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VORWORT

Liebe Kunden, Sammler & Kunstfreunde!

Ausnahmsweise mochte ich Thnen diesmal nicht nur einige Aus-
fiihrungen zum Inhalt unseres aktuellen Katalogs geben, sondern ein
wenig Privates voranstellen und das Vorwort auch an meine Kollegin-
nen wie meine Familie richten.

Der Beruf des Kunsthandlers ist duBerst reizvoll und in einem klei-
nen Betrieb wie dem meinen, bietet er eine enorme Vielfalt und Ab-
wechslung. An der Schnittstelle zwischen Kiinstler und Sammler liegt
mein Augenmerk in der Beschiftigung mit Kunst immer schon ndher
beim Menschen als beim Kunstwerk. Einen Kult um die Kunst, wie ich
das andernorts manchmal erlebe, habe ich nie betrieben. Ich konn-
te meine Galerie von einem Zweipersonenbetrieb auf ein Geschaft
mit vier Mitarbeitern vergroBern und bemerkte, dass sich neben dem
Erfolg auch eine gewisse Kontinuitit einstellte. Als Geschiftsfiihrer
dndern sich naturgeméaB mit der GroBe der Belegschaft die Aufgaben:
es geht mehr darum, loszulassen, zu delegieren, sich auf Kernaufgaben
zu beschranken und eine Haltung zu entwickeln, an der sich die Mitar-
beiter ein Beispiel nehmen konnen. Das ist schon, aber leichter gesagt
als getan und dndert auch nichts an der letztlichen Verantwortlichkeit.
Vor drei Jahren kam dann schlieBlich mein erster und vor einem Jahr
mein zweiter Sohn auf die Welt und ich stellte fest, dass Beruf und Fa-
milie sowie die eigenen Bediirfnisse unter einen Hut zu bringen, ein
Balanceakt ist; vom Versuch, in allem das Beste zu geben, ganz abge-
sehen. Es war wichtig fiir mich, dabei zu realisieren, dass ich auch hie
und da scheitern kann und dass die wenigsten Dinge zu hundert Pro-
zent selbstbestimmt sind. SchlieBlich gibt es in jeder Phase auch Men-
schen, die einen unterstiitzen und Kraft geben. Ein groBes Dankeschon
gilt deshalb meiner Frau und meinen Eltern. Leiter einer Firma zu sein,
bedeutet ein stindiges Wechselspiel zwischen Engagement und Zu-
riicknahme. Es zeugt von der bereits angesprochenen Bestindigkeit,
dass ich heuer fiir einige Monate in Viterkarenz gehen konnte und das
Tagesgeschift bei meinem Team in guten Hénden wusste. Der vorlie-
gende Katalog, den ich von Portugal aus in der Entstehung beobach-
tete, ist nur ein Beispiel fiir die hervorragende Tatigkeit meiner Kolle-
ginnen. Herzlichen Dank also auch Euch Dreien fiir Eure gute Arbeit!

Wenngleich der Titel des diesjahrigen Herbstkataloges von meiner
eigenen Reisetdtigkeit inspiriert ist, sind dessen ungeachtet viele der
abgebildeten Werke auf Reisen oder im Ausland entstanden. So reiste

Lea von Littrow oft in die altdsterreichischen Hafenstddte und malte
die imposanten Kiisten Dalmatiens. Ein Werk in solch beeindrucken-
der Qualitdt und auBergewohnlichem Format wie das vorliegende, ist
mir bislang noch nicht begegnet. Die exotische Atmosphére in Brasili-
en und Mallorca driangten Hans Bohler ebenso wie Heinrich Schroder
zum Malen der urtiimlichen Landschaft. Von der Leuchtkraft der Far-
ben dhnlich intensiv, kamen beide zu stilistisch ganz unterschiedlichen
Gestaltungslosungen.

Willy Eisenschitz sah die Entdeckung der Provence als Schliissel-
erlebnis und beschrieb sie als Befreiung von Erlerntem. Die sonnen-
durchflutete franzosische Landschaft wurde zu seinem dominierenden
Motiv, wie es die Werke in unserem zweiten Verkaufskatalog zeigen.
Ahnlich erging es Trude Waehner und Walter Bondy, deren Werke
das irisierende Licht der Provence ebenfalls reflektieren. Auch Arbei-
ten weiterer Kiinstler, wie die Aquarelle von Gottfried Salzmann, das
Paar vor stidlicher Landschaft von Karl Hauk oder die StraBenszene im
schummrigen Pariser Licht von Josef Gassler entstanden auf Reisen.

Andere Gemilde sind vielmehr selbst gereist: Die Stadtansicht von
Paris, die wie zahlreiche andere Werke von Erich Schmid durch seine
Forderer, die Familie Mendel, in den 1950er Jahren nach Kanada ge-
langte, kam diesen Sommer zu uns nach Wien und damit zuriick nach
Europa. Ebenso die Ansicht des Wiener Praters von Oskar Laske, die
ein amerikanisches Ehepaar in den 1950er Jahren wihrend ihres Wien-
Aufenthaltes erworben hatte.

Reisen bieten dem Kiinstler zudem neue Inspiration und Anreize zur
Verdanderung. So konnte Gottfried Mairwoger bei seinen monatelan-
gen Auslandsaufenthalten Impressionen sammeln und neue Farbzu-
sammenstellungen ausloten. Er begann im Anschluss an Studienreisen
nach Italien erste abstrakte Bilder zu malen. In unserem neuen, zwei-
ten Galerieraum, gleich neben dem Kunsthandel Widder in der Johan-
nesgasse, zeigen wir im Dezember, im Rahmen einer Einzelausstellung,
eine grofere Auswahl von Arbeiten Gottfried Mairwdogers.

Wenn Sie nun Lust bekommen haben, sich selbst auf Bilderreise zu
begeben, so laden meine Kolleginnen und ich Sie herzlich auf den
folgenden Seiten dazu ein. Gerne stehen wir Thnen mit Auskiinften zur
Seite, freuen uns tiber Ihren Anruf und Ihren Besuch in der Galerie!

Roland Widder, Julia Schwaiger, Monika Mlekusch, Malin Heinecker

Infotelefon: 0676 - 629 81 21



Triest 1860 - 1914 Abbazia

Die Kiiste Dalmatiens ist im Gemilde Lea von Littrows ein Ort unbegrenzter
Weite und von einer unerschiitterlichen Ruhe, wie sie nur etwas so Zeitlosem wie
dem Meer selbst inne ist. Immer wieder malt die Kiinstlerin die Kiistenlandstri-
che des heutigen Kroatiens, wobei sie Opatija - Abbazia - zu ihrer zweiten Heimat
macht. Aus einer Wiener Familie stammend, in Triest geboren und in Paris ausge-
bildet, zieht sie das dalmatinische Flair mit seinen venezianischen, franzdsischen
und italienischen Einfliissen immer wieder in seinen Bann.

Ihr Gemaélde der ,Dalmatinischen Kiiste* besticht durch ein extremes Querfor-
mat in monumentaler GroBe. Littrow komponiert die Landschaft in auffilliger
formaler und farblicher Reduktion aus wenigen waagrecht gefiihrten Linien. Der
Horizont ist kaum erkennbar und wird von der Landzunge fast vollstindig ver-
deckt. Diese schiebt sich als spitzes Dreieck von links ins Bild. Wasser und Himmel
treffen in einem diesig-blauen Nebel aufeinander und verschwimmen in der Bild-
tiefe mit den hellblauen Kiistenausldufern. Luft und Wasser sind die beherrschen-
den Elemente des Bildes. Die bewegten Wolkenformationen korrespondieren mit
den schroffen Klippen und die bldulich eingetauchten Felsgipfel mit der Meeres-
oberflache. Der hellgriine Uferstreifen sticht farblich hervor und trennt Wasser und
Luft. Zeit spielt in Anbetracht dieses Meeres und in den Landschaftsbildern Littrows
keine Rolle. Die Erhabenheit und Weite der Meereslandschaft lasst uns innehalten.
Alles Anekdotische wird vermieden, das Bild ist nicht Schauplatz eines Geschehens,
sondern Monument.

