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 WIEN, im Oktober
Private Sammlungen bereichern die
Herbst-Offerten der Wiener Auktions-
häuser. Aus dem steirischen Schloss
Pfannberg stammt der Nachlass der
Familie Carl Anton und Marie Goess-
Saurau, dessen Gemälde, Radierungen,
Porzellanfiguren und rare Horn-Schnit-
zereien am 19. Oktober im Kinsky zum
Aufruf kommen. Außerdem hat ein
Schwung altmeisterlicher Landschaften
und Stillleben aus einer deutschen Pri-
vatsammlung den Weg dorthin gefun-
den. Auch das Dorotheum führt in sei-
ner, 290 Werke starken Parade Alter
Meister am 18. Oktober ein knappes
Dutzend Lose aus einer bayrischen Kol-
lektion – ein erfreulicher Trend für die
österreichischen Häuser.

Im 500. Todesjahr von Hieronymus
Bosch kann das Dorotheum das „Die
Hölle“-Gemälde eines Nachfolgers prä-
sentieren. Auf 200 000 bis 300 000 Euro
geschätzt, hält es sich an das Vorbild aus
dem Madrider Prado, der unbekannte
Künstler bringt jedoch weitere, plastisch
modellierte teuflische Figuren und Ele-
mente ein. Der Vergleich mit zwei ande-
ren Kompositionen – nahezu gleich
groß wie das 124 mal 97 Zentimeter mes-
sende Tableau – legt die Entstehungs-
zeit um 1650 nahe. Auf ein dunkles
Schlachtfeld führt auch das Spitzenlos
im Dorotheum, die wiederentdeckte
„Schlacht zwischen Philistern und Israe-
liten“ aus dem Spätwerk Tintorettos.
Das 146 mal 230 Zentimeter große Öl-
bild liefert statt eines zentralen Gesche-
hens viel Dynamik in der Perspektive.
Die Blicke zieht David im Vordergrund
auf sich, der Goliath mit dem Speer tö-
tet. Die Röntgenuntersuchung hat die
kühnen Pinselstriche sichtbar gemacht,
mit denen der Meister die Szenerie skiz-
zierte. Das auf 300 000 bis 400 000 Euro
geschätzte Gemälde könnte als Teil des
Gonzaga-Zyklus entstanden sein, der
heute der Alten Pinakothek in München
gehört. Ein farbenprächtiges Großfor-
mat stellt die zwei Meter breite „Heilige
Familie mit Maria Magdalena“ dar, die
der Renaissance-Künstler Girolamo da
Santacroce in gebirgiger Landschaft an-
siedelt (Taxe 150 000/200 000 Euro).
Noch weiter zurück in die Kunsthistorie
führt der aparte „Merkur“, über dessen
Schöpfer sich schon mehrere Experten
den Kopf zerbrochen haben. Als Tafel-
bild der „norditalienischen Schule des
15. Jahrhunderts“ geht der rot gehar-
nischte Götterbote jetzt mit 150 000 bis
180 000 Euro an den Start.

Bei den Porträts trumpft das Doro-
theum mit einem Kinderbildnis des
James Francis Edward Stuart auf, der im
französischen Exil standesgemäß in
Pose gebracht wurde von Nicolas de Lar-
gillièrre. Der vierjährige Prinz steht in
einer reich bestickten, roten Robe Mo-
dell. Die Darstellung mit blauem Hosen-
bandorden diente nicht zuletzt Propa-
gandazwecken für die Wiedererlangung
des englisch-schottischen Throns, wie
auch ein massenhaft reproduzierter

Stich nach dem jetzt wiederentdeckten
Bild (120 000/150 000). Aus der Hof-
Werkstatt von Velázquez gelangt ein un-
publiziertes Porträt Philipps IV. in
Braun und Silber zum Aufruf, dessen
Vorlage in der Londoner National Galle-
ry hängt – interessantes Detail: Der Kö-
nig hält einen Brief mit der schlichten
Anrede „Señor“, die er selbst 1623 per
Dekret verfügt hat (150 000/200 000).
Die Nummer eins bei der beachtlichen
Anzahl qualitätsvoller Stillleben ist die
delikate Darstellung eines Trauben-
korbs samt chinesischer Porzellankum-
me und Tulpen von Isaak Soreau, die lan-
ge der deutschen Industriellenfamilie
Hartwig gehörte (200 000/300 000).
Von der Brueghel-Familie, die im Doro-
theum stets stark vertreten ist, stammt
der Tondo „Ein Bauer und ein Hausierer
auf einer Bank“. Pieter Brueghel d. J.
schuf auf der Holzscheibe mit achtzehn
Zentimeter Durchmesser die humorvol-
le Szene, in der ein fliegender Händler
von der Hausbank gedrängt wird
(180 000/220 000). Von Jan Brueghel
d. Ä. kommt eine in Italien in Öl auf
Kupfer gemalte Hafenszene, deren feine
Details faszinieren (250 000/300 000).

