und vom renom-
mierten Kunsthandler David Findlay ver-
treten, was ihm internationale Anerken-
nung und weitere Ausstellungen, darunter
in London, New York und Tokio, einbringt.
Neben der Malerei und Bildhauerei schafft
er auch ortsspezifische Kunstwerke, wie
beispielsweise Kirchenfresken und -fens-
terin MUhlhausen, lllhaeusern, lttenheim,
Ostheim, und Mittelwihr. Trotz seines
geografisch breit gestreuten Ruhms,
bevorzugt Roger MUhl den Arbeits- und
Lebensmittelpunkt in Stdfrankreich, wo er
2008 auch seine letzte Ruhe findet.

CHF 8000/ 12000
(€7410/11110)
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3447

ROGER MUHL

(Strassburg 1929 - 2008 Mougins)
Interieur bleu.

Ol auf Leinwand.

Unten rechts signiert: MUhl, sowie verso
betitelt und bezeichnet: Interieur bleu
SD63.

74x70cm.

Provenienz:

- Galerie Art "CM" Claes Sivertzen + Max
Kehl, Zollikon.

- Dort vom heutigen Besitzer 1994 erwor-
ben, seitdem Privatbesitz Schweiz.

CHF 10000/ 15000
(€9260/13890)
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3448

ROGER MUHL

(Strassburg 1929 - 2008 Mougins)

Le tilleul.

Ol auf Leinwand.

Unten mittig signiert: MUhl, sowie verso
betitelt und bezeichnet: Le tilleul S.19.
97 x195cm.

Provenienz:

- Galerie Art "CM" Claes Sivertzen + Max
Kehl, Zollikon.

- Dort vom heutigen Besitzer 1994 erwor-
ben, seitdem Privatbesitz Schweiz.

CHF 6 000/ 8 000
(€5560/7410)
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3449

CARLO VIVARELLI

(1919 Zurich 1986)

Diagonal zentripetale Gruppenin 8
(extravertiert). 1968/69.

Acryl auf Leinwand.

Verso signiert und datiert: Vivarelli
1968/69.

87 x87 cm.

Provenienz: Vom heutigen Besitzer direkt
vom Kunstler erhalten, seitdem Privatbe-
sitz Schweiz.

Literatur: Kappeler, Susanne: Carlo Vivarel-
li. Plastik, Malerei, Gebrauchsgrafik. Zurich
1988, S. 106 (mit Abb.).

Carlo Vivarelli wird oftmals als Bindeglied
zwischen den Grundern der Zurcher Kon-
kreten wie Max Billund Richard Paul Lohse
und der sogenannten zweiten Generation
gesehen - vom Alter her eher der 1. Gene-
ration angehorig, ist sein Oeuvre dagegen
eher der 2. Generation zuzurechnen.

Auch formal kiinstlerischist diese beson-

dere Position erkennbar: wahrend die 1.
Generation der ZUrcher Konkreten "immer
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einer mathematischen oder kombinato-
rischen 'Spielregel™ (Kappeler, Susanne:
Carlo Vivarelli. Plastik, Malerei, Gebrauchs-
grafik, ZUrich 1988, S. 28) folgt, so widmet
sich die 2. Generation eher den Farbvarian-
ten und nutzt die Struktur als Gerust. Viva-
relli kombiniert beide Methoden gleich-
berechtigt in seinem Werk, ohne Farbe
oder Form den Vorrang zu geben. Ziel ist
"(...) eine Untersuchung der gegenseitigen
Wirkung von Farbe und Farbe, Farbpaar
und Farbpaar, Farbqualitat und Form.

Ebenso wie die formale Aufteilung des
Quadrates und seiner Teilflachen stren-
gen mathematischen und geometrischen
Gesetzmassigkeiten unterliegt, basiert
auch die Farbwahl nicht auf "Geschmack”
oder "Schonheit", sondern aufihrer

gegenseitigen Beziehung." (zit.: ebenda,
S.32).

Das vorliegende Werk gehért zu seinem
reifen Stil. Die Farb- und Formauswanhl
folgt einem klaren Schema, es gibt nur
noch streng geometrische Formen, deren
unterschiedliche Grossen mathematisch
erklarbar sind, und die klare Farben haben.
Strenge Gesetzmassigkeiten fuhren dazu,
dass Farbe und Form eine enge Beziehung
eingehen und das "Zusammenspiel und
gegenseitige Durchdringen von farblichen
und formalen Verhaltnissen unter Veran-
derungen nach bestimmten Prinzipien”
demonstriert wird. (zit.: ebenda, S. 30).

CHF 8000/ 12000
(€7410/11110)
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3450

LEO LEUPPI

(1893 Zurich 1972)

Ohne Titel. 1970.1971.

Los von zwei Werken: Collage Garn und Ol auf Papier.

1. Unten rechts signiert und datiert: Leo Leuppi, sowie unten links
mit einer persénlichen Widmung: Fur DoIf. 47 x 37 cm.

2.Unten links signiert und datiert: Leo Leuppi, 70. 28 x 19,7 cm.

Provenienz: Vom Kinstler direkt erhalten, seitdem Privatbesitz
Schweiz.

CHF 1000/1500
(€930/1390)

3451*

CAMILLE GRAESER

(Carouge 1892 - 1980 Wald)

Ohne Titel (Textilentwurf). 1953.

Tusche und Bleistift auf Papier.

Unten rechts signiert und datiert: Graeser 53.
29,5x20,5cm.

Laut der Camille Graeser Stiftung, Zurich, handelt es sich ver-
mutlich um einen Entwurf eines Dekorationsstoffes, der fur diese
Zeit selteniist.

CHF 3000/5000
(€2780/4630)
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3452

OTTO NEBEL

(Berlin 1892 - 1973 Bern)

Gluckwilnsche. 1948.

Gouache auf Papier auf Karton.

Unten mittig signiert und datiert: NEBEL -
1948., sowie auf dem Karton nummeriert,
datiert, bezeichnet und signiert: U. Z. 230/
1948: "Gluckwinsche". NEBEL.

24,2 x 20,2 cm auf Karton 50 x 35 cm.

Wir danken der Otto Nebel-Stiftung, Bern,
fur die Bestatigung des Werkes.

Provenienz:
- Sammlung Kenda Bar-Gera, Zurich.
- Schweizer Privatsammlung.

CHF 2000/ 3000
(€1850/2780)

KOLLERZURICH

3453

OTTO NEBEL

(Berlin 1892 - 1973 Bern)

"Im Sechs-Takt". 1940.

Gouache auf Papier.

Unten mittig datiert und signiert: 1940
Nebel, sowie unterhalb des Papieres num-
meriert, bezeichnet, datiert und signiert:
u.Z.71."Im Sechs-Takt". 1940 - Nebel.
48,5x31,5cm.

Wir danken der Otto Nebel-Stiftung, Bern,
fur die Bestatigung des Werkes.

Provenienz:

- Galerie Heinz Holtmann, Kéln (verso mit
dem Etikett).

- Sammlung Kenda Bar-Gera, ZUrich.

- Schweizer Privatsammlung.

CHF 6 000/ 8 000
(€5560/7410)



PostWar & Contemporary

3454

HANS HINTERREITER
(Winterthur 1902 - 1989 Ibiza)

SWF 62A.1978.

Tempera auf Papier.

Unten rechts signiert und datiert: Hans
Hinterreiter 1978, sowie unten links
bezeichnet: SWF 62A.

39,5 x 30 cm (Lichtmass).

Provenienz: Privatbesitz Schweiz.

CHF 1000/ 1500
(€930/1 390)
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3455

HANS HINTERREITER
(Winterthur 1902 - 1989 Ibiza)

Opus 131D. 1977.

Acryl auf Papier.

Unten rechts signiert und datiert: Hans
Hinterreiter 1977, sowie unten links
betitelt: Opus 131 D.

36,5 x 30 cm (Lichtmass).

Provenienz: Privatbesitz Schweiz.

CHF 1000/ 1500
(€930/1390)



3456

ZOLTAN KEMENY

(Banica/Rumanien 1907 - 1965 Zurich)

Il se poursuit dans la nuit. 1948.

Pigmente, Lehm und Schnur auf Pavatex.
Verso signiert: KEMENY, sowie bezeichnet:
383 B7.

52 x 63,5 cm (in Plexiglasranmen).

Provenienz: Ausstellung:
- Galerie Maeght, Paris (verso mit dem - ZUrich 1951, Reliefs et sculptures de
Etikett). Zoltan Kemeny. Galerie 16, 11. Mai - 1.
- Privatsammlung Schweiz. Juni 1951, Nr.15.
- Durch Erbschaft an den heutigen Besit- - La Chaux-de-Fonds 1961, Zoltan
zer, seitdem Privatsammlung Schweiz. Kemeny. Musée des beaux-arts, 23.

September - 22. Oktober 1961, Nr. 7.
Literatur: Heusser, Hans-Jorg: Zoltan
Kemeny. Catalogue raisonneé 1943-1953,
Basel 1993, Nr. 225.

CHF 2000/ 3000
(€1850/2780)
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PostWar & Contemporary

3457*

LENZ KLOTZ

(Chur 1925 - 2017 Basel)
Beinahe virtuos. 1993.
Druckfarbe auf Ingrespapier.

Unten rechts signiert und datiert: Klotz 93,

sowie unten links mit der
Referenznummer: 982.
65,5x49,5¢cm.

Provenienz: Ehemals Galerie Carzaniga &
Ueker, Basel (verso mit dem Etikett).

CHF 1000/1500
(€930/1390)

3458

LEO LEUPPI

(1883 Zurich 1972)

Ohne Titel. 1958.

Gouache auf braunem Papier.
Unten rechts signiert und datiert:
Leo Leuppi 58.

63x75cm.

Provenienz: Um 1958 direkt vom Kinst-
ler erhalten, seitdem Privatsammlung
Schweiz.

CHF 1200/ 1600
(€1110/1480)
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3459

LEO LEUPPI

(1893 Zurich 1972)

Ohne Titel. 1960.

Ol auf Leinwand.

Unten rechts signiert und datiert:

Leo Leuppi 60, sowie verso signiert, datiert
und nummeriert: Leo Leuppi 60.X.
76,5x112cm.

Provenienz: Privatsammlung Schweiz.

CHF 2000/ 3000
(€1850/2780)

KOLLERZURICH



PostWar & Contemporary

3460

GOTTFRIED HONEGGER
(1917 Zurich 2016)

Tableau Relief Z589. 1969.
Acryltempera auf Polyesterguss.
Verso signiert, datiert, nummeriert:
HONEGGER 1969 Z589, sowie mit

Mass- und Ortsangaben: 103 x 103 Zurich.

103x103cm.

Wir danken Herrn Philippe P. Rey, Gottfried
Honegger Estate Zurich, fur seine wissen-
schaftliche Unterstltzung.

Provenienz:

- Galerie Gimpel & Hanover, Zurich (verso
mit dem Etikett).

- Ehemals Sammlung Dr. Tomi Wolfens-
berger, Kisnacht.

- Vom heutigen Besitzer bei obigem er-
worben, seitdem Privatbesitz Zurich.

Gottfried Honegdger ist einer der wichtigs-
ten Vertreter der Konkreten Kunst und
1987 Mitbegrunder der Stiftung fur Konst-
ruktive und Konkrete Kunst Zurich.

1917 in Zurich geboren, grindet er 1938
ein Atelier fur Grafik, Dekoration und
Fotografie mit der Grafikerin, Kinstlerin
und spateren Ehefrau Warja Lavater. Nach
seinen Erfolgen als Werbegrafiker lebt

er zwischen 1958 und 1960 in New York,
wo er sich unter dem Eindruck der frihen
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Avantgarde und durch die Bekanntschaft
ihrer Vertreter wie z.B. Sam Francis und
Mark Rothko dazu entschliesst, freier
Kunstler zu werden. Anfang der 1950er
Jahre sind seine Arbeiten noch Uber-
wiegend von naturbezogenen Motiven
gepragt. Ab 1960 arbeitet und lebt er
zwischen Paris, Cannes und Zurich und
verschreibt sich der Geometrie. Seit 1970
schafft er viele grossformatige Werke fur
die Offentlichkeit, seine Skulpturen stehen
unter anderem an der ETH Zurich, in Bad
Ragaz undim Skulpturenpark Heidelberg.
Offentliche Anerkennung erfahrt sein
Werk durch zahlreiche Ausstellungen in
der Schweiz wie auch international, so
zuletzt 2015 mit der Retrospektive im
Centre Georges Pompidou, Paris. 2016

verstirbt Honegger im Alter von 98 Jahren.

Der Zyklus der Tableau Reliefs, zu dem
auch das vorliegende Werk gehort, ist

die weitaus umfangreichste Werkserie in
Gottfried Honeggers Schaffen, in der sei-

ne kunstlerischen Ideen, seine Experimen-
tierfreude und stetige Weiterentwicklung
eindricklich unter Beweis gestellt wird. In
der Auseinandersetzung mit Form, Farbe,
Flache und dem Zusammenspiel von
Malerei und Skulptur entstehen beeindru-
ckende Arbeiten.

Das hier angebotene Werk aus dem Jahr
1967 vereint all diese Aspekte. Esist ein
fur diese Zeit typischer Polyesterguss.
Schlanke, reliefartige Faden ziehen sich in
weichen Formen Uber das ganz in Weiss
gehaltene Werk. Die Schattenwerfung der
z.T. sehr ausgepragten Reliefs geben dem
sonst monochromen Gemalde Dynamik
und ein feines, sich stetig &nderndes
Farbspielin der Oberflache. Hervor tritt die
Wirkung des Materials und der Farben.

CHF 12000/ 18 000
(€11110/16670)



"Wenn ich mit diesen Bildern wohne, so haben sie
(nach und nach) eine befreiende Wirkung auf mich."

Max Frisch
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PostWar & Contemporary

3461

KARL GERSTNER

(1930 Basel 2017)

AlgoRhythmus Serie PG/I (dunkel). 1987.
Nitro auf Spanplatte.

Verso signiert, datiert und betitelt:

Karl Gerstner AlgoRhythmus Serie PG/1
(dunkel) sig. 19-10-87.

79,5x79,5cm.

Provenienz:
- Atelier des Kunstlers.
- Privatsammlung Schweiz.

CHF 3700/3900
(€3430/3610)

3462

KARL GERSTNER

(1930 Basel 2017)

AlgoRhythmus. Serie PG/II (dunkel). 1987.
Nitro auf Spanplatte.