Kiistenszenen gehoren zu den bevorzugten Bildthemen der Kinstlerin. Sie ver-
mitteln dem Betrachter die Ehrfurcht, die einen erfasst, wenn man sich auf ein er-
habenes Naturschauspiel einldsst. In diesem Sinne vermitteln die Meeresansichten
Lea von Littrows etwas von der Bildintention und -stimmung der Romantik, in der
die Natur und im Besonderen die Meereskiiste als eindrucksvolle, monumentale
Schopfung vorgestellt wird. Gleichzeitig besticht das Gemdilde in seiner Zuriick-
haltung und seiner subtilen Bildwirkung. In der sicheren Lichtregie und im sen-
siblen Kolorit verrdt sich die Stimmungsimpressionistin. Lea von Littrow ist mit
der Malerin Olga Wisinger-Florian befreundet, mit der sie das Interesse fir die
kroatische Kiistenlandschaft und dhnliche kiinstlerische Anliegen verbindet. Beide
Kiinstlerinnen stellen in den 1880er Jahren im Wiener Kiinstlerhaus aus, Littrow
zudem auch 1893 auf der internationalen Jahresausstellung im Glaspalast in Miin-
chen, auf mehreren Jahresausstellungen im Salzburger Kiinstlerhaus und auf der
ersten Ausstellung der Vereinigung bildender Kiinstlerinnen Osterreichs.

In der ,Dalmatinischen Kiste* iiberwindet Lea von Littrow die Momente der ro-
mantischen Monumentalitit und der pittoresken Ansicht und schafft ein Kiisten-
bild, welches in seiner formalen Modernitit und inhaltlichen Konzentration einen
Abschluss des Stimmungsimpressionismus markiert und eine Vorwegnahme des
Jugendstils darstellt.

DALMATINISCHE KUSTE
Ol/Leinwand

70,3 X 141 cm

signiert Leo Littrow r.






GUSTAV KLIMT

Baumgarten bei Wien 1862 - 1918 Wien

In seinem letzten Lebensjahr malt Gustav Klimt das Portrdt der Industriellen-
tochter Margarete Constance Lieser. Unsere Portratzeichnung des Fraulein Lieser ist
eine Vorarbeit fiir dieses unvollendet gebliebene Olgemilde. Lange Zeit kannte die
Forschung nicht einmal den Vornamen der dargestellten jungen Frau, der Verbleib
des Olbildes ist unbekannt - einige seiner Geheimnisse bewahrt das Bild bis heute.

Klimt hat ein sehr groBes zeichnerisches Werk hinterlassen; viele seiner Blatter
entstehen im Zusammenhang mit Olgemélden, jedoch lassen sich die Zeichnungen
nicht auf den Charakter von Vorstudien reduzieren. Bereits 1913/14 zeugt die ,In-
ternationale Schwarz-WeiB-Ausstellung” in Wien vom Bemiihen, der Zeichnung
einen eigenstindigen Platz neben der Malerei und Plastik zu geben. Die Ausstel-
lung soll ausschlieBlich solche Zeichnungen zeigen, die keine Vorarbeiten zu ande-
ren Projekten sind; die ausgestellten Arbeiten Klimts beanspruchen diesen Autono-
mie-Status fiir sich, obwohl sie gleichzeitig mit anderen Bildern in Zusammenhang
stehen.

Das ,Portrat Margarete Lieser” lasst sich weiteren Vorarbeiten und Studien fiir
das verschollene Gemélde zuordnen. Zeichnungen aus dieser Werkgruppe finden
sich heute unter anderem im Leopold Museum Wien und im Museum of Modern
Art New York. Margarete Lieser ist frontal wiedergegeben, die Hénde locker im
Schoss verschrankt, sitzt sie aufrecht und blickt dem Betrachter offen entgegen.
Die junge Frau wirkt entspannt und strahlt bereits eine aristokratische Eleganz aus.
Wenige Jahre spiter, 1921, heiratet Margarete Lieser den ungarischen Baron Gut-
mann de Gelse et Beliscse. Die zarte Linienfithrung vermittelt einen Eindruck von
der Jugendlichkeit des Modells. Klimt erreicht in seinem spéten Zeichenstil eine
virtuose Vermischung zweidimensionaler und dreidimensionaler Bildelemente und
bereichert so das grafische Medium um eine betont malerische Komponente. Die
Unrisslinie, mit der Klimt sein Modell konturiert, ist in dieser Zeichnung aufgelost
und flimmernd vervielfacht. Er zeichnet mit einem rhythmischen Strich, den er in
weiche Schlingen legt oder in gekrduselten Partien verdichtet. Trotz der konsequen-
ten Reduktion und des Verzichts auf Schattierung wird uns die junge Frau in greif-
barer Korperlichkeit vorgestellt. Dem setzt Klimt das auffillige Muster des Kimonos
entgegen. Das dekorative Ornament bindet die Figur an die Bildfldche zuriick und
unterstiitzt die ausgewogene Symmetrie des Bildaufbaus. Der Kimono war ob sei-
ner Exotik und erotisch-lasziven Konnotation ein beliebtes Motiv des Japonismus
und dirfte aus Klimts privatem Besitz stammen. Locker fillt er der jungen Frau von
den Schultern, Klimt ldsst uns nur erahnen, was er verhillt und tiberldsst den Rest
unserer Fantasie.

PORTRAT MARGARETE LIESER
1918, Bleistift/Papier

49,5 x 31,6 cm

Klimt-Wkvz. 2604

(Sitzend von vorne, Kniestiick)






MAX SNISCHEK

Diirnkrut 1891 - 1968 Hinterbriihl

Max Snischek ist ab 1922 Leiter der Modeabteilung der Wiener
Werkstitte und unterrichtet spater in Minchen an der Meisterschu-
le das Fach Figurenzeichnen. Dies spiegelt sich in den beiden abgebil-
deten Collagen sowohl in der Eleganz der grazilen Frauenfiguren als
auch in seinem Interesse an den unterschiedlichen Oberflachenwir-
kungen der verwendeten Materialien wider. Snischek verzichtet auf
jede plastische Modellierung und setzt die Figuren aus abgegrenzten
Flidchen und weich geschwungenen Linien zusammen.

Geschmiickt mit einem tberbordenden Kopfschmuck aus gold-
glinzenden Blittern und in ein zartrosafarbenes Kleid gehtillt, steht
die ,Ténzerin“ in manierierter Haltung vor uns. Mit ihrem androgy-
nen Korperbau, den feinen Gesichtsziigen und der milchweiBen Haut
erinnert sie an ein Mannequin, dessen zarter und schlanker Eindruck
durch das schmale Hochformat unterstiitzt wird. Indem Snischek un-
terschiedlich farbige Folien auf den Bildtrdger kaschiert, die er teil-
weise in lasierenden Farbschichten tbermalt, setzt er die Bildober-
fliche aus matten und stark glanzenden Partien zusammen. Durch den

DREI GRAZIEN

um 1925, Collage/Leinwand

68 x 54,5 cm

signiert M. Snischek

abgebildet in Fahr-Becker,
Wiener Werkstitte 1903 - 1932,
1994, S. 182

Einsatz der polierten Metallfolien erweitert Snischek die Moglichkeiten
der Malerei: er muss das elegante Erscheinungsbild der Ténzerin und
ihre Fragilitit nicht bloB suggerieren - die Oberflache der Collage selbst
ist zart, empfindlich und glénzend.