Den Katalog der Auktion im Kinsky
schmückt ein Familienporträt von Mar-
tin Johann Schmidt, eines Vertreters des
österreichischen Spätbarocks. Das aus
Schloss Pfannberg stammende Gemälde
von 1790 zeigt den als „Kremser
Schmidt“ bekannt gewordenen Maler
und gibt Hinweise auf Stationen seines
Lebens: Im Kreise seiner Liebsten sitzt
er vor dem Motiv „Venus und Vulkan“,
mit dem er in der Akademie Aufnahme
fand. Die beiden Söhne in Hintergrund
folgen dem Vater in der Kunst nach, ein
weiteres Bild im Bild erinnert an die
vier, noch klein verstorbenen Kinder
Schmidts (Rufpreis 250 000). Aus der er-
wähnten deutschen Privatprovenienz ge-
langt ein „Blumenbouquet mit Schmet-
terlingen“ zum Aufruf, dessen Vielfalt
der niederländische Maler Otto Marseus
van Schrieck vor einer dunklen Nische
zur Geltung bringt (35 000/70 000). Um
eine Rose besonders zum Leuchten zu
bringen, verwendete er Goldpigmente.

Bei den Werken des 19. Jahrhunderts
eröffnet Theodor von Hörmann den
Blick auf das sommerliche Paris. Sein
„Sonniger Nachmittag am Quai du Lou-
vre“ wurde in der Folge der Retrospekti-
ve wiederentdeckt, die das Leopold Mu-
seum dem vom Impressionismus beein-
druckten Plein-Air-Maler widmete. Das
90 mal 125 Zentimeter große Bild be-
sticht durch seine Kombination aus de-
tailgetreuer Staffage und freihändigen
Lichteffekten (300 000/400 000). Hör-
manns Zeitgenossin Olga Wisinger-Flo-
rian legt mit ihren „Gloxinien im Glas-
haus“ 1905 eine Komposition vor, die
gleichsam ein Blumenfeld ins Innere ver-
legt und die Architektur als Rahmen ver-
wendet. Das Ölbild, das 1993 in der
Thurn & Taxis-Auktion versteigert wur-
de, soll nun 150 000 bis 300 000 Euro
bringen.  NICOLE SCHEYERER

K
unst, sagt Thomas Zander, habe
ihn schon immer interessiert.
Mit zwölf Jahren kaufte er sein
erstes Bild, mit vierzehn verkauf-

te er das erste, und als er sechzehn war,
trieb er bereits regelrecht Handel – mit Gra-
phiken aus dem Bestand der Eltern eines
Klassenkameraden, eines prominenten
Kölner Galeristenehepaars. Die Blätter
bot er im Freundeskreis seiner Eltern an.
Dabei, sagt er, habe er stets vor allem ein
Ziel verfolgt: irgendwann die Künstler ken-
nenzulernen. Bei den prominenten Malern
sei das schwierig gewesen, bei den promi-
nenten Fotografen hingegen gar kein Pro-
blem. Schnell knüpfte er in der Szene Kon-
takte. Als er 1996 im Korridor und Arbeits-
zimmer einer Parterrewohnung am Kölner
Stadtrand seiner Galerie die erste Heimat
gab, stellte er gleich zu Beginn Arbeiten
von Lee Friedlander aus – da gab es nicht
mehr viel Luft nach oben. Augenblicklich
hatte sich Zander als wichtige Adresse für
Gegenwartsfotografie etabliert. Mit jeder
Bilderschau erweiterte sich der Kreis her-
vorragender Fotografen und bedeutender
Positionen. Als er im Jahr 2002 in ein Ge-
bäude umzog, das in anderen Städten als
Kunsthalle taugen würde, wurden fortan
auch die Präsentationen museal.