Verso signiert, betitelt und datiert:
AlgoRhythmus Serie PG/Il (dunkel) sig.
19-10-87 Karl Gerstner.

79,5x79,5cm.

Provenienz:
- Atelier des Kunstlers.
- Privatsammlung Schweiz.

CHF 4 400/ 4 800
(€4070/ 4 440)




3463

KARL GERSTNER

(1930 Basel 2017)

AlgoRhythmus Serie PG/IIl (dunkel). 1987.
Nitro auf Spanplatte.

Verso signiert, datiert und betitelt:
AlgoRhythmus Serie PG/l (dunkel) sig.
19-10-87 Karl Gerstner.

79.5x79,5cm.

Provenienz:
- Atelier des Kunstlers.
- Privatsammlung Schweiz.

CHF 3700/ 3900
(€3430/3610)

3464

KARL GERSTNER
(1930 Basel 2017)

AlgoRhythmus Serie PG/IV (dunkel). 1987.

Nitro auf Spanplatte.

Verso signiert, betitelt und datiert:

Karl Gerstner AlgoRhythmus Serie PG/IV
(dunkel) sig. 19-10-87.

79,5x79,5cm.

Provenienz:
- Atelier des Kunstlers.
- Privatsammlung Schweiz.

CHF 4 400/ 4 800
(€4070/ 4 440)

KOLLER
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PostWar & Contemporary

3465

CHRISTIAN HERDEG

(Zurich 1942 - lebt und arbeitet in Zurich)
Ohne Titel. 1989.

Acryl auf Holz, Neonrdhre und Plexiglas.
Verso signiert, datiert und nummeriert:
Herdeg 1989 I/II.

91,5x68,5cm.

Provenienz:

- Atelier des Kunstlers.

- Vom heutigen Besitzer direkt beim
Klnstler erworben, seitdem Privatbesitz
Schweiz.

Erstinden 1960er Jahren hat die Licht-
kunst Einzug in die Kunst gefunden,
obwohl das Medium Licht ,seit den 20er
Jahren Boulevards und Fassaden der
Grossstadte in verfUhrerische, gleissende
Szenarien des Konsums verwandelt” (zit.
Volker Schnuck, in: Schnuck, Volker. Chris-
tian Herdeg, Basel 1992, S. 8.) Langsam
experimentieren vor allem amerikanische
Kunstler wie Dan Flavin, Bruce Nauman
und James Turell mit Neonlicht. In Europa
sind es Lucio Fontana, Francois Morellet
und die ZERO-Kunstler.

Der Schweizer Christian Herdeg, der Ende
der 1960er Jahre beginnt das Licht zu
seinem kunstlerischen Thema zu machen,
gehdrt somit zu den Pionieren der Licht-
kunst. Seine gerade beendete Ausstellung
im Haus Konstruktiv in Zurich hat ein-
drucklich die Entwicklung seiner Arbeit von
den 70ern bis heute gezeigt. Im Vergleich
zu Kunstlern wie Flavin und Turrell verfolgt
Herdegjedoch ein eigenes Konzept. Er
schafft keine Environments, sondern
konzentriert sich auf den ,Dialog zwischen
linearem Leuchtkorper und bildhafter Fla-
chigkeit" (zit. Deborah Keller, in: Schaschl,
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Sabine (Hrsg.): Christian Herdeg. Lyrical
Minimalism, Zarich 2017, S. 29). Dem-
entsprechend handelt es sich um Werke,
die auf dem Boden oder auf Sockeln
prasentiert oder auch, wie in unserem Fall,
reliefartig an der Wand installiert werden.
Durch seine frihen Bekanntschaften mit
den Zurcher Konkreten wie Max Bill und
Richard Paul Lohse wird er immer wieder
mit diesen in Verbindung gebracht, sieht
sich selbst jedoch nicht unbedingt ihnen
zugehdorig—aufjeden Fall nicht als Vertre-
ter des Manifestes von 1938.

Lichtkunst bietet dem Kunstler viel Frei-
raum fUr Experimente und gestalterische
Freiheiten, jedoch sind die Werke mit
handgefertigten Neon- oder Argonréhren
kostspielig. Die Beschrankungen bei der
farblichen Auswahl von Lichtréhren hat
Herdeg durch seine jahrelange Zusam-
menarbeit mit den Leuchtstoffwerken
Heidelberg Uberwunden und gemeinsam
mit diesen ca. 300 Farbnuancierungen
entworfen. In den aktuellen Arbeiten hal-
ten selbstverstandlich immer mehr Leuch-
tiodenund LED Einzug. Die zwei angebo-
tenen Werke stammen aus den 1980er
Jahren und zeigen eindrtcklich, dass
Lichtkunst durch die vielfaltige Umsetzung
unterschiedlichste Werke entstehen lasst.

Das vorliegende Werk setzt Herdeg nicht
Licht gegen Licht, sondern Licht gegen

Farbe, wodurch unsere visuelle Wahr-
nehmung gefordert ist. Hier ist es kein
Gegeneinandersetzen, sondern ein Dialog,
der von hoher malerischer Qualitat zeugt.
Verstarkt wird die ganzlich andere Wahr-
nehmung durch die Ellipse der Neonrohre,
die dem gesamten Werk noch zusatzliche
Dynamik verleiht.

Das 2. Werk (Los 3468 ) ist der Serie ,Licht
auf Licht" zuzuordnen. ,Zwei unterschied-
lich farbige Neonrdhren, die lediglich durch
eine grosse Acrylglasscheibe getrennt
wurden, horizontal voreinander an die
Wand. Lichtfarbe stiess auf Lichtfarbe,
ohne durch Materialien wie Metall, Gummi
oder Pigment variiert zu werden. (...) Die
Wahrnehmung von Farblicht rlckte ins
Zentrum. Dazu wurde die Neonrdhre auf
die Linie reduziert, bei offener Sichtbarkeit
des technischen Equipments. Und der
stabilisierende Acrylglaskasten wurde zum
Bildraum eines sich mit den Lichtbedin-
gungen des Raumes verandernden Far-
braumes. (zit. Yvonne Ziegler, in: ebenda,
S.9).

CHF 7000/ 9000
(€6480/8330)






PostWar & Contemporary

3466*

DIETERROTH

(Hannover 1930 - 1998 Basel)
Ohne Titel.

Bleistift auf Papier.

Unten rechts signiert: Dieter Roth,
sowie verso mit einer Widmung.
19,5 x 28 cm (Lichtmass).

CHF 1000/ 1500
(€930/1 390)

3467

ALFRED HOFKUNST

(Wien 1942 - 2004 Cudrefin)
Hintern N°5. 1986.

Bleistift auf Vélin.

Unten rechts gewidmet, signiert und
datiert: FUr Barbara + Werner Alfred
Hofkunst 1986.

51x65cm.

Provenienz: Direkt vom Kunstler erhalten,
seitdem Privatbesitz Schweiz.

CHF 1200/ 1600
(€1110/1480)
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3468

CHRISTIAN HERDEG

(ZUrich 1942 - lebt und arbeitet in ZUrich)
Blau 127 for GF 168. 1983.

Plexiglas und Neonrdhren.

Auf der Innenseite des Randes mit der
eingeritzten Signatur, Datierung,
Nummerierung sowie dem Titel:

Blau 127 For GF 168 No. 1/3 Herdeg 83.
Durchmesser 105 cm.

Provenienz:

- Atelier des Kunstlers.

- Vom heutigen Besitzer direkt vom
Kunstler erworben, seitdem Privatbesitz
Schweiz.

CHF 7000/ 9000
(€6480/8330)

KOLLERZURICH
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PostWar & Contemporary

3469

MARTIN DISLER

(Seewen 1949 - 1996 Genf)
Disler Distant Hills. 1978.
Gouache auf Papier.

Unten rechts signiert und datiert:
Disler 78.

34x48cm.

Provenienz: Privatsammlung Schweiz.

CHF 800/ 1 200
(€740/1110)

3470*

BERNHARD LUTHI

(Bern 1938 - lebt und arbeitet in der
Schweiz)

The Ocre Pits - MacDonnell Ranges. 1979.
2-teiliges Werk: C-print auf Kodak-Foto-
papier, in Originalpassepartout. Erde und
Pigmente auf Leinwand.

Auf dem Passepartout signiert: B. LUthi,
sowie mit dem gedruckten Titel und
Datierung: The Ocre Pits - MacDonnell
Ranges - 1979.

Fotografie: 30,5 x 40,5 cm (Lichtmass),
Gemélde: 141 x211cm.

Provenienz:

- Galerie Denise René Hans Mayer, DUssel-
dorf (verso mit dem Etikett).

- Roland Berger Corporate Art Collection,
Munchen.

CHF 1000/ 2000
(€930/1850)
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3471 3472

JAMES LICINI JAMES LICINI

(Zarich 1937 - lebt und arbeitet in Nurens- (ZUrich 1937 - lebt und arbeitet in Nurens-
dorf) dorf)

Haken. 1991. Stahlbau.

Bronze. Stahl.

Unten am Sockel mit dem eingeritzten
Monogramm und Datierung: JL 91.
Hohe 29,5 cm (inkl. Sockel).

Provenienz: Vom heutigen Besitzer direkt
vom Kunstler erworben, seitdem Privat-
sammlung Schweiz.

CHF 5000/ 6 000
(€4630/5560)

KOLLERZURICH

Unten am Sockel mit dem eingeritzten
Monogramm: JL.
Hoéhe 107 cm (inkl. Sockel).

Provenienz: Vom heutigen Besitzer direkt
vom Kunstler erworben, seitdem Privat-
sammlung Schweiz.

Literatur: Hesse, Jochen/Frehner, Matthi-
as: James Licini - Stahlbau. Werkverzeich-
nis der Plastiken 1968-1998, ZUrich 1999,
Nr. 497.

CHF 4000/ 5000
(€3700/4630)



PostWar & Contemporary

3473*

DANIEL SPOERRI

(Galati/Rumanien 1930 - lebt und arbeitet
in Wien)

Médecine opératoire. Um 1993.

Collage. Leinen, Metall, Wachs und Papier
fest auf Karton aufgelegt.

Unten rechts signiert: Daniel Spoerri.

18 x 20 cm (Lichtmass).

Wir danken Frau Barbara Raderscheidt fur
ihre wissenschaftliche Unterstitzung.

Provenienz: Privatsammlung Italien.

CHF 1200/1 600
(€1110/1480)

3474

JURGEN BRODWOLF

(Dubendorf 1932 - lebt und arbeitet in
Kandern)

lkarus. 1972.

Collage: Schnursenkel, Tube und Stoff auf
Papier.

Oberhalb der Tube signiert: Brodwolf,
sowie unterhalb der Tube datiert: 1972.
53x42cm.

Provenienz:

- Gimpel & Hanover Galerie, ZUrich (verso
mit dem Etikett).

- Dort erworben, Privatsammlung
Schweiz.

- Durch Erbschaft an den heutigen Besit-
zer, Privatsammlung Schweiz.

CHF 1 500/ 2 500
(€1390/2310)
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3475

JEAN TINGUELY

(Fribourg 1925 - 1991 Bern)

Klamauk. 1979.

Farbdruck, mit Filzstift Uberarbeitet.
Unten rechts mit Bleistift signiert: Jean
Tinguely, sowie betitelt und datiert:
"Klamauk" 1979.

21x29,7cm.

Provenienz: Privatsammlung Schweiz.

CHF 1 500/ 2 500
(€1390/2310)

3476

JEAN TINGUELY

(Fribourg 1925 - 1991 Bern)

Va et vient plus haut. Um 1983.
Wachskreide, Gouache und Collage
(Papier, Feder und Klebeband) auf Papier.
Verso signiert: Jean Tinguely.

32 x50 cm (mit perforiertem Seitenrand).

Provenienz: Privatsammlung Schweiz.

CHF 2000/ 3000
(€1850/2780)

KOLLERZURICH
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PostWar & Contemporary

3477

MARTIN DISLER
(Seewen 1949 - 1996 Genf)
Ohne Titel. 1995.

Aquarell auf Papier.

Verso signiert: Disler 95.
70x 76 cm.

Provenienz: Privatsammlung Schweiz.

CHF 2000/ 3000
(€1850/2780)

"=
g

3478

MARTIN DISLER
(Seewen 1949 - 1996 Genf)
Ohne Titel. 1995.

Pastell auf Papier.

Verso signiert: Disler 95.
65x50cm.

Provenienz: Privatsammlung Schweiz.

CHF 1500/2 500
(€1390/2310)
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KOLLERZURICH

3479*

JEAN-FREDERIC SCHNYDER
(Basel 1945 - lebt und arbeitet in Zug)
Autoritratto. 1988.

Ol auf Leinwand.

Unten rechts mit dem ligierten
Monogramm: JF, sowie mit Kiinstlersignet.
42,5x30cm.

Provenienz:

- Galerie Monica de Cardenas, Mailand.

- Bei obiger Galerie vom heutigen Besitzer
erworben, seidem Privatsammlung Std-
deutschland.

Literatur: Juliet, Nr. 61, Februar - Marz
1993, S. 55 (Farbabb.).

CHF 4000/ 6 000
(€3700/5560)




PostWar & Contemporary

3480*

HANS JOSEPHSOHN
(Kénigsberg 1920 - 2012 Zurich)
Ohne Titel. Um 1970.

Englisch Zement.

Hohe 25 cm.

Wir danken Ulrich Meinherz, Kesselhaus
Josephsohn, St. Gallen, fur seine wissen-
schaftliche Unterstltzung. Das Werk ist

dortregistriert unter den Nummer: 3198.

Provenienz:
- Atelier des Kunstlers.
- Ehemals Sammlung Paul Nizon.

Hans Josephsohn gehdrt heute zu den
bekanntesten Schweizer Bildhauern der
Zeitgenossischen Kunst.

Erwird 1920 in Kénigsberg, Ostpreussen,

in eine judische Kaufmannsfamilie hinein
geboren. Wahrend eines Aufenthalts in
Florenz 1937 muss er ltalien verlassen
und kann, anders als seine Familie, in die
Schweiz fliehen, wo er 1964 die Staats-
burgerschaft erhélt. In ZUrich studiert er
bei dem Bildhauer Otto Muller. Ab 1964
sind seine Arbeiten immer wieder auf
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Ausstellungen vertreten, den internatio-
nalen Durchbruch erfahrt er jedoch erst
Anfang der 2000er Jahre durch zahlreiche
Ausstellungen u.a. im Didzesanmusem
Kolumba in Kéln, im Palais de Tokyo in Paris
sowie dem Museum fur Moderne Kunst

in Frankfurt und dem Stedelijk Museum
Amsterdam. 2003 erhalt der Bildhauer
den Kunstpreis der Stadt Zurich, und auch
das Kesselhaus Josephsohnin St. Gallen
mit einer permanenten, wechselnden
Ausstellung seiner Werke wird eréffnet.
Angeschlossenist die Giessereli, die seine
Bronzen herstellt.