Bei den ,Drei Grazien“ wihlt Snischek eine dhnliche Technik. Er ka-
schiert Folie auf Leinwand, bemalt diese mit verschiedenen Farben und
erzielt dadurch eine reliefartige, stoffliche Oberfliche mit ganz speziel-
len Glanzeffekten. Vor einer stilisierten Waldlandschaft positioniert Sni-
schek seine drei anmutigen Figuren, deren zierliche Korper als Teil der
Natur wahrgenommen werden. Sie schwingen im Rhythmus der Bau-
me, setzen sich aber auch durch gegenldufige Bewegungen davon ab. In
Auseinandersetzung mit der Symbolik - die drei Grazien, G6ttinnen der
Freude, des Charmes und der Schonheit - gibt Snischek die traditionelle
Darstellung in einer neuen Asthetik wieder, die Kunst und Handwerk im
Sinne der Wiener Werkstétte vereint. Durch die unterschiedlichen Mate-
rialien inszeniert Snischek eine Kunstlandschaft fiir seine grazilen Frau-
enfiguren, die dadurch im gleichen MaBe echt wie kiinstlich erscheinen.



TANZERIN

Collage/Karton

33,8 x 17,1 cm

signiert Max Snischek Wien




FERDINAND ANDRI
Waidhofen/Ybbs 1871 - 1956 Wien

1899 tritt Ferdinand Andri der Wiener Secession bei, dem Mittelpunkt des Wie-
ner Jugendstils, und wird bereits 1909 zum Prisidenten bestellt. In der ,Sitzenden
mit blauem Tuch” sind die stilistischen Prinzipien des Jugendstils deutlich erkenn-
bar, der sich durch eine Betonung der Zweidimensionalitét, stark ornamentalisierte
Bildstrukturen und eine dekorative Bildasthetik auszeichnet.

Die weibliche Figur sitzt frontal in der Mitte des Bildes, links und rechts reichen
zierliche Birken bis zum oberen Bildrand hinauf. Leicht nach innen geneigt rahmen
sie die Figur und betonen den streng symmetrischen Bildaufbau. Die helle Rinde des
auffalligen Baumes war ein beliebtes Jugendstilmotiv und findet sich wiederholt
auch in Werken von Gustav Klimt und Artur Nikodem. Das Tuch durchbricht als
flachiger, abstrakter Akzent die Bildsymmetrie und sticht in seiner leuchtend blauen
Farbigkeit hervor. Diese ist in helleren Nuancen in den Konturen und Schattierun-
gen des weiBen, bodenlangen Kleides und im Bildhintergrund wieder aufgegriffen.
Durch seine Mitgliedschaft in der Wiener Secession kommt Andri in Kontakt mit
Ferdinand Hodler, der ein Jahr nach ihm Mitglied wird, und Kolo Moser, der Griin-
dungsmitglied ist. Die Beschiftigung mit diesen Kiinstlern lasst sich an den Bildern
Andris deutlich ablesen. Auch motivisch gibt es Parallelen zwischen der ,Sitzenden
mit blauem Tuch®* und Ferdinand Hodlers ,Holzféller. Wie im Bild Andris findet
sich bei Hodler der sehr niedrige Horizont und die seitliche Begrenzung des Bild-
feldes durch links und rechts aufragende schlanke Bdume. In anderen Gemélden
Hodlers begegnet man einem dhnlichen Blau-WeiB-Akkord, wie er auch die ,Sit-
zende mit blauem Tuch” bestimmt.

1920 wird Andri Professor an der Akademie der bildenden Kiinste in Wien, 1923
leitet er bereits eine Meisterklasse und wird gleichzeitig zum Prorektor ernannt. Das
Bild ist aufgrund stilistischer Kriterien und des Motivs in die Schaffensperiode der
1910er und 1920er Jahre einzuordnen. Vermutlich handelt es sich bei der ,Sitzen-
den mit blauem Tuch* um eine durchkomponierte Vorarbeit fiir ein groBeres Olbild.
Denkbar ist auch, dass das Bild eine Vorarbeit fiir ein Fresko ist, wie sie Andri be-
reits in diesen Jahren schafft, obwohl seine Pline fiir eine eigene Freskoklasse erst
1927 verwirklicht werden.

Andri tiberwindet in der ,Sitzenden mit blauem Tuch® durch die Hervorhebung
der ornamental-dekorativen Elemente und die Betonung der Fliche den Naturalis-
mus des eigenen Frithwerks und des vergangenen Jahrhunderts. Das Bild vermittelt
ein Gefiihl ruhender Monumentalitét, das Andri durch die thronende Korperhaltung
und die besonders tiefliegende Horizontlinie erreicht. Subtil wird der Anschein ver-
mittelt, zu der Sitzenden aufzublicken. Sie wirkt geheimnisvoll und ritselhaft. Ge-
sichtslos blickt sie auf ihren Betrachter, reglos und von ruhiger Eleganz. Durch den
Eindruck von Weltentriicktheit und verkldrter Magie erscheint sie uns als Allegorie,
deren letztgiiltige Aussage vielschichtig deutbar ist.

SITZENDE MIT BLAUEM TUCH
Ol/Karton

49,5 x 52 cm

verso Signaturstempel F. Andri






BLATTER, BLUTEN UND FRUCHTE BAUMSTAMME
Mischtechnik/Transparentpapier Mischtechnik/Transparentpapier
51,9 x 37,1 cm 58,1 X 44 cm

signiert Hanna Panigl Schoen

JOHANNA PANIGL-SCHON

Teschen/Slowakei 1905 - 1995 Wien

Johanna Panigl-Schon studiert von 1920 bis 1927 an der Wiener
Kunstgewerbeschule, die damals noch im engen Verband mit dem
Museum fiir Angewandte Kunst steht. Diese hat in den 1920er Jah-
ren als eine der Wiegen des Wiener Jugendstils bereits eine Traditi-
on. Unter den Kuratoren und Lehrern sind Otto Wagner, Kolo Moser
und Josef Hoffmann. Bei letzterem besucht Johanna Panigl-Schon die
Architekturklasse, daneben Allgemeines Aktzeichnen bei Erich Mallina
und den Ornamentkurs von Franz Cizek.

Die drei ornamentalen Arbeiten, die aus diesem Ausbildungskon-
text hervorgehen, sind Entwiirfe fir Tapeten und Stoffe auf Trans-
parentpapier. Johanna Panigl-Schon arbeitet die Bildmuster in akri-
bischer Perfektion und groBer Detailgenauigkeit aus. Ein Gewirr an
sich tiberschneidenden Wegen, Reitern und Pferdegespannen evo-
ziert Bewegung, zugleich springt das RegelméBige und Geordnete ins

signiert Hanna Panigl Schoen

Auge. Die Kiinstlerin hélt dadurch eine sensible Balance zwischen
Muster und Bild. Auch die besondere Asthetik der Pflanzen-Bilder
entsteht in der Kombination von pflanzlicher Motivik mit flacher
Musterung im Binnenfeld, wodurch trotz gegenstindlicher Ankldange
Dreidimensionalitit vermieden wird. Diese besonders fantasievollen
und spielerischen Arbeiten lassen auch den Einfluss von Josef Frank
erkennen, der als Designer die moderne Individualitdt und eine Ver-
bindung von zweckméaBiger Funktionalitdt mit Eleganz und Wohn-
lichkeit anstrebt.

Die Werke aus den weithin beachteten Jugendkunstkursen von
Franz Cizek, wie dem Kurs fiir Ornamentale Formlehre, werden ab
den 1920er Jahren auch in England, den USA, Siidafrika und Indien
gezeigt. Johanna Panigl-Schon steht mit ihren Arbeiten in diesem
groBen internationalen Kontext.