Hier Garry Winogrand und Diane Ar-
bus, dort Robert Adams und Henry Wes-
sel, holte Zander um Lee Friedlander her-
um jene Schar Künstler in sein Haus, die
mit Titeln wie „New Social Documents“
und „New Topographics“ die Fotografiege-
schichte der siebziger und achtziger Jahre
maßgeblich prägten. Dazu William Eggles-

ton mit seinen qietschbunten Bildern, den
strengen Minimalisten Lewis Baltz, den
kritischen Romantiker Larry Sultan, den
Spionagekünstler Trevor Paglen, den Pop-
Art-Maler Ed Ruscha, und so geht das bis
heute weiter. Wobei er von fast jedem sei-
ner Künstler eine Handvoll Kataloge her-
ausgegeben hat, von manchem auch
gleich ein Dutzend, etliche davon heute
Sammlerstücke. „Sechs Messen, fünf Dop-
pelausstellungen, fünf Bücher“, fasst Zan-
der seine Arbeit eines Jahres zusammen.

Einen Querschnitt seines Programms
zeigt er jetzt ausgerechnet unter dem weit
gefassten Oberbegriff Landschaft, was wie
ein Augenzwinkern wirkt, da bei ihm sonst
mit dem Schwerpunkt „Street Photogra-
phy“ das Treiben in der Großstadt im Zen-
trum steht. Doch was da nun eng beieinan-
derhängt, mehr als hundert Bilder an nur
einer Wand, streng sortiert, raubt dem Be-
trachter den Atem.

Schwarzweiß, distanziert, mit einem
Hauch von Zweifel an der Richtigkeit der
Welt und dem Leben, das wir führen – un-
ter dieses Rubrum ließ sich bei Zander
schon immer die Mehrzahl der Fotoarbei-
ten stellen. Das ist auch diesmal so. Wobei
diese Künstler der kritische Blick nie dar-
an gehindert hat, Bilder von überwältigen-
der Schönheit zu komponieren. Manch-
mal mit beherrschter Strenge und Nüch-
ternheit, wie bei Bernd und Hilla Becher,
manchmal mit dem Überladen des Mo-
tivs, wenn sich, wie bei Lee Friedlander,
ein Gewirr von Zweigen und Ästen bis an
die Grenze der Undurchdringlichkeit vor
die staubige Einsamkeit der amerikani-
schen Wüste schiebt.

„Everything happens somewhere“ hat
Thomas Zander die Bilderschau zum Jubi-
läum der Galerie genannt. Damit rückt er
das erzählerische Moment des Mediums
in den Vordergrund. Doch schieben die
Bilder am Schnittpunkt von Dokumentati-
on, Reportage und Kunst die Ausschnitte
der Wirklichkeit auch immer wieder in die
Sphäre des Ungefähren, des Gespensti-
schen. Lothar Baumgartens metergroßer

Schwarzweißabzug einer Straßengabe-
lung in der Ödnis von Texas wirkt wie die
Szene eines Road Movie. Auf der riesigen
Farbfotografie von Mitch Epstein sind die
preisreduzierten Pickup Trucks eines Au-
tohändlers vor einem Wandbild geparkt,
das einen Siedlertreck aus der Zeit der Be-
siedlung des amerikanischen Westens
zeigt. Anthony Hernandez verteilt für
„Discarded“ Apfelsinen auf einer öden Flä-

che, wie bei Roger Fenton auf einer be-
rühmten Kriegsfotografie die Kanonenku-
geln des Krimkriegs in einem baumlosen
Tal liegen. Keiner der ausgestellten Künst-
ler freilich erfüllt den narrativen Aspekt
der Fotografie vollendeter als Braco Dimit-
rijević mit seiner Serie „This could be a pla-
ce of historical interest“, in der er selbst
das banalste Motiv mit Tragweite über-
frachtet. In der Variante eines „Orts von

historischer Bedeutung“ gibt es den Satz
auch in Marmor gemeißelt – als Tafel für
die eigene Hausfassade.

Für 2000 Mark hätte man vor zwanzig
Jahren bei Zander die Abzüge von Lee
Friedlander kaufen können; jetzt kosten
die Landschaften 13500 Euro. Damit
liegen sie im Mittelfeld. Auf ähnlichen
Niveau bewegen sich etwa William Eggles-
ton, Henry Wessel und Andrea Geyer. Am

unteren Ende finden sich raffiniert ver-
fremdete Ansichtskarten von Peter Downs-
brough (2500 Euro) und verzaubernd-
spröde Fabriktore von Tata Ronkholz
(4800 Euro). Dass es nach oben kaum
Grenzen gibt, belegen die Himmelsfoto-
grafien von John Palisa und Max Wolf aus
dem Jahr 1910; Zander erwartet für das
Set von 43 Abzügen 250000 Euro. (Bis
zum 5. November.)   FREDDY LANGER