Gipsplastiken nehmen in Josephsohns
Oeuvre einen bedeutenden Stellenwert
ein. Zum einen dienen sie ihm als Vorlagen
fur seine Bronzeskulpturen, die im Wachs-
schmelzverfahren gegossen werden.
Zum anderen aber bietet der weiche,
schnelltrocknende Gips dem Bildhauer

die Moglichkeit der sehr direkten Behand-
lung des Materials mit den Handen und
Spachtel. Diese sehr raue und intensive
Verarbeitung des Gips, bestimmt auch die
Oberflache der hier angebotenen Plastik.

Thematisch widmet sich Josephsohn
sowohlin seinen monumentalen als

auch in seinen kleinformatigen Werken
ausnahmslos dem Menschen. Gepragt
durch seine Vergangenheit, stellt er immer
wieder die Frage nach dem Bestehen als
Mensch und den damit verbundenen Be-
dingungen. Auch wenn er keine endgultige
Antwort auf diese Frage findet, so sucht er
sie dochimmer in der kdrperlichen Gegen-
wart des Menschen.

CHF 20000/ 30000
(€18520/27780)






PostWar & Contemporary

3481

SERGE BRIGNONI

(Chiasso 1903 - 2002 Zollikofen)
Métamorphose végétale. 1987.
OlaufLeinwand.

Unten rechts signiert und datiert:
S. Brignoni 87.

54x80,5cm.

Provenienz: Ehemals Galerie zem Specht,
Basel (verso mit dem Etikett).

Ausstellung: Chiasso 1989, Serge Brig-
noni: opere 1980-1990. Aula Magna delle
scuole Comunali, 1. Dezember 1989 - 14.
Januar 1990, Kat. Nr. 746 (mit Farbabb.).

CHF 2000/ 3000
(€1850/2780)

3482*

NIKLAUS HASENBOHLER

(1937 Basel 1994)

Ohne Titel. 1980.

Kohle, Ol und Collage auf Sackleinen.
Unten mittig monogrammiert und datiert:
N.H. PARIS 80.

105x105¢cm.

Provenienz:

- Galerie Carzaniga & Ueker, Basel.

- Bei obiger Galerie 1999 erworben, seit-
dem Schweizer Firmensammlung.

Literatur: Hasenbohler-Dill, Doris/Ha-
senbdhler, Serge/Hasenbdhler, Niklaus:
Niklaus Hasenbohler: 1937-1994: Das
Gesamtwerk. Basel 1997, Nr. 148.

CHF 1000/ 1500
(€£930/1 390)
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3483*

NIKLAUS HASENBOHLER

(1937 Basel 1994)

Holle. 1988.

Olund Kohle auf Leinwand.

Unten rechts monogrammiert und datiert:
N.H.88.197 x 132 cm.

Provenienz:

- Galerie Carzaniga & Ueker, Basel.

- Bei obiger Galerie 1999 erworben, seit-
dem Schweizer Firmensammlung.

Literatur: Hasenbohler-Dill, Doris/Ha-
senbdhler, Serge/Hasenbdhler, Niklaus:
Niklaus Hasenbohler: 1937-1994: Das
Gesamtwerk. Basel 1997, Nr. 337.

Der geburtige Schweizer Niklaus Hasen-
bohler setzt sich mit einer Vielzahl an
Sujets auseinander, die in ihrer Gesamtheit
eine zur zivilisiert-kultivierten Gesellschaft
kontrastierende Bildwelt schaffen. Pros-
titution und Schlachtung sind darin wie-
derkehrende Motive, deren gemeinsamer
Nenner eine lkonographie des Fleischig-
animalischenist. Erganzt durch zeitlose
Vanitas Symbole und maskierte Gestalten,
birgt Niklaus Hasenbdhlers Malerei auch
eine Auseinandersetzung mit Vergang-
lichkeit und der Welt als Schaublhne.

Die beiden hier angebotenen Werke sind
beispielhafte Ausschnitte jener Themen.
In,Holle" von 1988 hangt ein halb-tierisch,
halb-menschliches Wesen von der Decke ei-
nes sich nach hinten verengenden Raumes.
Die von Grauténen dominierte Komposition
wird von einzelnen roten und rosafarbenen
Akzenten durchbrochen, deren teils getrau-
felte LinienfUhrung den flachendeckenden
Charakter des Hintergrundes aufweicht.

Das zweite, unbetitelte Werk (Los 3482)
schafft Niklaus Hasenbohler 1980 in Paris,
wo er seit 1977 ein Atelier mietet, das er
mehrere Wochen im Jahr nutzt. Die auf
den Betrachter zuschreitende Figur konnte
demnach ein Selbstportrat sein. Das
schemenhafte Gesicht entzieht sich jedoch
einer genauen Deutung und hinterlasst
vielmehr den Eindruck eines undefinierten
Individuums inmitten des Grofstadttrubels.

Beiden technisch und motivisch un-
terschiedlichen Werken ist jedoch ein
kUnstlerisch widerspruchlicher Ausdruck
gemein, der sie expressiv und verhalten
zugleich erscheinen lasst. Eben diese Dis-
krepanz verleitet zu einer tiefergehenden
Auseinandersetzung mit seinen Bildwel-
ten, die sich einer eindeutigen Erschlie-
Bung entziehen.

CHF 2500/ 3 500
(€2310/3240)

KOLLERZURICH
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3484

HANSPETER HOFMANN
(Mitlodi/Schweiz 1960 - lebt und arbeitet
in Basel)

Ohne Titel. 2002/2004.

Acryl auf Leinwand.

Verso auf umgeschlagener Leinwand
siginiert und datiert: Hanspeter Hofmann
02/04.

61x46cm.

Provenienz:

- Galerie Jamileh Weber, Zurich (verso mit
dem Etikett).

- Vom heutigen Besitzer bei obiger Galerie
erworben, seitdem Privatbesitz Schweiz.

CHF 800/1 200
(€740/1110)
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3485

PAUL ACKERMAN
(lasi/Rumanien 1908 - 1981 Paris)
Ohne Titel.

Olund Sand auf Leinwand.

Unten rechts signiert: Ackerman.
100x81cm.

Provenienz:

- Auktion Claude Robert, Paris (auf dem
Keilrahmen mit dem Stempel).

- Privatsammlung Schweiz.

CHF 1 500/ 2 500
(€1390/2310)



3486

MARKUS WEGGENMANN

(Singen 1953 - lebt und arbeitet in Zrich)
Nr. 284.2006.

Hochglanzlack auf Aluminium.

Verso signiert, betitelt und datiert:

M. Weggenmann Nr. 284 2006.

100x 78 cm.

Provenienz:

- Galerie Mark Muller, Zurich.

- Dort vom heutigen Besitzer erworben,
seitdem Privatbesitz Schweiz.

Derin Singen geborene Kunstler Markus
Weggenmann wird in seinen dreissiger
Jahren einen komplett neuen Kurs ein-
schlagen. Der ausgebildete Ergotherapeut
und Psychoanalytiker gibt seine Praxis in
ZUrich auf, um sich vollstandig der Malerei
zu widmen.

Der Kunstler méchte, dass seine gross-

formatigen Bilder aus sich heraus leben.
Dies gelingtihm, indem er es schafft, ein

KOLLERZURICH

balanciertes Wechselspiel zwischen der
grosstmaoglichen Farbkraft und der as-
thetischen Perfektion abstrakter Formen
zu kreieren. Durch klare Linien auf einer
homogenen, makellosen Oberflache er-
zeugt Weggenmann leuchtende, tiefe und
undurchsichtige Farben.

FUr die Ausfuhrung seiner Lackgemalde,
die er 1999 entwirft, malt Markus Weggen-
mann farbkraftige, kleinformatige Papier-
arbeiten, die er einscannt, um diese formal
und farblich digital zu Uberarbeiten. Diese
Entwurfe werden auf eine Aluminiump-
latte projiziert und anschliessend in einer
Spritzkammer mit Autolack bedeckt. Es
folgen einige Schliffe und Versiegelungen

sowie eine letzte Klarlackschicht, bis das
Werk seine Vollstandigkeit erreicht.

Das vorliegende Bild erhalt durch die
organische Form und die harmonisieren-
den sattigenden Farben einen sinnlichen
Charakter, der gleichermassen kontrolliert
und distanziert erscheint. Durch diese
Ambiguitat erreicht der Kinstler, was erin
seinen Bildern sucht: eine abstrakte Idee
der Malerei, die farbenfroh ist und eine
wuchernde Lebendigkeit in sich tragt.

CHF 1 500/ 2 500
(€1390/2310)
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3487

ALOIS LICHTSTEINER

(Ohmstal b. Luzern 1950 - lebt und arbei-
tetin Murten und Paris)

oT. (Berg). 2001/02.

Ol auf Leinwand.

Verso signiert: A. Lichtsteiner, sowie
betitelt, datiert und mit Massangaben:
o.T. (Berg) 2001/02 260/180.

260x 180 cm.

Provenienz:

- Galerie Jamileh Weber, Zurich.

- Vom heutigen Besitzer bei obiger Galerie
erworben, seitdem Privatsammlung
Schweiz.

Der 1950 im Ohmstal geborene Alo-

is Lichtsteiner gilt heute als einer der
wichtigsten Schweizer Vertreter postfigu-
rativer Malerei. Wahrend er noch vom Ge-
genstandlichen ausgeht, Ubersteigt sein
malerisches Werk die abbildende Funktion
einer naturalistischen Darstellung, indem
er das Gemalde als Analogie zu den von
ihm gewahlten Sujets behandelt. Dem-
nach bezeichnet Alois Lichtsteiner die
Leinwand als ,Korper” und den Farbauftrag
als ,Haut". Die Themen seiner Bilder, die
sich von Koérperteilen Uber Birken bis hin
zum Gebirge erstrecken, sind folglich Me-
taphern fUr jene Wechselbeziehung. Dabei
nimmt die mit Schnee bedeckte Bergland-
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schaft, die sich hinter der Waldgrenze in
ein abstrakt wirkendes Wechselspiel aus
Hellund Dunkel verwandelt, einen beson-
deren Stellenwert in seinem Oeuvre ein.

Als leidenschaftlicher Alpinist greift Alois
Lichtsteiner auf das assoziative Potential
jener Bildlandschaft zurtick, die bereits

im 19. Jahrhundert zum Sinnbild der
Sehnsucht avancierte, wenngleich ihn
personlich insbesondere die existentielle
Erfahrung der Orientierungslosigkeit und
des Ausgesetztseins auf dem Berghang
faszinieren. Viel essentieller ist fur Alois
Lichtsteiner jedoch die zweite Bedeu-
tungsebene, in der sich eine Parallele
zwischen farbbeschichteter Leinwand und
schneebedeckten Felsen kenntlich macht;
obwohl er genaugenommen das Gegen-
teil malt, indem er nicht den Schnee auf
Felsen, sondern felsenartige Farbflachen
auf die schneeanmutende Grundierung

der Leinwand setzt. In diesem Wider-
spruch und in der unsteten Positionierung
zwischen selbst-referentieller Malerei und
assoziationsgepragten Sujets entfaltet
sich die Komplexitat eines Kinstlers,
dessen Werk auf den ersten Blick bereits
durch pure Asthetik tiberzeugt.

Alois Lichtsteiner absolviert die Kunstge-
werbeschule in Zurich und unterrichtet
unter anderem an der Ecole Cantonale
d'Art du Valais in der Schweiz. Bis heute
wird er in den bekanntesten nationalen
Ausstellungshausern, darunter dem
Kunstmuseum Luzern, der Kunsthalle
Bern und dem Kunsthaus Zurich, regelma-
Rig mit Ausstellungen geehrt.

CHF 14 000/ 18 000
(€12960/16670)






PostWar & Contemporary

3488*

JURG KREIENBUHL

(Basel 1932 - 2007 Cormeilles-en-Parisis)
Pollution Pétroliere. 1991.

Pastell auf Karton auf Holz aufgelegt.
Unten links signiert und datiert:
Kreienblhl 1991.

156 x 100 cm.

Provenienz:

- Kunstsalon Wolfberg, Zurich (verso mit
dem Etikett).

- Bei obiger Galerie 1999 erworben, seit-
dem Schweizer Firmensammlung.

CHF 1200/ 1800
(€1110/1670)

| 84

3489*

ANDREAS RICKENBACHER
(Sissach/Schweiz 1959 - lebt und arbeitet
in Basel)

Rot-GrauNr. Il. 2016.

Ol auf Leinwand.

Unten links monogrammiert und datiert:
AR 16. Verso signiert, datiert und betitelt:
A. Rickenbacher "Rot-Grau Nr. 1I" 2016,
sowie auf dem Keilrahmen bezeichnet:
B2016.

100x 80 cm.

CHF 5500/ 6 500
(€5090/6020)



3490*

ANDREAS RICKENBACHER
(Sissach/Schweiz 1959 - lebt und arbeitet
in Basel)

Eiszeit am Silsersee. 2017.

Ol auf Leinwand.

Verso signiert, betitelt und datiert:

A. Rickenbacher "Eiszeit am Silsersee"
2017. 140x 100 cm.

Andreas Rickenbacher ist ein Beobach-

ter der Materie. In seiner Bildenden Kunst
schafft es der Kunstler, die physische und
die philosophische Bedeutung der ,Materie”
widerzuspiegeln. Durch seine erste Berufs-
ausbildung zum Schlosser formt er zunachst
sein Auge und die Wahrnehmung der physi-
schen Materie, der Substanz und der Masse.
1985 beginnt Andreas Rickenbacher mit
der Malerei, nachdem er an der Schule fur
Gestaltungin Basel studiert hat. Von nun an
hinterfragt er auch die philosophische De-
finition der Materie als Geist, Form und Idee
der Dinge, aus welchen die Welt besteht und
gibt diese in seiner Kunst wieder.