KLEINRICHTER UND PFERDEGESPANN
Mischtechnik/Transparentpapier

56,1 x 42,6 cm

signiert Hanna Panigl Schoen



GRETA FREIST

Weikersdorf 1904 - 1993 Paris

Greta Freist malt ,La Libération“ zu Kriegsende 1945. Was wie ein vertraumtes
und weltentriicktes Stillleben anmutet, ist die kiinstlerische Reaktion auf die Befrei-
ung von der Nazi-Besatzung Frankreichs. Es ist nicht nur ein Bild der Zeit des po-
litischen Umbruchs, sondern steht auch am Wendepunkt der kiinstlerisch-privaten
Entwicklung der Malerin, die sich ab den 1950er Jahren zunehmend der abstrakten
Malerei widmet.

Bereits 1936 iibersiedelt Greta Freist mit ihrem Lebensgefahrten Gottfried Goe-
bel in ihre Wahlheimat Paris. Ein Hunger auf Verdnderung, auf kiinstlerische Inspi-
ration und der Wille, das Alte von sich abzustreifen, sind der Antrieb. Greta Freist
lehnt zeitlebens das Heimelig-Brave ab; geboren in Weikersdorf in Niederdsterreich
und aufgewachsen in kleinbiirgerlichem Milieu ist ihr Wien zu eng. Sie liebt und
lebt die Durchbrechung der Etikette und die Absage an biederménnische Konventi-
onen. Trotz kiinstlerischer Erfolge in Osterreich, und obwohl Greta Freist mit Freun-
den wie Doderer und Canetti in der Wiener Kunst- und Literaturszene etabliert ist,
entscheidet sie sich zur Auswanderung. Der Fortgang ist nicht politisch motiviert.
Greta Freist versteht sich selber als Privatmensch und apolitische Kiinstlerin, die
plakative und vereinfachte Bildaussagen meidet und ihre Gefiihle und kinstleri-
schen Anliegen in eine symbolische, geheimnisvolle Bildsprache tibersetzt.

In ,La Libération“ verdichtet Greta Freist diese zu einem magisch wirkenden
Stillleben mit Porzellanpferdchen, die um einen Federbaum gruppiert sind. Ein Po-
saunenengel schwebt tiber dem Arrangement, um ihn ranken sich die kiinstlichen
Blumen der Tapete wie verlebendigt. Das Bild mutet surreal an, es nutzt den inneren
Widerspruch einer scheinbaren Bewegung bei gleichzeitiger Zeitlosigkeit. Die Pfer-
de stehen still und umkreisen den Baum doch gleichermafBen, der Engel schwebt
herein. Die Szenerie hat keinen Ort, die Standfldche ist mit dem Hintergrund ver-
schwommen und jede Bildtiefe ist vermieden. Das Geschehen spielt sich auf einer
Vordergrundbiihne ab. Von leicht erhdhtem Standpunkt blicken wir auf die plas-
tisch modellierten Figuren. Uber einem rosafarbenen Tuch reiBt der Hintergrund auf
und der Posaunenengel verkiindet mit seinem FanfarenstoB die Freiheit.

Die Zeiten sind fiir Greta Freist turbulent, sie muss miterleben, wie ihre Wahl-
heimat Frankreich von den Nationalsozialisten besetzt wird. Gottfried Goebel,
kiinstlerisch und privat ihr wichtigster Bezugspunkt, wird interniert, weil er nach
dem Anschluss Osterreichs offiziell deutscher Staatsbiirger ist. Sie selber wird mehr-
fach wegen Schwarzmarkthandels verhaftet.

Umso intimer mutet das Bild an, mit dem Greta Freist ihre Gefiihle dieser beweg-
ten Zeit zum Ausdruck bringt. Es ist das ganz Kleine, dem Greta Freist hier eine
monumentale GroBe gibt; Spielzeug, Tand, das Unauffillige und Kitschige wird
in einer symmetrischen Komposition aufgebaut und iiberhéht. Die altmeisterlich
feine Malweise in dieser Schaffensperiode, die Beschrinkung der Farbpalette auf
Rot- und Blauténe und die klare Abgrenzung der Farbflachen tragen maBgeblich
zur Bildstimmung bei. Der Posaunenengel als inhaltliches Zentrum an der Spit-
ze der Figurengruppe begegnet uns auch in einem anderen Werk aus dieser Zeit -
.Les angles de la paix“ - hier eindeutig benannt als Friedenssymbol und -bringer.
Greta Freist tibersetzt das Weltgeschehen in ein Bild aus scheinbaren Nebenséch-
lichkeiten und komponiert aus dem, was unwichtig erscheint, die Allegorie einer
iiberzeitlichen Freiheit.

LA LIBERATION

1945, Ol/Leinwand

75,4 x 70,3 cm

signiert und datiert Freist 45

abgebildet im Katalog Greta Freist,
Niederdsterreichisches Landesmuseum, 1991






ROSE-QUARTETT

1920, Farblithografie

66 X 63,5 cm

im Stein monogrammiert MOPP
abgebildet in Pabst, L 15; Ausstellungs-
katalog des Judischen Museums in Wien,
1994, S. 147

MAX OPPENHEIMER

Wien 1885 - 1954 New York

Um 1915 beginnt Max Oppenheimers Beschéftigung mit der Musik,
aus der einige seiner beriihmtesten Bilder entstehen. Thomas Mann
schreibt 1926 ,von der unglaublichen akustischen Wirkung®, welche
Oppenheimers Musik-Bilder transportieren. Er formuliert damit je-
nes synasthetische Faszinosum, das diese Werke auch dem heutigen
Betrachter zeigen: die Visualisierung von Klédngen. Die Musik-Bilder
Oppenheimers erlauben es Musik zu sehen.

Oppenheimer malt zeitgendssische Orchester bei der Auffiihrung be-
stimmter Musikstiicke. Das dargestellte Rosé-Quartett spielt Beetho-
ven, als das nebenstehende Bild entsteht. Ein zuvor gespieltes moder-
neres Musikstiick hatte Oppenheimer als sperrig erlebt und mit dem
Malen gezogert. In derlei Details verrdt sich Oppenheimer als Fach-
mann. Der Kiinstler ist selber passionierter Geiger und ein groBer Ken-
ner der klassischen und zeitgenossischen Musik. Die Portritzeichnung
des beriithmten Geigers Josef Szigeti entsteht im Zusammenhang mit
einem Olbild. Das Werk ist fiir Max Oppenheimer eine Herzensange-
legenheit, denn im Entstehungsjahr 1919 ist Szigeti ein groBer Star.
Schon mit 13 Jahren wird er als Wunderkind gehandelt, Oppenheimer

DER GEIGER JOSEF SZIGETI

1919, Radierung

16,8 x 15 cm

monogrammiert MOPP

in der Platte monogrammiert und datiert MOPP 1919
in Bleistift signiert von Szigeti

schwirmt von der ,Ausdrucksgewalt und leidenschaftlichen Intensitét
seines Spieles“ In jedem Fall ist das Bild eine Geduldsprobe, denn die
Portrétsitzungen des vielbeschéftigten Mannes mit zusétzlichen Ver-
pflichtungen als Lehrer ziehen sich iiber Monate. Tatsdchlich l4sst sich
Szigeti, nachdem Kopf und Hénde gemalt sind, bei einigen Sitzungen
durch Schiiler vertreten, die gelernt hatten, die Haltung der Geige und
seine Korperneigung nachzuahmen. Damit die Geige selber immer im
Original ,posieren‘ kann, wird zu jeder Sitzung Szigetis venezianische
Violine mitgebracht.