Das graue Heft hat den Look eines Fan-
zines, es heißt „November“, stammt aus
dem Jahr 2011 und liegt in der Ausstel-
lung von Amelie von Wulffen in der Gale-
rie Barbara Weiss in Berlin aus. In einem
Tagebuch aus Zeichnungen erzählt die
Künstlerin aus ihrem Alltag. Die selbstiro-
nische Brechung der eigenen Arbeit mit-
samt den kleinen oder auch bohrenden
Selbstzweifeln zählt eigentlich weniger zu
den Domänen der zeitgenössischen
Kunst: Festgehalten sind Dinge wie die
überflüssige Bemerkung bei der Vernissa-
ge, die ernüchternde Erkenntnis, bei der
neuen Therapeutin wieder mal an eine „ty-
pische Ehefrau“ geraten zu sein, die „drei
Kinder großgezogen hat, alles paletti, aber
selbst nie etwas in Frage“ stellen musste;
oder dass man bei ein bisschen Erfolg so-
gleich als abgehoben gilt, die Leute aber
wieder fürsorglich nerven, wenn ein „rich-
tig fieser Verriss“ erschienen ist. In lakoni-
schem Witz kritzelt Wulffen solche Mo-
mente aufs Papier samt der Sexphan-
tasien, wie sie ihr zufliegen, als ihr am Te-
lefon „zwei Jungs“ angekündigt werden –
die sollen nachmittags kommen und beim
Verpacken von Bildern helfen.

Die Künstlerin, Jahrgang 1966, macht
aus ihren Skizzen leicht konsumierbare
und doch mit allerlei Erfahrung angerei-
cherte Comics. Einmal geht es, wiederum
in einem flüchtig skizzierten Telefonat,
einigermaßen überraschend um „die Hei-
degger-Briefe“ aus Familienbesitz, die
„jetzt alle ins Marbach-Archiv gehen“.
„Naja“, sagt sich die Frau mit der Katze im
Arm, „so ist man wenigstens von allen Fa-
milienzwängen befreit.“ Interessant.
Gleichwohl erscheint Heidegger auf
einem Bild von 2016 gleich eingangs der
Ausstellung: Der umstrittene Denker sitzt
am Tisch mit dem jüdischen Religionsphi-
losophen Martin Buber bei jener Begeg-
nung 1957, die der Großvater der Künstle-
rin, Clemens von Podewils, angebahnt hat-

te. Der Münchner Schriftsteller war mit
Heidegger nicht nur privat befreundet, als
Generalsekretär der Bayerischen Akade-
mie der Schönen Künste bot er ihm bald
nach dem Krieg ein öffentliches Forum.

Amelie von Wulffen malte das Bild,
nachdem Heideggers „Schwarze Hefte“
aus den dreißiger Jahren mit ihren anti-
semitischen Denkmustern publik gewor-
den waren. Womit die endlose Heidegger-
Debatte einem neuen Höhepunkt zuge-
führt war. Einigermaßen sarkastisch
taucht Wulffen Podewils und Heidegger in
eine lindgrüne „Lichtung“; in der Lich-
tung, lautete die Lehre des Philosophen,
werde der Mensch für das Sein erst emp-
fänglich. Verschattet fällt dagegen im ge-
malten Bild der Raum um Buber und sei-
ne Ehefrau aus. So bezieht die Malerin auf
ihre Weise Position nicht nur zu Fragen
der Geistesgeschichte, sondern auch zur
eigenen Familiensaga.

Es ist solch persönlicher Subtext, der
sämtliche Bilder der Ausstellung unter-
schwellig autobiographisch erscheinen
lässt – auch die anderen Tischgesellschaf-
ten nach Bildvorlagen aus dem 19. Jahr-
hundert, von Franz Defregger, Gustave
Caillebotte oder Albin Egger Lienz. Man-
che Arbeiten sind malerisch auf alt und
schrumpelig getrimmt mit Krakelierlack,
wie ihn schon Francis Picabia verwendete.
Gleich Gedankensprüngen collagiert
Amelie von Wulffen Handschriften und
Gesten, kombiniert zudem auch disparate
Motive, wie ein bäuerliches Interieur mit
maroder moderner Architektur. Dann
lässt sie ein brennendes Mädchen einer in
Farbflammen lodernden Ruinenland-
schaft entfliehen. Das Bild sieht aus, als
wäre es selbst aus dem Feuer gezogen. In
der Ausstellung färben die Stimmungen
der Bilder aufeinander ab, das Eigene und
das Fremde gehen nahtlos ineinander
über. (Preise 10 000 bis 30 000 Euro. Bis
zum 29. Oktober.)  GEORG IMDAHL