Sein kunstlerisches Schaffen beinhaltet
drei Hauptthemen, die er standig weiter
elaboriert: Berglandschaften, Schiffrimp-
fe und Stillleben. Die zwei angebotenen
Werke sind exemplarische Beispiele fur
seine Sujets: Seine Schiffmotive sind oft
Fragmente von gigantischen Tankeraus-
senwanden. Er prasentiert grosse Metallfla-
chen, die von den Kraften der Natur, durch
Rost, Zerfallund Farbverlust gezeichnet
sind. Die Materialien Eisen und Stahl erleben
einen organischen Wandelim Laufe der
Zeit und sind unmittelbar mit der Idee eines
formgewordenen Seelenwesens und seiner
Verganglichkeit verkntpft. Seine Berg- und
Felsenlandschaften strahlen eine kraftige,
volumindse, fast unveranderliche Prasenz
der Erde aus, welche in Balance zu den
umgebenden puren Materien wie Wasser
(die gefrorenen Bergseen) und der reinen,
klaren Luft des zumeist strahlend blauen
Himmels stehen. Das dritte Thema sind
seine Stilleben. Wie fur ein Buhnenbild,
stellt Andreas Rickenbacher Alltagsgegen-
stande nebeneinander, so dass ein Ensem-
ble entsteht, das eine Geschichte erzahlt.

Seine verblUffende, masstreue und
realistische technische Genauigkeit ist
von den Realisten und von der klassischen
Stillebenmalereides 17.~19. Jahrhunderts
inspiriert, die Rickenbacher schon immer
faszinieren. Fur die AusfUhrung seiner
Werke gibt er seine entworfenen Fotogra-
fien oder Skizzen auf den grossformatigen
Leinwanden wieder und so entstehen die-
se realistischen, materiegefuliten Werke.

CHF 6 500/ 8 500
(€6020/7870)

KOLLERZURICH
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3491*

UGO RONDINONE

(Schwyz 1964 - lebt und arbeitet in New
York)

Seven small mountains. 2016.

7 bemalte Steine mit Betonsockel.
Jeweils monogrammiert, datiert und
betitelt mit Farbangabe: U.R. 2016

Small (Yellow) Mountain.

Variierende Masse. Sockel 14 x 14 x 3 cm.

Ugo Rondinone zahlt heute zu deninter-
national renommiertesten zeitgendssi-
schen Schweizer Kunstlern. Sein Oeuvre
findet ab der Jahrhundertwende eine
immer grossere Prasenz in &ffentlichen
Raumen, Institutionen und im Kunsthan-
del. Seit dem Abschluss seines Studiums
an der Wiener Hochschule fur Angewand-
te Kunst befasst er sich mit einer Vielzahl
von kuinstlerischen Ausdrucksmitteln,

wie Fotografie, Video, Plastik, Malerei

und Architektur. Durch diese expansive
Breite kennzeichnet sich heute seine
Kunst durch die Auseinandersetzung mit
raumlichen Aspekten sowie mit der Visu-
alisierung von Zeit und Verganglichkeit,
wie aber auch der Wechselbeziehungen
zwischen Lyrik und Bildender Kunst und
auch der Balance zwischen Menschen und
Natur.

Seine hochartifiziellen Installationen, wie

zum Beispiel seine bekannten regenbo-
genfarbenden Leuchtbuchstabenskulp-
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Ugo Rondinone: Seven Magic Mountains, Las Vegas, Ne-
vada, 2016. Photo by Gianfranco Gorgoni. Courtesy of Art
Production Fund and Nevada Museum of Art.

turen (,Everyone gets lighter”, auf den
Dachern der Gladstone Gallery in New
York; ,Hell Yes!" auf der Fassade des New
Museum in New York; ,Our magic hour”,
Contemporary Museum of Sydney; We
are poems" auf der Louis Vuitton Fassade
in MUnchen, oder ,Love invents us”, in
Zurich auf der Kunsthalle am Léwenbrau
Areal), haben die Absicht, im &ffentlichen
Raum ein breites Publikum zu erreichen.
Wie in der Poesie ist es Rondinone wichtig,
dass die Absicht seiner symbolhaften
Installationen nicht sofort erkennbar oder
erschliessbarist, sondern, dass diese
zunachst eine Emotion und eine Verlang-
samung der Umgebung bewirken.

In diesem Sinne findet Ugo Rondinone
auch fur eine weitere Installation innerhalb
der letzten Monate eine hohe &ffentli-
che Aufmerksamkeit: seine fluoreszent
gefarbten Kalksteininstallationen. Seit Mai
2016 beleuchten die farbfrohen ,Seven
Magic Mountains” die Wiste von Nevada,

zehn Kilometer sudlich von Las Vegas
gelegen. Hierfur wurden kolossale Felsen
Ubereinandergestapelt, welche jeder mit
einer anderen Farbe bemalt wurde. Jede
der sieben Formationen ist etwa sieben bis
neun Meter hoch. Unser hier angebote-
nes Werk ,Seven Small Mountains" ist die
kleine Version, die nicht eine Landschaft
braucht, sondernim Interieur durch das
Nebeneinanderstellen der Steine seine
Wirkung erzielt.

.Seven Magic Mountains elicts continui-
ties and solidarities between human and
nature, artificial and natural, then and now."
Ugo Rondinone, 2016.

CHF 8000/ 10000
(€7410/9260)
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3492

CARLOS CRUZ-DIEZ

(Caracas 1923 - lebt und arbeitet in Paris)
Physichromie No. 668. 1973.

Arcyl auf Holz und Plastik.

Verso signiert, datiert, betitelt sowie mit
den Massangaben: PHYSICHROMIE NO.
668 CRUZ-DIEZ PARIS MAI 1973

60x60 cm C.D.

60 x 60 cm (in Original-Aluminiumrahmen).

Die Cruz-Diez Art Foundation, Paris, hat
die Authentizitat des Werkes bestatigt.
Das Werkist unter der Identifikationsnum-
mer: 21021 registriert und wird in das in
Vorbereitung befindliche Werkverzeichnis
aufgenommen. Wir danken der Foundati-
on fur ihre Unterstitzung.

Provenienz:

- Vom heutigen Besitzer direkt vom
Kunstler erhalten.

- Seitdem Privatbesitz Schweiz.

Ausstellung: New York 1976, Cruz-Diez.
Color Evolution. Galerie Denise René.

Literatur: Boulton, Alfredo: Cruz-Diez.
Ernesto Armitano Editor Caracas, 1975,
S.97.

Der Kunstler Carlos Cruz-Diez wird 1923
in Caracas in Venezuela geboren und
studiert dort zwischen 1940-1945 an der
Hochschule fur Bildende Kunst. Er gehort
neben Jésus Raphael Soto sowie Marcel
Duchamp, Jean Tinguely oder Gunther
Uecker zu den wichtigsten Vertretern der
Kinetischen Kunst. Die Kinetische Kunst
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inspiriert sich von der Asthetik der Beweg-
lichkeit von dreidimensionalen Kunstge-
genstanden. Sie versucht diese Beweg-
lichkeit durch dussere Bestimmungen wie
Wind, Sonne, elektronische oder mechani-
sche Motoren oder durch den Betrachter
selbst, zu erzeugen. Sie umfasst eine
breite Spanne an technischen Varietaten.
Obwohl bereits ab den 20er Jahren Kiinst-
ler wie Marcel Duchamp die Beweglichkeit
in der Kunst und das Bewusstsein der
instabilen Realitat hinterfragen, wird diese
Kunstrichtung zum ersten Malim Sommer
1960 im Museum fur Gestaltung in Zurich
unter dem neuen Begriff der ,Kinetischen
Kunst" mit namhaften Kiinstlern ausge-
stellt.

Carlos Cruz-Diez' Oeuvre lasst sichin 8
Serien unterteilen, neben zahlreichen Ins-
tallationen, die er fur 6ffentliche Rdume ab
den 60er Jahren gestaltet. Das hier vorlie-
gende Werk gehort zur sogenannten Serie
.Physichromie"”, welche erim Jahr 1959
entwirft. Seine Physichromien haben eine
rein optische Natur. Stellt sich der Betrach-
ter gegenUber dem Werk auf, so erkennt
er eine symmetrische Farbkomposition,

die aus schmalen, parallel gemalten Linien
besteht. Durch eine Untertrennung von
schmalen Plexiglaslamellen und der wech-
selnden Position des Betrachters im Raum,
entsteht eine Mischung der Primarfarben.
Es erscheinen dem Betrachter somit neue
Farben, die urspringlich in seiner Wahr-
nehmung nicht vorhanden gewesen sind
—eine optische Tauschung. Cruz-Diez’
Physichromien bendtigen drei Faktoren:
die Komposition, den Betrachter undihre
Position zueinander, sodass die Farb-
nuancen variieren. Fur Cruz-Diez ist die
Farbe eine Realitat, die auf den Menschen
unterschiedlich reagiert.

Carlos Cruz-Diez hat ein aussergewdhnli-
ches Oeuvre geschaffen, welches in Gber
1000 offentlichen Ausstellungen, 286
Einzelaustellungen sowie 142 architek-
tonischen Arbeiten gezeigt wordenist. Er
wurde mit 70 Auszeichnungen geehrt und
seine Werke werden in Uber 60 Museums-
sammlungen ausgestellt.

CHF 40000/ 60000
(€37 040/ 55560)
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3493*

PAOLO IACCHETTI

(Mailand 1953 - lebt und arbeitet in Mai-
land)

Persistenza del cielo IV. 2003.

Ol auf Leinwand.

Verso signiert, datiert und betitelt: PER-
SISTENZA DEL CIELO lacchetti 2003.
100,5x 104 cm.

Provenienz:

- Galerie Carzaniga & Ueker, Basel (verso
mit dem Etikett).

- Bei obiger Galerie 2004 erworben, seit-
dem Schweizer Firmensammlung.

CHF 1 500/ 2 500
(€1390/2310)

3494*

PAOLO IACCHETTI

(Mailand 1953 - lebt und arbeitet in Mai-
land)

Remoto. 2000.

Ol auf Leinwand.

Verso betitelt, signiert und datiert: REMO-
TO lacchetti 2000.

200x 150 cm.

Provenienz:

- Galerie Carzaniga & Ueker, Basel (verso
mit dem Etikett).

- Bei obiger Galerie 2004 erworben, seit-
dem Schweizer Firmensammlung.

Der 1953 geborene Paolo lacchetti absol-
viert zundchst ein Chemiestudium, bevor
er sich seiner kunstlerischen Laufbahn
widmet. An der Kunstakademie Brerain
Mailand studiert er Malerei und wird dort
spater zum Dozenten fur Maltechniken,
Farbe und die Psychologie der Form beru-
fen. Die Auseinandersetzung mit diesen
Themenkomplexen spiegelt sich ein-
deutigin Paolo lacchettis kiinstlerischem
Ansatz wider: aus der Ferne zunachst
monochrom erscheinend, werden seine
Werke Uberraschend vielschichtig in der
Detailansicht. Diese Wirkung entsteht aus
der Uberlagerung verschiedener Farb-
schichten und dem Farbauftrag selbst,
der teils bewegt-intuitiy, teils geradlinig-
minimalistisch sein kann. Paolo lacchetti
schafft damit atmospharisch aufgeladene
Farbflachen, die vibrierend und meditativ
zugleich sein kénnen, weshalb er selbst
denitalienischen Begriff fur Unbestimmt-
heit ,Indeterminatezza” als treffende
Assoziation fUr sein Werk empfindet.

CHF 2000/ 3000
(€1850/2780)
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CARLOS CRUZ-DIEZ Das Werk ist unter der Identifikationsnum-

mer: 20310 registriert und wird in das in
Vorbereitung befindliche Werkverzeichnis
aufgenommen. Wir danken der Stiftung fur
ihre Unterstutzung.

(Caracas 1923 - lebt und arbeitet in Paris)
Physichromie MIL/A. 1999.
Farbserigrafie/Chromographie und Plasti-
klamellen.

Verso auf dem Etikett signiert: CRUZ-
DIEZ, sowie datiert, betitelt, beschrieben
und nummeriert: "PHYSICHROMIE MIL/A"
EDITION A TROIS EXEMPLAIRES EXEMP-
LAIRE N° 2/3.

50,5x50,5cm. CHF 28000/ 34 000
(€25930/31480)

Provenienz:

- Galerie Edition Fanal, Basel.

- Dort vom heutigen Besitzer 2005 ge-
kauft, seitdem Privatsammlung Schweiz.

Die Cruz-Diez Art Foundation, Paris, hat
die Authentizitat des Werkes bestatigt.



PostWar & Contemporary

3496

RUPPRECHT GEIGER

(1908 Miinchen 2009)

792/88.1988.

Acryl auf Leinwand.

Auf dem Keilrahmen signiert: Geiger, sowie
betitelt: 792/88 und mit den
Massangaben: 160 x 170.

160x170cm.

Provenienz: Privatsammlung Schweiz.

Literatur: Dornacher, Pia/Geiger, Julia:
Rupprecht Geiger. Werkverzeichnis 1942-
2002. Gemalde und Objekte. Architektur-
bezogene Kunst, Minchen 2003, Nr. WV
772 (mit Farbabb.).

Rupprecht Geiger ist einer der bedeu-
tendsten deutschen Maler nach 1945.
Seine konsequente Reduktion auf die ein-
fache geometrische Form, die Leuchtkraft
der Farbe und denintensiven Kontrast
lasstihn zu einem der radikalsten Weg-
bereiter der Farbfeldmalerei werden. Die
Farbe als Energiefeld ist sein Thema.

Bis in die Mitte der 1960er Jahre setzt er
sich mit der zentralen Frage auseinander:
welche Formen sind am geeignetsten,
die Wirkung der Farbe am wenigsten zu
stéren. Welche Formen sind der Farbe am
angemessensten, entsprechen ihram
meisten?

.Ich stehe auf dem Standpunkt, dass Male-
rei primar eine Angelegenheit der Farbe ist,
dass alles andere sich der Materie Farbe
unterzuordnen hat. Ich bin Uberzeugt,
dass Farben Formen entwickeln kénnen.
Esist nicht umgekehrt: dass Formen
vorausgehen mussen, um mittels Farben
manifestiert, angefullt zu werden. Die Far-
be drangt (...) automatisch zu einer Form,
einer jeweils ganz bestimmten Form.”

(zit. Rupprecht Geiger, in: Retrospektive,
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Akademie der Kunste (Hrsg.), Berlin, 1985,
S. 66)

In der Reduktion auf das Rechteck als
einzige wahrnehmbare Form, wie sie in
,792/88" als Gestaltungsraum der Farbe
angewandt wird, fallt die dufsere Gestalt
und innere Flachenorganisation in der
Rahmenform als einziger Gbriggebliebe-
ner Form des Gemaldes zusammen. Das
Rechteck der Leinwand ist Abgrenzung
zur Umgebung, zur Wand, zum Raum,
schafft eine minimale Bildraumlichkeit und
ist gleichzeitig Gegenstand der Malerei
selber. In der archetypischen Form kann
Farbe unbeeinflusst hervortreten. In Gei-
gers Malerei geht es um Farbe als Erlebnis,
als Licht und Energie.