Oppenheimer fertigt noch im gleichen Jahr eine Radierung nach der
Zeichnung an. In dieser stellt Oppenheimer die Geige, das Hinhorchen
und Spielen in den Bildmittelpunkt: das Instrument und die seitliche
Kopfpartie sind in zarter Schraffur exakt modelliert, der Geigenbo-
gen und die Hand des Musikers detailgenau ausgearbeitet. Das Gesicht
und vor allem der Korper Szigetis treten hingegen zurtick, letzterer ist
in nur wenigen Strichen angedeutet und geht in den génzlich leeren
Bildhintergrund iiber. Das Blatt ist von Josef Szigeti selbst mit einer
schwungvollen Unterschrift mittig signiert.



DER GEIGER JOSEF SZIGETI
1919, Bleistift/Papier

22,6 X 16 cm
monogrammiert MOPP




HANS BOHLER

Wien 1884 - 1961 Wien

1914, das Jahr in dem Europa mit dem Beginn des Ersten Weltkrieges aus den
Fugen gerit, verbringt Hans Bohler mit Freunden weitab in Stidamerika. Als begii-
terter Spross einer wohlhabenden Industriellenfamilie bietet sich dem jungen Maler
die ganze Welt dar und kaum ein anderer 6sterreichischer Kiinstler hat seine Mog-
lichkeiten so intensiv und leidenschaftlich genutzt. Das Studium an der Akade-
mie bricht Bohler nach nur zwei Tagen wegen Unterforderung und Langeweile ab,
er bildet sich stattdessen autodidaktisch weiter und tritt 1910 seine erste Reise ins
auBereuropédische Ausland an. Mit der transsibirischen Eisenbahn fahrt er durch
Russland bis nach China, am Riickweg folgen Aufenthalte in Japan, Korea und In-
dien. Kaum zurtick in Wien, entschlieBen sich Hans Bohler, sein Bruder Richard und
seine Lebensgefihrtin Friederike Beer 1913 zu einer Reise nach Stidamerika.

,Jeder Reisende kennt den tiberwiltigenden und bizarren Anblick von Rio de
Janeiro; ich aber musste das malen! Ich spiirte ein ungestiimes ,muss‘ ... Wut-
schnaubend tauchte ich meine Pinsel in die Farbe. Hier musste ich Farbe beken-
nen. Mir war alles egal! [Ich] musste mein erstes Bild schmieden ... und es ging!" In
dieser Schilderung, die Hans Bohler Jahre spéter an einen Freund schreibt, kommt
zum Ausdruck, wie inspirierend die wilde, lebenslustige und aufregende Umgebung
fiir Bohler ist. Arthur Rossler, an den der Brief sich richtet, schreibt spéter, hier, in
Rio de Janeiro, ist Bohler vom Maler zum Kiinstler geworden. Und Schiele, ein en-
ger Freund Bohlers, schreibt nach dessen Riickkehr wie ,,auBerordentlich schon* die
dort entstandenen Bilder sind.

Der leidenschaftliche Schaffensrausch, in dem die Bilder dieser Zeit und kurz
nach seiner Riickkehr entstanden sind, manifestiert sich in den leuchtenden Farben,
dem bewegten Pinselstrich und der exotischen Komposition. Bohler wihlt in seiner
,Stidamerikanischen Landschaft” changierende Griin-, Blau- und Tirkistone, die er
kontrastreich gegen in Rosa schattierte Bildelemente setzt. Der formale Bildaufbau
ist dabei auffallend harmonisch - die senkrechten Palmen, die geraden Konturen
der Kathedrale, die stabilisierende Rasterung der Baumstdmme und die horizontal
gefiithrten Wege am unteren Bildrand verleihen der Landschaft Festigkeit. Die wu-
chernde, amorphe Pflanzenwelt steht dem entgegen. In dieses Dickicht fiihrt kein
Weg - der Betrachter bleibt ein AuBenstehender.

Bohler ringt um adédquate kiinstlerische Mittel, mit denen er dem Erlebten ge-
recht werden kann. Indem er das vermeintlich Wilde auf inhaltlicher Ebene zurtick-
nimmt und die Bildwirkung allein auf formal-&sthetische Mittel griindet, findet er
zu einer besonders anspruchs- und wirkungsvollen Bildlésung: Das Sujet ist eine
reine Landschaftsdarstellung. Es sind keine Menschen im Bild, die Gebédude fiigen
sich in die Natur ein, sie ragen aus dem Pflanzendickicht und werden ihrerseits
tiberwachsen. Kirche und Berg ragen als gleichberechtigte Monumente empor. Das
spannungsvolle Mit- und Gegeneinander von Natur und Architektur ist in sen-
siblem Gleichgewicht. Bohlers Stidamerika entbehrt all jener Klischee gewordenen
Bewohner dieser Dschungelwelt - keine Tiger und Papageien, keine Ureinwohner
und Exoten. Bohler lasst hier die Versatzstiicke, die unter westlichen Kiinstlern als
exotisch gelten, aus. Er selber malt keine Fantasiebilder, sondern hat - wie er im sel-
ben Brief an Rossler schreibt — im Exotischen gelebt. Die ,Exotische Landschaft* ist
dieses Erleben, ein wutschnaubendes Eintauchen - in die Farbe und in das Land.

SUDAMERIKANISCHE LANDSCHAFT
um 1914, Ol/Leinwand

58,5 x 70 cm

monogrammiert HB

verso signiert Bohler Hans
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REGATTA
Ol/Karton
49,5 x 63,8 cm
signiert Vigny

SYLVAIN VIGNY

Wien 1903 - 1971 Nizza

Vigny emigriert, wie viele jiidische Kiinstler seiner Generation, von
Osterreich nach Frankreich. Gemeinsam mit seiner Heimat ldsst er
auch die hiesige Malerei hinter sich, wodurch sein Werk vor allem im
Kontext der franzdsischen Moderne zu sehen ist.

1934 zieht Vigny von Paris nach Nizza, wo er bis zu seinem Lebens-
ende 1971 bleibt. Die berihmte Promenade des Anglais als lebhafter
Treffpunkt der High Society und des européischen Adels, der Strand
am azurblauen Meer und der Hafen werden zu den beliebtesten Bild-
motiven des Malers.

In den beiden abgebildeten Werken fangt Vigny zwei sonnige Tage
ein, an denen die Strandbesucher und Flaneure innehalten und die auf
dem Meer fahrenden Segelschiffe beobachten. Fliichtig und spontan
wie die Szenen ist auch die Malweise Vignys. Durch den teils lasie-
renden Farbauftrag sind das Glasgriin des Himmels und das Tiefblau
des Wassers stellenweise durchscheinend. Wolken, Vogel und Men-
schen werden nur angedeutet. Gekonnt vermittelt Vigny die Fliichtig-
keit des Augenblicks, den die Spaziergénger an diesem sonnigen Tag
am Strand erleben.



STRANDSZENE
Ol/Karton

40 x 56,8 cm
signiert Vigny
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HEINRICH SCHRODER

Krefeld 1881 - 1942 Innsbruck

Heinrich Schroder zieht nach seinen Studien in Berlin, Weimar und Paris 1905
nach Wien. Er etabliert sich rasch in der hiesigen Kunstszene und stellt bereits
1908 auf der von Klimt geleiteten Kunstschau, einer der bahnbrechenden Ausstel-
lungen der Wiener Moderne, aus. Eine besondere Freundschaft verbindet Schroder
mit seiner Malerkollegin und Forderin Broncia Koller-Pinell, die ebenso in regem
Austausch mit zahlreichen Wiener Kiinstlern und Intellektuellen der Zeit steht. Von
1907 bis 1911 teilen sie sich sogar ein gemeinsames Atelier am Wiener Naschmarkt.
Es kommt zu einer gegenseitigen kiinstlerischen Beeinflussung, die von Berta Zu-
ckerkandl, der groBen Saloniére des Wiens der Jahrhundertwende, als gemeinsames
»Streben nach der Formel der Vereinfachung in der Linie und nach einer Stilisie-
rung der Farbskala“ beschrieben wird.