 LONDON, im Oktober
Die Londoner Auktionswoche parallel
zur Frieze (F.A.Z. vom 8. Oktober) ende-
te in Hochstimmung. Sotheby’s machte
den krönenden Abschluss, mit dem
höchsten Ergebnis einer Oktober-
Abendauktion mit Zeitgenossen jemals.
Das unterstreicht noch einmal die An-
ziehungskraft der beiden Messen für
finanzkräftiges internationales Publi-
kum. Der Umsatz für die Abendveran-
staltung mit Gegenwartskunst stieg auf
47,95 Millionen Pfund, für 31 von 34
streng ausgewählten Losen. Der folgen-
de Italian Sale, dominiert von Nach-
kriegskunst, spielte mit 39 der 46 Lose
im Angebot 23,29 Millionen ein. Zusam-
men mit der am Folgetag angesetzten
Tag-Auktion konnte Sotheby’s einen Ge-
samtumsatz von 83,5 Millionen Pfund
vermelden; die Erwartung hatte bei 50,6
bis 70,4 Millionen Pfund gelegen. Chris-
tie’s hatte zuvor mit den entsprechen-
den Auktionen und der zusätzlichen Ver-
steigerung der Sammlung des Kunst-
händlers Leslie Waddington stolze
91,09 Millionen Pfund umgesetzt.

Selbst die Spezialisten von Sotheby’s
schienen einigermaßen überrascht vom
Erfolg dieses einen Abends. Viele
Sammler hatten sich erst am Morgen vor
der Auktion in den Räumen eingefun-
den, um das Angebot zu inspizieren und
Interesse anzumelden. Der neuerliche
Absturz des Pfunds trug, wie schon in
der Woche des Brexit-Votums im Juni,
zur allgemeinen Kauflust bei: Sotheby’s
legte für den Abend einen Wechselkurs
von 1,24 Dollar und 1,11 Euro fest. Es
gab Gebote aus 44 Ländern. Nazy Vas-
segh, die Direktorin der Londoner „Mas-
terpiece“-
Messe, bestätigte nach der Auktion, es
sei „keine Frage, dass das schwache
Pfund, wie schon im Juni, die Preise
nach oben getrieben hat“. Fünf der zehn
Gegenwart-Spitzenlose und sieben des
Italian Sale wanderten in europäische
Privatsammlungen. Zum Spitzenlos des
Abends wurde Basquiats in Orange
leuchtendes Bild „Hannibal“ von 1982.
Es stieg unter Geboten des Händlers Ste-
fan Simchovitz schnell über die vorsichti-
ge Taxe von 3,5 bis 4,5 Millionen hinaus
und wurde schließlich bei 9,3 Millionen
Pfund einem ungenannten europäi-
schen Privatsammler zugeschlagen. Zu-
letzt war es 1993 für 79 500 Dollar in
New York versteigert worden.

Einen Steilflug legte auch Gerhard
Richters „Garten“ hin: Zwei Telefonbie-
ter schaukelten sich gegenseitig hoch,
bis der Hammer bei neun Millionen
Pfund fiel, dem Dreifachen der unteren
Taxe. Dieser Richter soll, wie zwei weite-
re Bilder von ihm in der Abendauktion,
aus der IBM-Sammlung eingeliefert wor-
den sein, heißt es. „Garten“ wurde zu-
letzt 1987 für 49 500 Pfund (inklusive
Aufgeld) öffentlich versteigert; danach
wurde das Bild, wie die beiden anderen
Richter des Abends, von dem später we-
gen Betrugs verurteilten Helge Achen-
bach an den Einlieferer vermittelt.