Mit der EinfUhrung der Tages-Fluores-
zenz-Leuchtfarbe 1965, die mit der
Spritzpistole aufgetragen wird, kommt
Geiger zur reinen Farbflache, die durch die
Ausstrahlung bzw. das Leuchten der Farbe
zu einem Farblichtraum wird. Ahnlich wie
Yves Klein findet Geiger in der Ausstrah-
lung der Farbe in den Bildraum die Losung
des Widerspruchs zwischen Gemalde als
homogene Oberflache und tiefer mono-
chromer Bildraumlichkeit. Tiefer in den
Bildraum einzudringen gelingt ihm wie in
.792/88" durch die Modulation der Farbe,
die er meisterlich beherrscht. Der Farb-
korper wechselt fast unmerklich von hell
nach dunkel, von kalt nach warm, von der
Transparenz zur Dichte, vom Immateriel-

len zur Materie. Der Auftrag entwickelt sich
von dinnen bis zu pastos aufgetupften
Schichten, die nicht aufgeldste Pigment-
koérnchen stehen lassen. Die Strahlkraft ist
immateriell, das Pigment Materie.

Dabei gelingt es Rupprecht Geiger, die
Farbe aus ihrer alltaglichen Bindung an
Form und Dinglichkeit zu befreien und als
eigenstandige Kategorie ins Bewulitsein
zu rucken. Die Verwendung von Pink,
Neonpink, als Variante seines Lebensthe-
mas Rot geht noch einen Schritt weiter,
entbehrt jeder Bezugnahme zur Natur, ist
die ,Antifarbe der Natur” wie Gerhard Mack
bemerkt (in: Rupprecht Geiger, Ostfildern
1994, S. 128). Die Farbe wird vielmehr
abstrahiert, besitzt keine Referenz zur Na-
turwiedergabe. In der Wahl der Farbe Pink
scheint sich das Versprechen des Rot zu
erfullen, scheint der letzte Werkabschnitt,
der mit dem Einsatz der Sprihtechnik
(1965) beginnt, zu kulminieren.

Betrachtet man in Ruhe das Gemalde
.792/88" erkennt man, wie Rupprecht Gei-
ger den Lichtwert der Farbe steigert, wie
er ein raffiniertes Kontrastwerk kreiert. Das
Rot und Pink wird in und gegeneinander
gesetzt, und wenn die pulsierenden und
abstrahlenden Pigmente unmerklich inein-
ander Uberfuhrt werden, taucht man ganz
einin die Unendlichkeit des Farblichtes.

CHF 80000/ 120000
(€74070/111110)
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PostWar & Contemporary

3497*

AR.PENCK (RALF WINKLER)
(1939 Dresden - 2017 Zurich)

You can't beat: The Taste of Death is
sweet. 1990.

Keramikteller mit Fayencemalerei.
Auf der Unterseite signiert: a.r. penck.
Durchmesser 48,8 cm.

Provenienz: Vom heutigen Besitzer Anfang
der 1990er Jahre in der Droysen-Keramik-
galerie Kattrin Kuhn, Berlin, erworben.

CHF 1400/1800
(€1300/1670)

3498*

AR.PENCK (RALF WINKLER)
(1939 Dresden - 2017 Zurich)
o.1.1991.

Keramikteller mit Fayencemalerei.
Auf der Unterseite signiert: a.r. Penck.
Durchmesser 46,5 cm.

Provenienz: Vom heutigen Besitzer Anfang
der 1990er Jahre in der Droysen-Keramik-
galerie Kattrin Kuhn, Berlin, erworben.

CHF 2000/ 3000
(€1850/2780)
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3499*

A.R. PENCK (RALF WINKLER)
(1939 Dresden - 2017 Zdrich)
o.1.1991.

Keramikteller mit Fayencemalerei.
Auf der Unterseite signiert: a.r. Penck.
Durchmesser 46,7 cm.

Provenienz: Vom heutigen Besitzer Anfang
der 1990er Jahre in der Droysen-Keramik-
galerie Kattrin Kuhn, Berlin, erworben.

Ende der 70er stolst A.R. Penck an die
Grenzen seiner reduzierten Formenspra-
che und erweitert sein kinstlerisches
Spektrum um eine neue Medienvielfalt,
worunter auch die Keramik fallt. In der
Droysen Keramikgalerie Kattrin Kihn
erprobt er seine ,Standart”-Motive auf
Tellern, Vasen und Tee Servicen. Die run-
de Form bietet ihm dabei neuen Bildraum,
der sich zumal beidseitig bearbeiten lasst.
Vor allem interessiert A. R. Penck jedoch
die veranderte Materialitat der Keramik

KOLLER

nach dem Brand. Risse und Blasen sind
materielle Erscheinungsmerkmale, auf die
er zuvor zugunsten der Fokussierung auf
Signalformen verzichtet hat. Die Keramik
bildet somit eine interessante Symbiose
aus zwei Werkphasen des Kunstlers; sei-
ner Zeit als ,Bildforscher" und der neuen
erweiterten Auseinandersetzung mit
Materialitat.

Die drei hier angebotenen Teller sind
herausragende Beispiele fur Pencks Erfo-
schung dieses neuen Materials.

CHF 2000/ 3000
(€1850/2780)
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PostWar & Contemporary

3500

A.R.PENCK (RALF WINKLER)
(Dresden 1939 - 2017 Zurich)
LibanonIl. 1987.

Dispersion auf Leinwand.
Obenrechts signiert: AR Penck.
80x60cm.

Provenienz:

- Galerie Werner, KéIn (verso mit dem
Etikett).

- Auktion Sotheby's, Amsterdam, 21. Méarz
1988, Los 298.

- Dort vom heutigen Besitzer erworben,
seitdem Privatbesitz Schweiz.

Der 1939 in Dresden geborene A.R. Penck
wachstin der DDR unter dem Einfluss
sozialistischen Gedankenguts auf, welches
ihn massgeblichin seiner Kunst pragt.

Inden 1950er Jahren belegt er zunachst
einen Malkurs bei Jurgen Bottcher (besser
bekannt als Strawalde) und wird Mitglied in
der ersten Phalanx nedserd, die sich gegen
jegliche Kompromissforderungen in der
Kunst verblnden und dafir die Aufnahme
an der Hochschule fur Bildende Kinste
opfern. Anfang der 60er beschaftigt sich
Ralf Winkler zunehmend mit Informations-
theorie und anderen naturwissenschaftli-
chen Disziplinen. In dieser Zeit verwendet
er auch erstmalig das Pseudonym A.R.
Penck, welches dem Eiszeitforscher
Albrecht Penck entlehntist und eine
Parallele zu Winklers Bestrebungen als
.Bildforscher"” darstellt. Sein Interesse gilt
hierbei der Entwicklung einer Bildsprache
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basierend auf einem simplen Zeichensys-
tem, dessen Entschlisselung jedermann
moglichist. Die daraus resultierende
radikale Formenreduktion auf umrisshafte
Strichmannchenfiguren bezeichnet er als
.Standart”, in Anspielung auf die Signalwir-
kung allgemein bekannter Standardsym-
bole. Damit gelingt ihm eine Abstraktion
von komplexen, sozio-6konomischen
Umstandenin flache, symbolgepragte
Bildkompositionen.

A.R. Pencks Auseinandersetzung mit der
politisch gespaltenen Realitat seiner Zeit
findet nicht zuletzt auch darin Ausdruck,
dass erim Westen auf der documenta

5 und 6 gezeigt, sowie in der Kunsthalle
Bern mit einer Retrospektive geehrt wird,
wahrend ihm in Ostdeutschland selbst die
Zugehorigkeit zum Verband der Bildenden
Kunstler verwehrt bleibt. Thematisch be-
schrankt sich A.R. Penck jedoch nicht auf
den selbst erlebten deutsch-deutschen
Konflikt. Brennpunkte und Spannungsver-
haltnisse interessieren ihn als zwischen-
menschliches Gesellschaftsphanomenim
Allgemeinen. Wie auch die hier zur Auktion
angebotene Dispersion auf Leinwand mit
dem Titel ,Libanon II" zeigt: Der starke
Farbkontrast zwischen dem violett einge-

farbten Hintergrund und den sich davon
absetzenden roten Kernfigurenist ebenso
fur die Bildkomposition bestimmend, wie
die in der Mitte zusammen laufenden
Pfeilarme der Figuren, die unmittelbar auf
einen Waffenkonflikt hindeuten. Ergan-
zende Bedeutungstrager wie das christli-
che Kreuz oder die Schlange versinnbild-
lichen den Gesamteindruck des hier zu
Grunde liegenden Burgerkriegs im Libanon
der 1980er Jahre. Der von A.R. Penck
entworfene Bildkanon erfahrt somit eine
universelle Gultigkeit, die seine Kompositi-
onen zeitlos machen.

A.R. Penck wird heute als wichtiger Vor-
reiter der Kinstlergeneration um Damien
Hirst und Julian Schnabel gesehen. Die
Relevanz seiner bildtheoretischen Uber-
legungen fUr die Zeitgendssische Kunst
zeigt sich in diversen Preisen und mehrfa-
chen Retrospektiven, darunter zahlt zum
Beispiel die monografische Ausstellung

in der Frankfurter Schirn Halle 2007. AR.
Penck verstirbt im Mai 2017 in Zurich.

CHF 8000/ 12000
(€7410/11110)
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PostWar & Contemporary

3501*

HELMUT MIDDENDORF

(1953 Dinklage - lebt und arbeitet in Berlin
und Athen)

Study for a print.

Gouache auf Papier.

Unten rechts signiert: middendorf.

100x 70 cm.

CHF 1400/1 800
(€1300/1670)

3502*

HELMUT MIDDENDORF

(1953 Dinklage - lebt und arbeitet in Berlin
und Athen)

Ohne Titel. 1991.

Gouache und Acryl Uber Siebdruck.
Unten rechts signiert und datiert:
middendorf91l.

107 x81cm.

CHF 2000/ 3000
(€1850/2780)
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3503*

A.R.PENCK (RALF WINKLER)
(Dresden 1939 - 2017 Zurich)

OT. (BANG DEUTSCHLAND RADIO 1
AUGUST). 1996.

Aquarell und Bleistift auf Papier.

Am Seitenrand oben links signiert:

ar. penck, sowie in der Darstellung betitelt:
DEUTSCHLAND RADIO 1. Ausserhalb
der Darstellung bezeichnet: Vorderseite
Deutschland Radio August.

Darstellung 30 x 37 cm auf Vélin 39 x 54 cm.

Provenienz: Vom heutigen Besitzer direkt
beim Kunstler erworben, seitdem Privat-
sammlung Deutschland.

A.R. Penck spielt Klavier und Gitarre und ist
lange Zeit als Schlagzeuger in einer Jazz-
band engagiert. Im Jahr 1996 Ubertragt
das Deutschlandradio eine Sendung mit
Penck und lasst zu diesem Anlass das mo-
natliche Programmheft von dem Kunstler
gestalten. Das Cover des Programmheftes
zeigtin der Mitte Penck als Schlagzeuger
zusammen mit Helge Leiberg und Lothar
Fiedler in der damaligen Band O.T. Das
Programmbheft liegt dem Los bei.

CHF 3000/ 5000
(€2780/4630)

KOLLERZURICH



PostWar & Contemporary
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3504*

3505

PART 1 (ENRIQUE TORRES)
(New York (?) 1959)

Hearts Part. 1984.

Sprayfarbe auf Leinwand

(nicht aufgezogen).

In der Darstellung signiert: PART 1.
120x280cm.

Provenienz: Enemals Galerie Schurr,
Stuttgart.

Ausstellung: Stuttgart 1984, Graffiti Wri-
ters aus New York. Galerie Schurr, 7. Juli
- 31. August 1984,

CHF 1500/2 500
(€1390/2310)

ELVIRA BACH

(Neuenhain/Taunus 1951 - lebt und arbei-
tetin Berlin)

Happy Hour. 1983.

Acryl auf Leinwand.

Verso signiert, datiert und betitelt: Elvira
Bach 1983 "Happy Hour".

190x230cm.

Provenienz: Privatsammlung Schweiz.

CHF 5000/ 7000
(€4630/6480)
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3506*

KARL HORST HODICKE
(NUrnberg 1938 - lebt und arbeitet in
Berlin)

Kreuzigung (Detail). 1985.

Ol auf Leinwand.

Verso signiert, datiert und betitelt:
Hodicke Kreuzigung (Detail) 85.
190x130cm.

Provenienz:

- Galleria Cannaviello, Mailand.

- Ehemals Sammlung Testori.

- Vom heutigen Besitzer 1990 dort erwor-
ben, seitdem Privatsammlung Italien.

CHF8000/12000
(€7410/11110)
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PostWar & Contemporary

3507*

MARKUS LUPERTZ

(Reichenberg 1941 - lebt und arbeitet in
Dusseldorf)

Ohne Titel.

Gouache und Farbkreide auf Papier.
Unten links monogrammiert: ML
82x56,3cm.

CHF 2000/ 3000
(€1850/2780)

3508

MARKUS LUPERTZ

(Reichenberg 1941 - lebt und arbeitet in
Dusseldorf)

Ohne Titel. 1990.

Gouache, Pastell und Wachskreide auf
Papier.

Unten rechts monogrammiert: ML. Auf
der Rickseite mit der Archivnummer:
GMW Z 2103.

60x85cm.

Provenienz:

- Galerie Michael Werner.

- Vom heutigen Besitzer 1990 in der
Galerie Lelong, Zurich, erworben (verso
mit dem Etikett), seitdem Privatbesitz
Schweiz.

CHF 1800/ 2 400
(€1670/2220)
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3509

ARMAN (ARMAND PIERRE

FERNANDEZ)

(Nizza 1928 - 2005 New York)

Fantomatic (Empreintes de violons). 1987.
Mischtechnik und Pappmasché auf Holz.
Unten mittig signiert: Arman.

126 x96cm.

Wir danken den Arman Studio Archives,
New York, fur die Unterstttzung. Die-
ses Werk ist unter der Nummer: APA#
1004.88.001 registriert.

Provenienz:

- Galerie Ferrero, Nizza.