Eben dieses Streben wird auch in der nebenstehenden mallorquinischen Land-
schaft sichtbar. Schroder vereinfacht die Formen und reduziert die Farben, wodurch
es ihm gelingt, eine ruhige und entspannte Grundstimmung zu erzeugen. Er ver-
mittelt uns die Sonnenwarme, Windstille und Ruhe, die an diesem Tag auf Mallor-
ca herrschen. Die lichtdurchflutete, stidliche Kiistenlandschaft breitet sich vor un-
seren Augen aus. Heinrich Schréder stellt uns seine Landschaft in der Asthetik der
Neuen Sachlichkeit vor. Die Baumkronen, die Dicher und das Meer schimmern als
abgegrenzte Farbfldchen in satten Lokalfarben. Der glatte Pinselstrich und die ku-
bischen, schlichten Gebdude verfestigen den Bildaufbau und vermitteln Stille. Das
unbewegte Meer ist spiegelglatt, der Blick geht in die Weite.

Uber Hiitten und Hiuser, trockene Felder und stilisierte Olivenbidume leitet der
Maler unseren Blick hinaus auf eine kleine vorgelagerte Insel im Meer und weiter,
bis hin zum sonnengefluteten Horizont. Fiir ein dhnliches Gemélde mit dem Ti-
tel ,Bucht auf Mallorca“ erhilt Schroder 1933 den Diirer-Preis, der an Maler und
Grafiker von der Stadt Niirnberg verliehen wird. Dieses Werk wird vier Jahre spé-
ter von den Nationalsozialisten beschlagnahmt. Generell findet man heute nur sel-
ten Werke von Heinrich Schréder auf dem Kunstmarkt, viele sind verschollen. Das
vorliegende Gemélde von Mallorca stellt daher eine Besonderheit dar und zeigt das
groBe Vermogen des Malers, die siidliche Warme und mediterrane Gelassenheit auf
Leinwand zu bannen.

MALLORCA

um 1928, O1/Leinwand
80,5 x 108 cm

signiert H. Schroder
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TRUDE WAEHNER

Wien 1900 - 1979 Wien

LE ROUSSET

um 1955, ﬁltempera/Leinwand

46 x 61 cm

signiert Waehner

verso bezeichnet Le Rousset Waehner

LE PEGUE

um 1955, Ol/Leinwand
45 x 70 cm

signiert Waehner



WEINGARTEN IN DER PROVENCE
um 1955, Ol/Leinwand

64,5 x 72,5 cm

verso Nachlassstempel
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WALTER BONDY

Prag 1880 - 1940 Toulon

BLUMENSTILLLEBEN

1924, O1/Leinwand

60,5 x 72,5 cm

signiert und datiert Bondy f 24.

PARISER STRASSENZUG
1928, O1/Leinwand
64,6 x 80,3 cm

signiert und datiert Bondy 28.

DORF IN SUDFRANKREICH
1924, Ol/Leinwand
43 x 60,5 cm

signiert und datiert Bondy f. 24.
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WILLY EISENSCHITZ

Wien 1889 - 1974 Paris

Schriftsteller gleichermaBen wie Maler lassen sich von der Provence inspirieren,
werden anséssig oder verbringen dort Studienreisen und Malaufenthalte. Von der
Rhone iiber die Provenzalischen Voralpen, dem kiistennahen Massif des Maures bis
in die Meeralpen erstreckt sich die Provence. Entlang der Mittelmeerkiiste umfasst
sie den Abschnitt von Montpellier bis an die Grenze zu Monaco.

In der Camargue, dem siidlichsten Teil der Provence, finden sich die Salins-du-
Midi, die Salinen, die dem nebenstehenden Landschaftsbild von Willy Eisenschitz
Motiv und Namen geben. Auch Eisenschitz ist von der Schonheit dieser Landschaft,
die heute zu weiten Teilen Naturschutzgebiet ist, tiberwaltigt.

Die Salinen ziehen sich als tiirkisgriine Farbfldchen bis an den Horizont. In-
dem die Horizontlinie hoch im Bild ist, wirkt die Landschaft flach und weit. Durch
den Kunstgriff des aufsichtig gegebenen Bildvordergrunds lasst Willy Eisenschitz
uns von einem erhohten Standpunkt auf die ausgebreitete Landschaft hinunter se-
hen. In derlei bildkompositorischen Kunstgriffen und in der feinfiihlig abgestimm-
ten Farbgebung zeigt sich die Virtuositat des Malers. Gleichwohl schreibt er in ei-
nem Brief: ,mir fillt es schwer zu arbeiten, vermutlich wegen der GroBartigkeit der
Landschaft”, er miisse seine Werke hier ,noch stirker strukturieren, um iiber das
Motiv hinauszugehen.”

Vergleicht man die Salinen mit dem Roten Berg im Maurenmassiv von 1940
auf der ndchsten Seite, zeigt sich die Bandbreite der Landschaftsdarstellungen von
Willy Eisenschitz. Wihrend die Salinen von der hell-leuchtenden Farbigkeit und
der starken Betonung der Horizontalen bestimmt sind, ist die bewaldete Bergland-
schaft von den Grundfarben Rot, Blau, Gelb und Griin in dunklen Schattierungen
beherrscht. Sie ist aus ineinander verklammerten Schrigen aufgebaut, die den mas-
siven Charakter des Berges unterstreichen.

Gemein ist allen Werken die farbliche Brillanz. Die Landschaften von Eisen-
schitz sind erfiillt von Licht. Der Sonnenschein modelliert auch den Korper der jun-
gen Frau im ,Stehenden Riickenakt“, die auf einem Weg durch das griin-braune
Dickicht schreitet. Das Gemilde entsteht in den dreiBiger Jahren auf der ile du Le-
vant, einer Toulon vorgelagerten Insel, auf der sich 1931 ein Zentrum fiir Freikor-
perkultur etabliert, das bis heute Treffpunkt fiir Anhédnger alternativer und natur-
verbundener Lebensformen ist. Ein wenig lasst das paradiesische Umfeld, das den
Kiinstler zu diesem sinnlichen Werk inspiriert hat, an Bilder Gauguins denken.

SALINEN IN DER PROVENCE
1966, O1/Leinwand

97 x 130,5 cm

signiert W. Eisenschitz

verso beschriftet Willy Eisenschitz,
Paysage des Salins, 1966

abgebildet in Willy Eisenschitz,
Wertheimer Foundation, 2004, S.128
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WILLY EISENSCHITZ

Wien 1889 - 1974 Paris

ROTER BERG IM MAURENMASSIV
1940, Ol/Leinwand

54,2 x 73,3 cm

signiert W. Eisenschitz

verso beschriftet W. Eisenschitz,
Paysage des Maures, 1940
abgebildet in Willy Eisenschitz,
Wertheimer Foundation, 2004, S. 72



BERGIGE LANDSCHAFT
um 1932, Aquarell/Papier
37,5x51cm

signiert W. Eisenschitz

LANDSCHAFT MIT EICHENBAUM
um 1950, Aquarell/Papier

38,2 x 50,6 cm

signiert W. Eisenschitz

abgebildet in Willy Eisenschitz,
Wertheimer Foundation, 2004, S. 167
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WILLY EISENSCHITZ

Wien 1889 - 1974 Paris

STILLLEBEN MIT FROCHTEN

1925, 01/Leinwand

44 x 50 cm

signiert und datiert W. Eisenschitz 1925

STEHENDER RUCKENAKT
um 1935, Ol/Leinwand
61,2 x 37,9 cm

signiert W. Eisenschitz



33



34

BADENDE

um 1915, Holzschnitt

31,4 x 33,2 cm

aus der Mappe ,Zehn Holzschnitte* 68/85
nummeriert und signiert 2 Philippi

in der Platte monogrammiert RPH

ROBERT PHILIPPI

Graz 1877 - 1959 Wien

4Robert Philippis Grafik spricht die Sprache unserer Zeit", schreibt
Hans Tietze 1921 iiber die Holzschnitte des Kiinstlers. Dem Kunsthisto-
riker ist die Grafik das aussagefahigste Ausdrucksmedium einer Gesell-
schaft und ihrer Kunst: ,Sie ist das feinfiihligste Instrument der geisti-
gen Stromungen und ihre Geschichte miiBte eine Seelengeschichte der
Menschheit sein kénnen.”