Eines der Werke waren grau-weiße „Säu-
len“ von 1968, sieben Meter breit und in
sieben Teilen; dafür bewilligte eine asia-
tische Käuferin im Saal die oberen Taxe
von 2,5 Millionen Pfund. Zu den Spitzen
gehörte auch Peter Doigs „Grasshop-
per“, das – offenbar zum zugegebener-
maßen recht einträglichen, Spekulati-
onsobjekt degradiert – schon zum vier-
ten Mal in dreizehn Jahren bei Sotheby’s
versteigert wurde. Es wechselte jetzt für
5,1 Millionen Pfund (Taxe 2,8/3,5 Millio-
nen) über das Telefon der in Hongkong
stationierten Spezialistin Jasmine Chen
den Besitzer. Charles Saatchi bezahlte
2003 damals stolze 229 600 Pfund (inklu-
sive Aufgeld) dafür; im November 2011
lag der Preis in New York noch bei um-
gerechnet 894 130 Pfund. Zum Auftakt
der Auktion wurde außerdem ein neuer
Rekord für ein Werk von Michael Kreb-
ber aufgestellt, dessen abstraktes „Un-
titled“-Gemälde im Saal für 155 000
Pfund (70 000/90 000) wegging.

Während Christie’s unter der Füh-
rung von Francis Outred die prestige-
trächtige Abendauktion mit Zeitgenos-
sen mehr und mehr globalen Nach-
wuchskünstlern öffnete, setzte Sothe-
by’s dort offensichtlich auf altbewährte
etablierte Blue-Chip-Namen. Das einzi-
ge Kunstwerk einer Frau, Elizabeth Pey-
tons Porträt „Earl of Essex“ (200 000/
300 000), war offenbar schlecht ge-
wählt, es blieb unverkauft; erst im Juni
hatte Sotheby’s in der Zeitgenossen-
Auktion in London einen spektakulären
Rekord für Jenny Saville aufgestellt. Da-
für wurde Sotheby’s Tag-Auktion von
der japanischen Künstlerin Yayoi Kusa-
ma angeführt. „Pumpkin AHT“ von
1992 ging für 540 000 Pfund (350 000/
450 000) nach Asien. Das zweitteuerste
Los steuerte Rosemarie Trockel mit
dem Strickbild „Framed Waterfall“ von
2006 bei, das mit einem Hammerpreis
von 490 000 Pfund (200 000/300 000)
vermittelt wurde.

Die Sotheby’s-Spezialistin für italieni-
sche Kunst Claudia Dwek bemüht sich
weiterhin, bisher vernachlässigte Künst-
ler, für die dann Rekorde vermeldet wer-
den können, in den Italian Sale aufzu-
nehmen. Bis auf eine Handvoll von Spät-
werken aus den neunziger Jahren liegt
die Konzentration dabei auf Künstlern,
die in der Nachkriegszeit ihr Hauptwerk
schufen. Zum Spitzenlos wurde Alberto
Burris rot-verschmolzene Arbeit „Rosso
Plastica 5“ von 1962, die für 4,05 Millio-
nen Pfund (4/6 Millionen) in die Samm-
lung von Dimitri Mavrommatis wander-
te. Unter den Künstlerrekorden war Sal-
vatore Scarpitta mit „Forager for Plank-
ton“ von 1959, für das ein amerikani-
scher Privatsammler 1,8 Millionen
Pfund (1/1,5 Millionen) bezahlte. Mim-
mo Rotellas attraktive Collage aus zer-
fetzten Kinoplakaten, „Avventuroso 2“
von 1962, blieb etwas hinter der Erwar-
tung zurück und wurde von Martin Klos-
terfelde, der erst kürzlich von Phillips zu
Sotheby’s gewechselt ist, am Telefon für
380 000 Pfund (400 000/600 000) vermit-
telt.  ANNE REIMERS

Gern mit neuen Italienern
Londoner Ergebnisse: Nachkriegskunst und Zeitgenossen
bei Sotheby’s

Landschaften,
die erzählen

Hölle, Blumen, Sonne
Wiener Vorschauen: Alte Meister und 19. Jahrhundert
im Kinsky und im Dorotheum

Lakonische Witze auf Papier
An der Grenze zwischen Persönlichem und Öffentlichem:
Amelie von Wulffen in der Berliner Galerie Barbara Weiss

Heidegger in lindgrüner Lichtung, Martin Buber im verschatteten Raum: Amelie von
Wulffens Ölgemälde ohne Titel, 2016, 70 mal 100 Zentimeter (14 000 Euro) Foto Galerie

Die Jubiläumsausstellung
bei Zander in Köln
versammelt die Großen
der Dokumentarfotografie
und Street Photography.

Mitten in Amerika: Pigmentdruck auf Aluminium von Lothar Baumgarten aus der „Carbon“-Serie, 1989, Auflage 5 + 2 AP (von 15 800 Euro an)  Foto Galerie/VG Bild-Kunst, Bonn 2016