- Dort vom heutigen Besitzer erworben,
seitdem Privatsammlung Schweiz.

Ausstellung: Nizza 1987, Arman. Rythmes
et couleurs. Galerie Ferrero, September -
November 1987.

Als Sohn eines Antiguitdtenkunst-
handlers und Cellisten entwickelt der in
Nizza geborene Kunstler Armand Pierre
Fernandez eine Affinitat fur die Musik und
fur die Kunst des Sammelns. Er studiert
an der Ecole Nationale des Arts Déco-
ratifs in Nizza und zieht anschliessend
nach Paris, wo er sein kunsthistorisches
Studium an der Ecole du Louvre verfolgt.
Der ObjektkUnstler zahlt als Mitbegrtinder
des Nouveau Réalisme, dessen Mitglieder
gegen eine Erstarrung der abstrakten und
informellen Kunst pladieren und eine neue
Aneignungsmethode des Realen beflr-
worten - auf der Suche nach einer poeti-
schen Wiederverwertung der stadtischen
und der industriellen Realitat.

Die Violine ist eines der zentralen Objek-
tein Armans Oeuvre. Er untersucht die
materielle Beschaffenheit dieses Instru-
mentes und gibt diese in unterschiedlichs-
ten Werken wieder (s. auch Lot 3730). Das
vorliegende Werk ,Fantomatic (Emprein-
tes de violons)"ist ein exzellentes Beispiel,
da er durch die blossen aneinander
gelegten ViolinabgUsse in Pappmache ein
harmonisches Ensemble in asthetischer
Wirkung erreicht.

CHF 3000/ 5000
(€2780/4630)

KOLLERZURICH
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PostWar & Contemporary

3510

3511*

CESAR (CESAR BALDACCINI)
(Marseille 1921 - 1998 Paris)
Compression Evian. 1990.
Kompression mit unterschiedlichen
Plastikflaschen.

Unten mittig auf Evian Etikett signiert:
César.

30x21x21cm. Unikat.

Mit der schriftlichen Bestatigung der Au-
thentizitat des Kinstlers sowie mit einer
Bestatigung der Authentizitat der Archives
Denyse Durand-Ruel, Paris. Dieses Werk
ist dort unter der Nummer: 5155 regis-
triert. Wir danken den Archives Denyse
Durand-Ruel fur ihre Unterstttzung.

Provenienz:

- Atelier des Kunstlers.

- Vom jetzigen Besitzer direkt vom Kinst-
ler erworben, seitdem Privatsammlung
Schweiz.

CHF 7000/ 9000
(€6480/8330)
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MICHELANGELO PISTOLETTO
(Biella 1933 - lebt und arbeitet in Turin)
Frattale (blau). 1999/2000.

Acryl auf Spiegel.

Verso signiert, datiert und betitelt:
Pistoletto 1999/2000 Frattale.
122x78cm.

Mit der Bestatigung der Authentizitat
durch den Kunstler.

Provenienz: Privatsammlung Italien.

CHF 5000/ 7 000
(€4630/6480)
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PostWar & Contemporary

3512*

LUCA SERRA

(Bologna 1962 - lebt und arbeitet u.a. in
Bologna)

Morado. 1999.

Abdruck von Pigmenten und Teer auf
Leinwand.

Verso signiert, datiert, betitelt und
beschrieben: MORADO 14/cp-S213/9-
99/18 Luca Serra 1999.

63 x86 cm.

Provenienz:

- Galerie Carzaniga & Ueker, Basel (verso
mit dem Etikett).

- Bei obiger Galerie 1999 erworben, seit-
dem Schweizer Firmensammlung.

CHF 800/ 1 200
(€740/1110)

3513

ANDREIROITER

(Moskau 1960 - lebt und arbeitet in Ams-
terdam und New York)

Fragment eines Interieurs. 1987.

Ol auf Leinwand.

Verso in Russisch signiert, datiert und
betitelt sowie mit Massangaben: A. Roiter
Fragment eines Interieurs 1987.

120x 89 cm.

120x89 cm.

Provenienz: Privatsammlung Schweiz.

CHF 2000/ 3000
(€1850/2780)
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3514*

RYAN MENDOZA
(New York 1971 - lebt und arbeitetin
Berlin)

Ohne Titel (Peanutbutter). 2003.
Olkreide auf farbigem Papier.
Verso doppelt signiert: ryan.
50x70cm.

Provenienz:

- Galerie Bernd KlUser, Minchen (verso mit
dem Etikett).

- Roland Berger Corporate Art Collection,
Munchen.

CHF 800/ 1 200
(€740/1110)

3515
MAURIZIO CATTELAN
(Padua 1960 - lebt und arbeitet in New
York) arsFutura
List (arsFutura). 1996.
Kugelschreiber und Stoff auf Papier. : Al Sy e
Verso signiert, datiert und bezeichnet: f i S \
1996 Nicola von Senger Cattelan '96. - |-|r~2:t., : ]
29,7x21cm. (e ff
o ¥ A e,
Provenienz: il ; TN LTy =0
- Direkt vom Kunstler erworben. SRRy o
- Privatsammlung Schweiz. z iy £
Diese Liste fur Ausstellungsmaterial o stec ubim g '( 0p ¢
erstellt Maurizio Cattelan fur die Ausstel- = - =
lung "Ars Futura"in der Galerie Nicola von Ll o cboie g
Senger, Zurich, 1996, in der er sich mit den -
Selbstmorden der Sonnentempler Sekte Loy

in den 1990er Jahren auseinandersetzt.

CHF 1800/ 2 400
(€1670/2220)

; b= .
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PostWar & Contemporary

3516

VLADIMIR ALEKSEEV

(Geboren 1950)

| We. 1988.

Ol auf Leinwand.

Unten rechts monogrammiert und datiert:
AV 88, sowie verso in kyrillisch signiert,
betitelt, datiert und mit Massangaben.
80x100cm.

Provenienz: Privatsammlung Schweiz.

CHF 2000/ 3000
(€1850/2780)

3517

VLADIMIR ALEKSEEV

(Geboren 1950)

We Will Be. 1988.

OlaufLeinwand.

Unten rechts monogrammiert und datiert:
AV 88, sowie verso in kyrillisch signiert,
betitelt, datiert und mit Massangaben.
80x 100 cm.

Provenienz: Privatsammlung Schweiz.

CHF 2000/ 3000
(€1850/2780)
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3518*

SVETLANA KOPYSTIANSKY
(Voronezh/Russland 1950 - lebt und arbei-
tetin New York)

Landscape. 1994.

Ol auf Leinwand.

Verso signiert, betitelt, datiert und be-
zeichnet: SVETLANA KOPYSTIANSKY
"Landscape" 1994 S. Kopystiansky.
75,5x95cm.

CHF 6000/ 8 000
(€5560/7410)

KOLLERZURICH
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PostWar & Contemporary

3519*

CHRISTO (CHRISTO JAVACHEFF)
(Gabrovo/Bulgarien 1935 - lebt und arbei-
tetin New York)

Wrapped Trees (project for Fondation
Beyeler and Berower Park, Riehen). 1998.
Blei- und Wachsstift, Email und Fotografie
von Wolfgang Volz.

Unten links signiert und datiert: Christo
1998, sowie am Unterrand betitelt: Wrap-
ped Trees (project for Fondation Beyeler
and Berower Park, Riehen). Zudem verso
bezeichnet: © CHRISTO 1998.

21,5x 28 cm (im Originalrahmen).

Mit der schriftlichen Bestatigung des
KUnstlers von 2009. Das Werk ist im Archiv
des Kunstlers verzeichnet.

Provenienz:

- Atelier des Kunstlers.

- Vom heutigen Besitzer direkt beim
KUnstler erworben, seitdem Firmen-
sammlung Schweiz.

Die Idee zu den "Wrapped Trees" haben
Christo & Jeanne-Claude schoninden
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1960er Jahren. Inre Projekte fUr den
Forest Park, St. Louis, Missouri sowie fur
die Champs-Elysées, Paris, werden nicht
genehmigt. Erst 1997/1998 kénnen sie
dieses Thema im Park der Fondation Bey-
eler und dem angrenzenden Berower Park
in Riehen und Basel realisieren.

Am 13. November 1998 beginnen ca. 33
Arbeiter damit 178 Baume zu verhullen.
Insgesamt werden 55 000 gm Stoff und 23
km Seil verwendet. Am 22. November sind
alle Bdume verhullt; am 14. Dezember wird
alles wieder abgebaut und das verwen-
dete Material wie immer recycelt. "The
branches of the Wrapped Trees pushed
the translucent fabric outward and created
dynamic volumes of light and shadow and
moving in the wind with new forms and
surfaces shaped by the ropes on the fab-
ric". (zit. www.christojeanneclaude.net)

CHF 18000/ 24 000
(€16670/22220)
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3520*

CHRISTO (CHRISTO JAVACHEFF)
(Gabrovo/Bulgarien 1935 - lebt und arbei-
tetin New York)

The Gates (project for Central Park, New
York City). 2002.

Blei- und Wachsstift, Emailfarbe sowie
Fotografie von Wolfgang Volz.

Unten rechts signiert und datiert: Christo
2002, sowie am Unterrand betitelt: The
Gates (project for Central Park, New York
City). Zudem verso bezeichnet:

© CHRISTO 2002.

21,5x 28 cm (im Originalrahmen).

Mit der schriftlichen Bestatigung des
KUnstlers von 2007. Das Werk ist im Archiv
des Kunstlers verzeichnet.

Provenienz:

- Atelier des Kunstlers.

- Vom heutigen Besitzer direkt beim
Kunstler erworben, seitdem Firmen-
sammlung Schweiz.

Die Planungen fur Christos & Jeanne-
Claudes Projekt fur den Central Park in

KOLLERZURICH
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New York beginnen 1979 und werden

2005 realisiert. Uber insgesamt 37 km sind
7503 Tore mit safran-farbenen Tuchernim
Park verteilt. Jedes Torist 4,87 m gross, die
Breite variiert entsprechend der unter-
schiedlichen Breite der Wege zwischen
1,68 - 5,48 m. Die einzelnen Tore sind 3,65
m auseinander; die Tucher hangen bis ca.
2,13 m uber dem Boden.

Fur die insgesamt 16 Tage der Installation
wird der Central Park von den New Yorkern
genutzt wie an jedem anderen Tag. "For
those who walked through The Gates, the
saffron colored fabric was a golden ceiling
creating warm shadows. When seen from
the buildings surrounding Central Park,
The Gates seemed like a golden river ap-
pearing and disappearing through the bare
branches of the trees and highlighting the
shape of the meandering footpaths." (zit.
www.christojeanneclaude.net)

CHF 18000/ 24 000
(€16670/22220)
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PostWar & Contemporary

3521*

3522*

MATTHIAS WEISCHER

(1973 Elte - lebt und arbeitet in Leipzig)
Ohne Titel. 2004.

Los von 2 Bll.: Kreide auf Papier.

Jeweils verso unten rechts signiert und
datiert: m. weischer 04, sowie mit einer
Nummerierung: 198 J246l-4a und

245 52468-4b.

Jeweils 19 x 25 cm.

Provenienz: Privatsammlung Italien.

CHF 700/900
(€650/830)
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JAMES BROWN

(Los Angeles 1951 - lebt und arbeitet in
Paris und Mexiko)

Ohne Titel. 1996.

Ol, Aquarell, Stoff, collagiert auf festem
Papier.

Unten rechts signiert und datiert:
James Brown 1996.

76 x56 cm.

Provenienz: Enemals Galerie Alice Pauli,
Lausanne (verso mit dem Etikett).

CHF 1200/1800
(€1110/1670)
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3523

JIM SHAW

(Midland 1952 - lebt und arbeitet in Los
Angeles)

Ohne Titel. 1999.

Bleistift auf dinnem Karton.

Verso signiert und datiert: Jim Shaw '99,
sowie mit der hs. Erlauterung zum Werk.
30,5x22,5cm.

Provenienz:

- Emily Tsingou Gallery, London.

- Vom heutigen Besitzer bei obiger Galerie
in 2003 erworben, seitdem Privatsamm-
lung Schweiz.

CHF 2000/ 3000
(€1850/2780)
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PostWar & Contemporary

3524

FERNANDO BOTERO
(Medellin/Kolumbien 1932 - lebt und
arbeitet in Monaco)

Pierrot. 2007.

Aquarell, Farbstift und Bleistift auf Papier.
Unten rechts signiert und datiert:
Botero 07.

41x31cm.

Provenienz:

- Galerie Gmurzynska, Zurich (verso mit
dem Etikett).

- Dort 2008 vom heutigen Besitzer erwor-
ben, seitdem Privatbesitz Schweiz.

Ausstellung: Zurich 2008, Fernando Bote-
ro. The circus. Galerie Gmurzynska, S. 24
(mit Farbabb.).

Der kolumbianische Kunstler Fernando
Botero hatim Laufe seines Werkes immer
wieder Serien zu bestimmten Themen
geschaffen, wie seine , Stierkampfbilder”in
den 80er Jahren oder die 48-teilige Serie
von ,Abu-Ghraib" 2004. Im Jahr 2007
beginnt er die neue Serie ,Zirkus": ,Ich war
in Mexiko, in der kleinen Stadt Ziuatanejo
am Pazifik und sah eine Parade auf der
Hauptstrasse, die den Zirkus anktndigte.
Nicht jene Art von Zirkus, die manin Euro-
pa oder New York sehen kann, sondern ein
armlicher, wie jene die in meine Heimstadt
Medellin kamen, als ich noch Kind war. (...)
Ich war fasziniert von der Farbe, von den
hungrigen Tieren, der Poesie der Umge-
bung.” (zit.: Fernando Botero in: Fernando
Botero. The Circus. Galerie Gmurzynska,
ZUrich 2008, S. 16.). In dieser Serie zeleb-
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riert der Kiinstler mit seinen Uberpropor-
tionierten Figuren die bunte und theatrali-
sche Atmosphare typischer Zirkusszenen.
Die Zirkus-Serie zahlt 134 Gemalde und 57
Zeichnungen, die in den Jahren 2007/08
entstanden sind.

Trotz der exzessiv volumindsen Perso-
nen setzt Botero die Uppige Pracht des
menschlichen Korpers in den Vordergrund.
Der Blick des Betrachters wird auf die
asthetischen Merkmale gelenkt. Wie bei
der vorliegenden Zeichnung prasentiert
der KUnstler seine Personen mittels der
klassischen Portratmalerei: auf einem
Hocker vor weissem Hintergrund sitzend
oder vor einem Buhnenvorhang stehend,
dominieren die klaren Linien, welche die
in Ruhe und Wurde getauchten Athleten
darstellen.