Tietze erklért die hohe Qualitat der Arbeiten Philippis aus der souve-
ranen Handhabung des Materials. Sie sei ,Hingabe an das Material und
seine Uberwindung®, wobei ,die Materie durch ein Geistiges besiegt*
wird, so dass der ,bearbeitete Stoff durch die kiinstlerische Form hin-
durchleuchtet”. Augenscheinlich werden diese spezifischen Qualitdten
und die souverédne Handhabung der jeweiligen Technik in der Nebenei-
nanderstellung von Malerei und Grafik. Philippi widmet sich in beiden
Gattungen vorrangig der Aktdarstellung, das Thema der Badenden hat
er mehrfach im Holzschnitt und in Ol umgesetzt. Wihrend der Kiinst-
ler in der Olmalerei die expressionistische Bildwirkung durch die kon-
trastive Farbgestaltung und den unruhigen Pinselstrich erreicht und

DREI GRAZIEN

um 1915, Holzschnitt

27 X 26 cm

aus der Mappe ,Zehn Holzschnitte* 68/85
nummeriert und signiert 1 Philippi

in der Platte monogrammiert RPH

die Figur aus nebeneinander gesetzten Flachen aufbaut, lebt die Grafik
ganz von der beherrschten Linie und der Kontur. Die Bildgestaltung ist
in hohem MaBe artifiziell und die menschliche Figur ein Hybrid aus
kiinstlerisch-formalem Material und Projektionsfléche einer intendier-
ten Psychologisierung.

Diese Besonderheit der Holzschnitte Philippis ist auch Egon Schiele
bewusst, der Philippi bittet, ihn in der Technik des Holzschnittes zu un-
terrichten. Die gegenseitige Beeinflussung der beiden Kiinstler wird im
Werk Philippis in der Figurengestaltung und im Hang zur Pose deut-
lich: Die geldngten Akte sind in dem sie umrandenden Bildfeld ver-
klammert, die Gelenke spitzwinkelig oder abgespreizt und thematisie-
ren in dieser Ausgestaltung das Verhéltnis von Bildfliche und Figur.
Der Bildhintergrund ist in den seltensten Fillen motivisch ausgestaltet
und dient als plane Folie der davor gesetzten Vordergrundfigur. In die-
sen Aspekten verrit sich auch die Beeinflussung durch den Wiener Ju-
gendstil und den Symbolismus, mit dem Philippis Bilder die elegante
Erotik und eine besonders anmutige Figurengestaltung teilen.



AKT

um 1915, Ol/Karton

22,7 x 17,2 cm
Monogrammstempel RPH
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OTTO RUDOLF SCHATZ

Wien 1900 - 1961 Wien

SITZENDER AKT

um 1947, O1/Papier/Karton
44 x 30 cm
monogrammiert ORS

ZWEI FRAUEN

um 1947, Ol/Papier/Leinwand
25,6 x 35,5 cm
monogrammiert ORS

PEITSCHSZENE

um 1930, Mischtechnik/Papier
19,7 x 22,6 cm

verso Nachlassstempel
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GEORG MERKEL

Lemberg 1881 - 1976 Wien

WEIBLICHER AKT

um 1919, Tusche/Papier, laviert
42 x 22,5 cm

signiert Merkel

AKTE IM FREIEN

um 1919, Aquarell/Papier
50,5 x 36,3 cm

signiert Merkel
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GEBUCKT STEHENDER AKT
um 1919, Pastellkreide/Papier
45,5 x 31,7 cm
monogrammiert RCA.

ROBIN CHRISTIAN ANDERSEN

Wien 1890 - 1969 Wien

1909 griindet eine Gruppe von jungen Kiinstlern um Egon Schiele
die Neukunstgruppe. Unter den 15 Griindungsmitgliedern finden sich
Hans Bohler, Anton Peschka, Anton Faistauer und Robin Christian An-
dersen. Wenig spéater treten auch Oskar Kokoschka und Albert Paris
Giitersloh bei. Als Mitglied der Neukunstgruppe, spéter der Kiinstler-
vereinigung Wassermann, des Hagenbundes und der Wiener Secessi-
on, engagiert sich Andersen intensiv fiir die Moderne und schlieBt sich
denjenigen Kiinstlergruppen an, welche eine innovative und individu-
alistische Kunstauffassung vertreten.

Die Personen- und Aktdarstellungen Andersens zeichnen sich durch
die souverdne Wiedergabe der freiliegenden Haut und eine sensible
Lichtregie aus. Das Licht scheint von rechts oben auf den Riicken der
Frau, Schulterblétter und Riickgrat sind durch WeiBhohungen betont.
Es bringt die dunklen Haare und die Haut zum Glanzen. Der Blickpunkt
ist geschickt gewdhlt: wir stehen dicht hinter der Frau und blicken auf
die Sitzende, als wéren wir soeben hinter sie getreten. Noch hat sie
sich nicht umgewandt, die Szene bleibt bewusst mehrdeutig. Die Apfel

STEHENDER AKT

um 1919, Pastellkreide/Papier
45 x 31,4 cm
monogrammiert RCA.

geben einen erotischen Interpretationshinweis, sie verweisen auf die
Reife der Frau und als Frucht des Siindenfalls, auf die Macht der weib-
lichen Verfiihrung. Das Olbild ist nicht datiert, jedoch bietet die Bien-
nale in Venedig 1934 einen Hinweis. In diesem Jahr stattet Osterreich
erstmals einen eigenen Pavillon aus, der von Josef Hoffmann als weiBer
Kubus entworfen wird und in dem Andersen neben Werken von Boeckl,
Thony und Kubin die dsterreichische Malerei représentiert.

Auch in seinen Pastellzeichnungen widmet sich Andersen der Wie-
dergabe des nackten Korpers. Sie zeichnen sich durch ein spannungs-
reiches Zusammenspiel aus starker Konturlinie einerseits und sensitiver,
sanft schattierter Binnenzeichnung andererseits aus, gleichsam aus gra-
fisch linearen und malerisch flichigen Gestaltungselementen. Wie auch
im Olbild ist der Korper durch das helle, schlaglichtartige Licht model-
liert. Besonders in den Pastellzeichnungen verrit sich Andersens Inter-
esse fiir das Verhédltnis von Form und Flache. In diesem Aspekt stehen
seine Pastelle den Aktzeichnungen Kokoschkas nahe, dessen Werk An-
dersen durch die gemeinsame Zeit in der Neukunstgruppe vertraut ist.