Botero studiert Malereiin den 50er Jahren
an der Academia San Fernando und dem
Prado-Museum in Madrid sowie auch

in Florenz. Die Meisterwerke, die erin
Europa gesehen hat, lassen sichin seinen
Arbeiten ab den 60er Jahren deutlich
erkennen. Er selbst beschreibt seinen Stil
als ,figurative Post-Abstraktion”, weil er

wie die abstrakten Kunstler seine Formen
frei gestaltet, jedoch diese mit klassischer
Plastizitat auf dem Bildtrager wiedergibt.

Der Pierrot ist eine mannliche Buhnenfigur,
die ihren Ursprung in der italienischen Ko-
modie des 16. Jahrhundert hat und spater
als Figur in Unterhaltungsveranstaltungen
in Frankreich aufgenommen wird. Sein
Charakter ist bewusst etwas vertraumt,
naiv, melancholisch und poetisch. Er tragt
weisse, wallende Gewander mit grossen
Knopfen, dinne bunte Schuhe, eine Hals-
krause und einen Filzhut, letztere umrah-
men das von Mehl gebleichte Gesicht.
Boteros ,Pierrot” zeichnet er getreu dem
historischen Kostim. Die zarten Nadel-
streifen akzentuieren die Rundungen, die
das weite Kostlm ausgiebig fullen. Man
erahnt das Warten eines Modelsitzenden,
der an etwas Anderes denkt als seine
Pose, dennoch aber seine Rolle respektvoll
halten mochte. Der Betrachter verliert sich
in Erinnerungen an eine zeitlose Welt, wo
eine reale Prasenz des Unwirklichenihm
gegenubersitzt und fast vertraut anblickt.

CHF 30000/ 40 000
(€27 780/ 37 040)
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PostWar & Contemporary

3525*

LUCA SERRA

(Bologna 1962 - lebt und arbeitet u.a. in
Bologna)

Pestabile. Dos griegas. 2002.

Abdruck von Gummi auf Leinwand.
Verso signiert, datiert, betitelt und
beschrieben: PESTABILE DOS GRIEGAS
y-02/2 Luca Serra 2002.
123x1255cm.

Provenienz:

- Galerie Carzaniga & Ueker, Basel (verso
mit dem Etikett).

- Bei obiger Galerie 2002 erworben, seit-
dem Schweizer Firmensammlung.

CHF 1000/1500
(€930/1390)

3526*

ANDREAS WEISCHE

(Freudenstadt 1964 - lebt und arbeitet in
Hagen)

Durchblick. 2013.

Ol auf Leinwand.

100x60cm.

Provenienz: Privatsammlung Deutschland.

CHF 1500/ 2000
(€1390/1850)
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3527*

CHRISTIAN WULFFEN

(Bochum 1954 - lebt und arbeitet in Cle-
veland)

Farbe. 1985.

Ol auf Leinwand, 2-teilig.

Verso auf dem Uberschlag der Leinwand
signiert, datiert, betitelt und mit Mass- und
Installationsangaben: C. Wulffen 85 Farbe.
120x 170 cm (gesamt),

Provenienz: Vom heutigen Besitzer direkt
vom Kunstler erworben, seitdem Privat-
sammlung Stddeutschland.

Christian Wulffens Interesse gilt der
gedanklichen Verarbeitung von Informa-
tion, insbesondere dem Zusammenhang
zwischen visueller Wahrnehmung und
analytischer Entschlisselung, die zu einem
infiniten Interpretationsspielraum fuhrt.
Ausgehend von einer meist gegenstands-
losen Formen- und Materialsprache, ist
sein Werk der Konkreten Kunst anzurech-
nen, die weder abstrahierend noch figura-
tiv mit symbolischer Bedeutung aufgela-
denist, sondern fur das steht, was konkret
ersichtlich ist. Seine Malerei umfasst
demnach geometrische Kompositionen,
die gemals dem Postulat der Konkreten

KOLLER

Kunst flachig, visuell Uberschaubar und von
deutlichen Linien gepragt sind.

Das hier zur Auktion angebotene Werk

mit dem Titel ,Farbe” stammt von 1985,
als Christian Wulffen noch an der Staatli-
chen Akademie der Bildenden Kunste in
Stuttgart studierte. Es ist somit ein frihes
Beispiel fUr seine Auseinandersetzung mit
dem farbkompositorischen Wirkungsspek-
trum: Obwohl die mint-grinen, anthra-
zitfarbenen und rot-orangen Farbflachen
durch klare Linien voneinander abgegrenzt
sind, stehen sie in einem Spannungsver-
haltnis, das zwischen Balance und Dyna-
mik rangiert. Sie sind das Produkt eines
kreativen und doch rational geplanten
Ausdrucks mit dem Potential zu vielerlei
subjektiven Eindrucken.

Christian Wulffens Werke sind Bestandteil
der Stiftung fur Konkrete Kunst, Reutlin-
gen und wurden dort mehrfach in Einzel-
und Gruppenausstellungen gezeigt. Nebst
seiner kunstlerischen Tatigkeit, beschaf-
tigt sich Christian Wulffen seit annahernd
25 Jahren auch akademisch mit Fragen der
Informationsverarbeitung. Er ist inzwi-
schen Lehrstuhlinhaber fur Sculpture &
Expanded Media am Cleveland Institute of
Artin Ohio.

CHF 2000/ 4000
(€1850/3700)
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PostWar & Contemporary

3528*

KAZUO SHIRAGA

(1924 Amagasaki/Japan 2008)

Ohne Titel. 1998.

Ol auf Leinwand.

Unten rechts in japanisch signiert: Shiraga.
60x 96 cm.

Mit der schriftlichen Bestatigung des
Kunstlers, London 2007.

Provenienz:

- Ehemals Marta Massaioli Art Collection,
direkt vom Kunstler erhalten.

- Privatsammlung Italien.

Kazuo Shiraga wird 1924 in eine Familie
von Kimonohandlern geboren. Ermutigt
durch seinen Vater und seinen Lehrer der
Mittelschule beginnt Shiraga zu malen.
1942 startet er sein Studium der klassi-
schen japanischen Malerei an der Kunst-
hochschule von Kyoto. Er muss sein Stu-
dium fur den Kriegsdienst unterbrechen,
nimmt es aber gleich danach wieder auf
und schliesst es 1948 ab. Erste Ausstel-
lungen seiner Werke folgen umgehend.

In einer Ausstellung 1951 entdeckt er die
Werke des Amerikaners Jackson Pollock,
die einen grossen Einfluss auf sein Werk
haben werden, wobei bei dem Japaner das
Performative immer eine weitaus gréssere
Rolle spielen wird. Er schliesst sich mit
anderen japanischen Kunstlern zur Gruppe
Zero-kai zusammen, die 1955 in der
Gutai-Gruppe aufgeht. 1953 malt Shiraga
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sein erstes abstraktes Bild, ein Jahr spater
folgen seine ersten Fussgemalde, bei
denen er Seile an die Wénde des Ateliers
befestigt und mit seinen Fussen malt. Der
Ubergang zur abstrakten Kunst ist anders
als in der westlichen Kunst in Japan kein
gravierender Einschnitt, da dort Abstrak-
tion und Figuration auch in der klassi-
schen japanischen Malereiimmer schon
nebeneinander existiert haben —sie haben
keine gesellschaftliche oder politische
Bedeutung.

Shiraga wird zum wichtigsten Vertreter
der Gutai, und seine Werke finden schnell
auch Liebhaber in Europa und in den USA.
Neben Pollock tritt er nun auch in direk-
ten Austausch mit den Vertretern des
europaéischen Informel wie z.B. Georges
Mathieu und dem Kritiker Michel Tapie. Ab
1968 nimmt er einen Lehrauftragin Osaka
an und unterrichtet seine Schuler in west-
licher Kunst. Diese hat in Japan immer
eine besondere Rolle gespielt. Wahrend
der selbstgewahlten Isolation bis ins 19.
Jahrhundert ist die westliche Kunst nicht
von Bedeutung gewesen. Mit der Offnung
haben Kunstler sie zunachst kopiert, bis

dannu.a. die Gutai nach dem 2. Weltkrieg
die Auseinandersetzung im Hinblick auf
die Etablierung einer eigenen zeitgends-
sischen Kunstgeschichte gefordert und
geférdert haben. Dabei sind vor allem die
Klnstler der Gutaiihren westlichen Kunst-
lerkollegen in Innovation und Experimen-
tierfreudigkeit oftmals voraus. 1971 wird
Kazuo Shiraga Monch der Tendai-Sekte
und wendet sich in seinem ersten Jahr von
der Malerei ab, entdeckt sie aber schnell
wieder fUr sich.

Das vorliegende Werk gehoért zu Shiragas
Spatwerk, das an Expressivitat und Spon-
tanitat nichts eingebusst hat. Mit unter-
schiedlich breiten und kréftigen Pinselstri-
chen zieht er das Rot und Schwarz Uber die
helle Leinwand. Teils vermischen sich die
Farben, teils sticht ein klares, leuchtendes
Rot hervor. Wahrend das Zentrum des
Werkes durch eine dichte, dynamisch so-
wie pastose Komposition ausgezeichnet
wird, erinnern die dusseren Rander mit den
einzelnen Farbspritzern an Drippings.

CHF 150000/ 250 000
(€138890/231 480)
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PostWar & Contemporary

3529

CARLA ACCARDI

(Trapani 1924 - 2014 Rom)

Spazio diviso. 2010.

Ol auf Leinwand.

Verso signiert, datiert, betitelt sowie mit
den Massangaben: C. Accardi - "Spazio
diviso" - 2010 -Nr.225¢c-60x50cm.
60 x50 cm.

Provenienz:

- Galleria Valentina Bonomo, Rom.

- Galerie Lazertis, Zurich.

- Dort vom heutigen Besitzer erworben,
seitdem Privatsammlung Schweiz.

Die sizilianische Kunstlerin Carla Accardi
hat die Accademia di Belle Artiin Palermo
und in Florenz besucht, bevor sie 1946
nach Rom zieht. Bereits 1947 grundet sie
mit 6 weiteren Kunstlerfreunden, An-
hanger der Abstrakten Kunst, die Gruppe
.Forma 1" und unterschreibt ein Manifest,
welches eine Vereinigung des Futurismus
und des Marxismus proklamiert, als Ge-
genreaktion auf das faschistische Regime
in Italien und im Sinne einer antretenden
Nachkriegsgesellschaft, die sie als pro-
gressiv, revolutionar und avantgardistisch
betrachten.
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Carla Accardi entwickelt relativ schnell
ihren eigenen unverkennbaren Kunststil,
bleibt aber der Grundidee der Klinst-
lergruppe im Laufe ihrer gesamten
Klnstlerkariere treu. Ab 1950 beginnt sie
schrift- und zeichenahnliche Symbole in
ihre abstrakten Bilder einzuflgen. Experi-
mentierfreudig beginnt sie ab den 1960er
Jahren damit auf gebrauchten Plastikfolien
ihre Kunst auszudrucken. Es entstehen
die sogenannten ,Sicofoil”, mit denen

sie bunte Zelte erstellt und die dadurch
entstehende leuchtende Transparenz und
fliessende Bewegung in den Vordergrund
stellt.

Das vorliegende Werk ,Spazio Diviso"ist
ein hervorragendes Beispiel dafur, dass
Carla Accardi sich auf die Zusammen-
hange zwischen dem Hintergrund, den

Zeichen und den entstehenden Abstan-
den auf dem Bildtrager konzentriert. Die
Zeichen haben keine inhaltliche Bedeu-
tung, sie sind frei und uneingeschrankt. Es
entstehtjedoch eine intensive Spannung
zwischen dem poetischen Potential der
unleserlichen, dennoch harmonischen,
gesattigten Farben, den sich berGhrenden
Zeichen und den Leerrdumen auf der erdig
beigefarbenen Leinwand. Ihre dynamische
Kunst und ihre Betonung der nicht-materi-
ellen, simplen Strukturen und Malprozesse,
machen aus ihr ebenfalls eine Vorreiterin
der italienischen Arte Povera.

CHF 10000/ 15000
(€9260/13890)
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3530

SAM FRANCIS

(San Mateo/Kalifornien 1923 - 1994 Santa
Monica)

Ohne Titel. 1987.

Acrylauf Velin.

Verso mit der gestempelten Signatur:
Sam Francis, sowie dem Stempel des Sam
Francis Estate. Zudem mit der hand-
schriftlichen Nummer: S1-911 SF87.
68x51,5cm.

Das Werkist unter der Interims-ldentifi-
kationsnummer: SF87-071 fur das in Vor-
bereitung befindliche Werkverzeichnis der
Papierarbeiten von Sam Francis vorgese-
hen. Diese Information kann sich anhand
wissenschaftlicher Forschungen der Sam
Francis Foundation andern.

Provenienz:

- Galerie Proarta, ZUrich.

- 2000 bei obiger Galerie erworben, seit-
dem Privatbesitz Schweiz.

CHF 7000/9000
(€6480/8330)
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3531*

OLE FISCHER

(Remscheid 1943 - 2005 KélIn)

Ohne Titel. 1992.

Mischtechnik auf Leinwand.

Verso signiert und datiert: Ole Fischer 92.
110x80cm.

Provenienz:
- Atelier des Kunstlers.
- Privatsammlung Rheinland.

Ausstellung: Bonn 2016, Ole Fischer.
Expressionen. LVR-Landesmuseum,
30. Juni - 28. August 2016 (mit Farbabb.).

1943 wird Ole Fischer in Remscheid gebo-
ren. Uber die Mitarbeit bei einem Werbe-
grafiker als Jugendlicher entdeckt er seine
Vorliebe fUr die Lithografie und studiert
nach einigen Besuchen der Internationalen
Sommerakademie in Salzburg Freie Grafik
in KoIn. 1965 zieht es ihn durch die Teil-
nahme an einem halbjahrlichen Seminar
am Tamarind Institute in die USA, wo er bis
1971 bleiben wird. Durch seine Tatigkeit an
renommierten Lithografie-Werkstatten
lernt er die New Yorker Kunstszene und
ihre Protagonisten kennen. 1971 kehrter
nach Leverkusen zurlck, arbeitet selbst-
standig als Lithograf und Ubernimmt 1977
einen Lehrauftrag an der Fachhochschule
Koln. 1984 beschliesst Ole Fischer, sich
vollkommmen der Malerei zu verschreiben,
was er bis zu seinem frihen Tod 2005
erfolgreich tut.

Seine Werke, wie das Vorliegende aus dem
Jahr 1992, sind gepragt von einer dichten
Komposition, die ein eindruckliches, teils
verwirrendes Raumgeflige entstehen
lasst. ,Die in seinem Werk auch zum
Tragen kommende Ambivalenz von illusi-
onistischen und von realen Formen, von
flachigen Elementen und Bereichen fast
dreidimensionaler Qualitét baut dabeiden
besonderen Spannungsbogen von dem
Bild zum architekonischen Raum hin auf.”
(zit. Gabriele Uelsberg, in: Ausst.Kat. Ole
Fischer-Expressionen, Koln 2016, S. 20)

CHF 3500/ 5000
(€3240/4630)

KOLLERZURICH
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PostWar & Contemporary

3532%

IGOR TCHOLARIA
(Ochamchiri/Georgien 1959 - lebt und
arbeitet in St. Petersburg und Brissel)
Flower for you. 2015.

Olauf Leinwand.

Unten rechts signiert: Tcholaria. Verso
signiert, datiert, betitelt sowie mit den
Massangaben: Tcholaria 2015 100/80
Flower for you.

100 x 80 cm.

Provenienz: Vom heutigen Besitzer direkt
vom Kunstler erworben, seitdem Privat-
besitz.

CHF 3500/ 5000
(€3240/4630)
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3533*

STEFAN SZCZESNY

(MUnchen 1951 - lebt und arbeitet in Saint-
Tropez)

Submarine |. 1990.

Acryl, Metallfarbe und Collage auf Lein-
wand.

Verso signiert: Szczesny, sowie auf dem
Keilrahmen betitelt und datiert:

Submarine I. 1990.

117 x 147 cm (im KUnstlerrahmen).

CHF 1500/ 2000
(€1390/1850)

3534*

AHMAD MOUALLA

(Syrien 1958 - lebt und arbeitet in Paris)
Ohne Titel. 1992.

Ol auf Leinwand.

Unten mittig signiert und datiert:
MOUALLA 92.

80x90cm.

Provenienz: Privatsammlung Agypten.

CHF 5500/7 500
(€5090/6940)
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PostWar & Contemporary

3535

RUSSELL YOUNG

(York 1959 - lebt und arbeitet in New York)
Marilyn portrait "reach out and touch faith".
2010.

Farbserigrafie, Acryl und Diamantpulver
auf Leinwand.

Verso signiert, betitelt, datiert und
beschrieben: Russel Young marylin portrait
"reach out and touch faith" BVII 2010 white
+ hot pink.

160x120cm.

Provenienz: Privatsammlung Schweiz.

Der 1959 geborene Russell Young beginnt
seine kinstlerische Karriere als Fotograf,
nachdem er Grafikdesign, Zeichnungund
Fotografie am Chester Art College und am
Exeter College of Artin England studiert
hat. Erlebt zunachst in London, wo er das
Nachtleben von Musikern fotografisch
dokumentiert. 1986 erhélt er den Auftrag,
das ikonische Albumcover zu ,Faith” von
George Michael zu gestalten, was von nun
an sein Fokus auf die Portratfotografie
junger Berihmtheiten &ffnen wird und ihn
nach Los Angeles bringt.

Im Laufe der 1990er Jahre beginnt Russell
Young mit der Malereiund zieht nach New
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York, da das hektische Leben als redakti-
oneller Fotograf nicht mehr seine kreative
Inspiration erfullt.

Ab 2003 erhalt er die erste internationale
Anerkennung als Maler fUr seine Serien
.Pig Portraits", welche Polizeifotos von
Stars zeigen, sowie fUr die Serie ,Dirty
Little Things"von 2010, in der er das Pha-
nomen der Stars wie Marilyn Monroe, Elvis
Presley, Curt Cobain, Brigitte Bardot, Barak
Obama und James Dean thematisiert.

Als grosser Bewunderer von Andy Warhol
arbeitet Russel Young heute mit einer al-

ten Serigrafiepresse des Pop Art Kinstlers.

Er addiert gesattigte Acrylfarben zu den
auf Leinwand gedruckten Farbserigrafien,

welche seine Motive etwas starker und
koérniger erscheinen lassen.

Der Titel des hier angebotenen Werks
.Reach out and touch faith" stammt von
den Parolen des Liedes "Personal Jesus”
der Rockband Depeche Mode. Das Symbol
der Marilyn Monroe, intensiviert durch die
glamourdse Diamant Pulverschicht, unter-
mischt der Kinstler mit seiner Popkultur
und schafft es somit, die Macht der Stars
in den westlichen Kulturen zu zelebrieren.

CHF 16 000/ 22 000
(€14810/20370)
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3536*

STEPHAN BALKENHOL

(Fritzlar 1957 - lebt und arbeitet u.a. in
Berlin)

Mann mit weissem Hemd. 2007.

Bronze, patiniert und bemalt.

Auf dem Sockel mit dem eingeritzten
Monogramm und der Nummerierung:
STB5/25, sowie mit dem Giesserstempel.
Hohe 56,5 cm (inkl. Sockel).

Provenienz:

- Galerie Thomas, Munchen.

- Vom heutigen Besitzer von obiger Gale-
rie 2008 erworben, seitdem Privatsamm-
lung Europa.

CHF 15000/ 25000
(€13890/23150)



3537*

STEPHAN BALKENHOL
(Fritzlar 1957 - lebt und arbeitet u.a.in
Berlin)

Frauinrotem Kleid. 2007.

Bronze, patiniert und bemalt.

Auf dem Sockel mit dem eingeritzten
Monogramm und der Nummerierung:
STB 4/25, sowie mit dem Giesserstempel.
Hohe 56 cm (inkl. Sockel).

Provenienz:

- Galerie Lohrl, Ménchengladbach.

- Vom heutigen Besitzer bei obiger Galerie
erworben, seitdem Privatsammlung
Europa.

CHF 15000/ 25000
(€13890/23150)

KOLLERZURICH
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PostWar & Contemporary

3538*

DJAMEL TATAH

(Saint-Chamond 1959 - lebt und arbeitet
in Stdfrankreich)

Ohne Titel. 2000.

Ol und Wachs auf Leinwand.

Verso auf der Leinwand signiert und
datiert: Djamel Tatah "Sans titre" 2000,
sowie auf dem Keilrahmen nummeriert:
00006.

220x160cm.

Wir danken dem Kunstler fUr seine Unter-
stltzung.

Provenienz:

- Galerie Liliane & Michel Durand-Dessert,
Paris (verso mit dem Etikett).

- Bei obiger Galerie 2001 erworben, seit-
dem Schweizer Firmensammlung.

.Meine Malerei ist still und wachsam. Durch
meine Kunst versuche ich, etwas Ruhe in
den Tumult der Welt zu bringen.” Djamel
Tatah 2017.

In seiner schlichten, puren und fast abs-
trakten Malerei liefert Djamel Tatah eine
Darstellung des zeitgendssischen Men-
schen, welcher seine Présenz in der Welt
zu behaupten versucht. Bekannt fur seine
grossformatigen Gemalde und Polypty-
chen, malt er lebensgrosse Ganzkdrper-
Portrats, die den Eindruck vermitteln, in
der Zeit stehen geblieben zu sein. Er malt
den Menschen in Stille eingetaucht, der,
so scheint es, jedem ausseren Parameter
entbundenist. Durch seine tiefen Farben,
Licht und Duktus versucht der Kunstler
fUr sich die Einsamkeit und die Tugend der
Menschheit neu zu ermessen.

In den Jahren 1999 und 2000 setzt sich
Djamel Tatah in seiner Kunst mit dem The-
ma des Krieges auseinander. Das vorlie-
gende Werk gehort zu diesem Ensemble,
in dem es ihm darum geht, die Wichtigkeit
und Aufmerksamkeit gegentber dem
anderen Individuum und der Gesellschaft
zulegen.

Der 1959 geborene franzdsisch-alge-
rische Kunstler Djamel Tatah studiert

an der Ecole des Beaux-Arts de Saint-
Etienne zwischen 1981 und 1986. Seine
erste Einzelausstellung findet 1999 in der
Galerie Liliane und Michel Durand-Dessert
in Paris statt. Seither werden seine Werke
in ganz Frankreich und auch International
ausgestellt. Der Kunstler lebt und arbeitet
in der Provence und unterrichtet an der
Ecole Nationale Supérieure des Beaux-
Artsin Paris.

CHF 8000/ 12000
(€7410/11110)
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3539*

ANTONIO BUENO
(Berlin 1918 - 1984 Fiesole)
Ohne Titel.

Ol auf Leinwand.

Unten links signiert: A. Bueno.
40x 30 cm.

Provenienz: Privatsammlung USA.

CHF 5000/ 7 000
(€4630/6480)
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3540*

JONATHAN MONK

(Leicester 1969 - lebt und arbeitet u.a. in
Berlin)

Andy Warhol's Chairman Mao hand made
in the Peoples Republic of China (Small 08
Blue background, red shirt, organe face.
2008.

Ol auf Leinwand.

35x285cm.

Mit der schriftlichen Bestatigung der Au-
thentizitat des KUnstlers.

Provenienz:

- Galerie Nicolai Wallner, Kopenhagen
(verso mit dem Etikett).

- Dort vom heutigen Besitzer erworben,
seidem Privatbesitz Italien.

Der 1969 geborene Brite Jonathan Monk
setzt sich in seinen Arbeiten mit der
Konzeptkunst und dem Minimalismus der
1960er auseinander und analysiert mit viel
Humor und hintergrindigem Witz Kunst-
werke von Sol Lewitt, Ed Ruscha, Bruce
Nauman und auch Andy Warhol.

Ein Weg dazu, den er schon zu Studien-
zeiten nutzt, ist die Appropriation Art.
Diese in den 1960er Jahren aufkommende
Kunstrichtung nutzt bestehende Meister-
werke, die vom Kunstler , kopiert” werden,
wobei aber der Vorgang des Kopierens
ganz eindeutig und somit der eigentliche
kunstlerische Prozess ist. Das wohl be-
kannteste Werk ist Robert Rauschenbergs
.Erased De Kooning drawing”. Kinstler wie
Sherrie Levine und Elaine Sturtevant haben
ihr gesamtes kunstlerisches Schaffen der
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Appropriation Art gewidmet. Ausschlag-
gebend ist dabei, dass das kopierte Werk
weithin bekannt ist, das der Vorgang des
Kopierens zweifelsohne erkennbar ist und
das immer auch kleine, aber entscheiden-
de Anderungen vorgenommen werden.
Wie schon bei Rauschenberg wird dies
oftmals durch den Titel sicher gestellt.

.Andy Warhol's Chairman Mao hand made
in The Peoples Republic of China" von
Jonathan Monk ist ein wunderbares Bei-
spiel fUr die Nutzung des Titels. In der Tat
hat Monk das bekannte Portrat Maos von
Andy Warhol als Vorlage in einer Werkstatt
in China nachmalen lassen. Das eigentli-
che Werk st sofort wieder zu erkennen,
dennoch verleiht ihm Monk seine eigene
Handschrift, in dem er ein Olgemalde und
keinen Siebdruck machen lasst. Die Idee,
diese Werkserie nicht selber zu malen,
sondernin eine Werkstatt zu geben, in
der taglich Kunstwerke kopiert werden, ist
eine weitere Reminiszenz an Warhol, der
den Uberwiegenden Teil seiner Arbeitenin
der ,Factory” hat produzieren lassen. Wie
beiihm stammt die [dee zum Werk vom
Kunstler, die Umsetzung aber gibt auch
Monk aus der Hand.

Die vorliegenden drei Werke bestechen
durchihre unterschiedliche Farbgebung,
wie man es auch von den Originalen
kennt. Mit Humor und hintergrindiger
Ironie setzt sich Monk mit einem Klassiker
der Kunstgeschichte auseinander. Dabei
beschrankt er sich jedoch nicht auf das
Kunstwerk allein, sondern kommentiert
gleichzeitig die Vorgehensweise des
Klnstlerkollegen.

Jonathan Monk macht 1988 seinen BFA
am Leicester Polytechnic und 1991 seinen
MFA an der Glasgow School of Art. Neben
zahlreichen Galerieausstellungen hat er
Einzelausstellungen u.a. im Kunsthaus
Baselland, Muttenz, dem Museo dArte
Contemporanea, Rom, dem Irish Muse-
um of Modern Art, Dublin, dem Palais de
Tokyo, Paris und im Museum Kunstpalast,
Dusseldorf gehabt. Er ist Teilnehmer an
der Whitney Biennale 2006, der Venedig
Biennale 2003 und 2009 sowie an der
Berlin Biennale 2001 gewesen. 2012 wird
Jonathan Monk mit dem Prix du Quartier
Des Bains in Genf ausgezeichnet.
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PostWar & Contemporary

3541*

JONATHAN MONK

(Leicester 1969 - lebt und arbeitet u.a. in
Berlin)

Andy Warhol's Chairman Mao hand made
in the Peoples Republic of China (Small 10
Green background, light red shirt, orange
face). 2008.

Ol auf Leinwand.

35x285cm.

Mit der schriftlichen Bestatigung der Au-
thentizitat des Kunstlers.

Provenienz:

- Galerie Nicolai Wallner, Kopenhagen
(verso mit dem Etikett).

- Dort vom heutigen Besitzer erworben,
seidem Privatbesitz Italien.

CHF 2000/ 4000
(€1850/3700)

3542*

JONATHAN MONK

(Leicester 1969 - lebt und arbeitet u.a. in
Berlin)

Andy Warhol's Chairman Mao hand made
in the Peoples Republic of China (Small 12
Light blue background, red shirt, yellow/
green face). 2008.

Ol auf Leinwand.

35x285cm.

Mit der schriftlichen Bestatigung der Au-
thentizitat des Kunstlers.

Provenienz:

- Galerie Nicolai Wallner, Kopenhagen
(verso mit dem Etikett).

- Dort vom heutigen Besitzer erworben,
seidem Privatbesitz Italien.

CHF 2000/ 4000
(€1850/3700)
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3543*

ANONYM (HARRY ADAMS)
Banksy at work! 2016.

Sprayfarbe auf Karton.

Verso signiert: Not Banksy, sowie
nummeriert: 1/25.

23 x 21 cm. Unikat.

Mit der Bestatigung der Authentizitat vom
Kinstler von 2016.

Provenienz:
- Privatsammlung London.
- Privatsammlung Schweiz.

CHF 2000/ 3000
(€1850/2780)
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