FRAU MIT FRUCHTEN

um 1933, Ol/Leinwand

55,4 x 45,1 cm

signiert Robin C. Andersen
verso Ausstellungsetikett der
Biennale in Venedig 1934
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UNSCHULD

1924, O1/Leinwand

89 x 65 cm

abgebildet in der Monografie
,Karl Hauk", 2008, S. 71

KARL HAUK

Klosterneuburg 1898 - 1974 Wien

Karl Hauk hinterlasst ein besonders facettenreiches Werk und schafft neben Gemal-
den, Aquarellen und Pastellen auch viele Fresken, Glasfenster und Mosaike. Auch
inhaltlich ist sein Oeuvre vielfiltig, kreist aber immer wieder um die Beschéftigung
mit dem Menschen. In den Akten und Paar-Darstellungen erlebt dieses Thema sei-
ne priagnanteste Ausformulierung - eine rein abbildende Malerei erscheint Hauk
,dumm und zwecklos“ Die Aktmalerei und die Darstellung des menschlichen Ant-
litzes sind ihm die unabdingbaren Voraussetzung jeden kiinstlerischen Schaffens, er
nennt sie die ,,Grundlage und stete Erneuerung fiir alle Bildgestaltung*

Die vorliegenden Akte und Paarbildnisse aus der Zwischenkriegszeit sind in beson-
derem MaBe von der Kombination eines expressiven Kolorits mit neusachlichen
Stilelementen bestimmt. Die Mitgliedschaft im Hagenbund gibt ihm diesbeziiglich
wichtige kiinstlerische Impulse. Hauk arbeitet mit der Parzellierung einzelner Farb-
segmente, in der sich Anklange des Kubismus verraten und markanten farbigen Ab-
schattierungen. Bereits in der zeitgendssischen Kritik wurde diese Stiltendenz auf
die Formel des ,manieristischen Monumentalismus* gebracht. Seine Aktdarstellun-
gen sind weniger auf eine erotisch-sinnliche Bildwirkung ausgelegt, als dass sie die
physische Présenz des menschlichen Korpers an sich und das Mit- und Zueinander
in der nonverbalen Kommunikation ins Bild setzen. Indem ein GroBteil der Portréts
und Doppelportrits Selbstbildnisse sind, schlieBen sie auch die Auseinandersetzun-
gen mit dem eigenen Ich und mit den eigenen Beziehungen ein. Die sonst so klare
Grenzziehung zwischen Maler und Modell, der Position des Angeschauten und der
des Schauenden, die wir als Betrachter einnehmen, wird tiberschritten. Hauk unter-
nimmt den Versuch, in der AuBenschau {iber das Innenleben zu reflektieren und di-
stanziert sich in dieser Auseinandersetzung mit der Gefiihlswelt seiner Protagonis-
ten und dem sozialen Engagement seiner Werke von der unterkiihlten Bildwirkung
der strengeren neusachlichen Malerei. Seinen Bildern ist ein Zug zum Gleichnishaf-
ten und Allegorischen eigen, der bereits auf Hauks religiose Malerei der Nachkriegs-
zeit vorausweist. Ein anschauliches Beispiel fiir die Tendenzen zum Symbolischen
bietet der stehende Akt mit Blume: Das junge Méadchen, dessen androgyner Kérper
an der Schwelle zum Erwachsensein steht, hilt schiitzend ihre Hand iiber eine zar-
te, verschlossene Bliite. In ihrem Riicken bricht bereits das Sonnenlicht hinter einer
hohen Bergkette hervor. Das Licht fillt in sattem Gelb auf die Landschaft und als
heller Lichtkegel auf die junge Frau im Vordergrund. Die Bdume und Blumen fii-
gen sich mit der fragmentierten Landschaft zu einem teppichartigen Hintergrund
zusammen, die bunten Farben und exotischen Formen verweisen auf die paradie-
sischen Verlockungen.
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KARL HAUK

Klosterneuburg 1898 - 1974 Wien

PAAR IN SUDLICHER LANDSCHAFT
1930, Ol/Karton

36 x 53,5 cm

monogrammiert und datiert HK 30

PAAR

um 1924, Ol/Karton
67 x 47,5 cm
Signaturstempel HK
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GEORG EHRLICH

Wien 1897 - 1966 Luzern

,Das Liebespaar Georg Ehrlichs ist ein Selbstportrit des Malers mit
seiner spéteren Frau Bettina Bauer. Die aneinander geschmiegten Kop-
fe, die innige Umarmung und die geschlossenen Augen vermitteln die
Vertrautheit und Verbundenheit des Paares. Das Zueinander und Zwi-
schenmenschliche ist eine thematische Konstante in den Arbeiten Ge-
org Ehrlichs und zieht sich durch sein gesamtes Werk. Auch in seinen
Skulpturen und zahlreichen Grafiken variiert er das Motiv in dhnlicher
Pose. Die wenigen Olbilder, die Ehrlich malt, entstehen in einer verhlt-
nisméBig kurzen Schaffensperiode Mitte der 1920er Jahre. Sie kreisen
um die Themen Liebe, Vertrautheit, aber auch Melancholie und Trauer.

Die Koérper- und Kopfhaltungen der einander zugeneigten Menschen
gehen auf eine christliche Motivik zurtick. Durch den fernen Anklang
an Pieta- und Madonnen-Darstellungen ist dem Bild ein tiefes Empfin-
den inne, das die Bildwirkung auf den Ausdruck eines grundmensch-
lichen Gefiihls ausrichtet. Georg Ehrlich malt immer wieder religio-
se Motive, weswegen ihm das subtile Pathos der christlichen Kunst
vertraut ist. Obwohl selber Jude, beschiftigt er sich intensiv mit der
christlichen Tkonografie. Sie gibt ihm die Moglichkeit, auch in der Dar-
stellung personlicher Momente iiberzeitliche oder symbolische Bedeu-
tungsebenen mitschwingen zu lassen.

PAAR

um 1922, Silberstift/Papier

35,5 x 22 cm

am Passepartout signiert Ehrlich Georg

Durch den sehr diinnen, durchscheinenden Farbauftrag ist die phy-
sische Prasenz der Figuren im ,Liebespaar” zuriickgenommen, eine
Zartheit und Verletzlichkeit ausgedriickt. Bettina Bauer ist zudem als
Akt dargestellt, wodurch sie dem Betrachter und ihrer Umgebung noch
stirker ausgeliefert ist. Georg Ehrlich bietet ihr Schutz, nicht nur als
Maler auBerhalb des Bildes, sondern auch als umsorgender Partner im
Bild. Obwohl nur beildufig, so ist doch, wie in allen Kiinstlerselbstbild-
nissen, der Blick auf sich selbst und die Auseinandersetzung mit dem
eigenen Ich im ,Liebespaar” ebenfalls thematisiert.

Auch in der Silberstiftungzeichnung des ,Paares adaptiert Ehrlich
christliche Bildschablonen und gibt dadurch der intimen Darstellung
einen bedeutungsvollen Charakter. Der Bildaufbau und die Figurenan-
ordnung zitieren Taufdarstellungen, der Handgestus ist der einer Seg-
nung. Die Figuren sind nicht in ihren Konturen erfasst und begrenzt,
sondern aus einem fein gestrichelten Liniengewebe herausmodelliert.
Das zarte Geflecht umspinnt die Figuren, deren Gesichter sich als Ver-
dichtung vom verwobenen Bildgrund abheben. Sie schweben mehr, als
dass sie stehen und vermitteln durch die verinnerlichte Mimik eine be-
seelte Entriicktheit.



LIEBESPAAR
1924, Ol/Leinwand
45,7 x 34 cm
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SITZENDE VOR BLAUEM PARAVENT
um 1952, Ol/Leinwand

30,7 x 23,2 cm

signiert Floch



JOSEF FLOCH

Wien 1894 - 1977 New York

Die ,Sitzende vor blauem Paravent® reiht sich in eine Gruppe sehr
dhnlicher Frauenbildnisse aus dem Jahr 1952, von denen sich ,The
yellow dress* heute im Tel Aviv Museum befindet. Sie alle zeigen das
gleiche Modell, mit verschrinkten Armen an einem Tisch in einem
leeren Raum. Die Frau sitzt leicht zuriickgelehnt im Bildvordergrund,
ihr Oberkorper ist geldngt und der weit fallende Rock flachig auf-
gefachert. Ohne erkennbare Beschiftigung schaut sie mit einem ver-
innerlichten Blick auf ein Geschehen auBerhalb des Bildfeldes. Hinter
ihr ist der Ausschnitt eines unmoblierten, fast kahlen Raumes erkenn-
bar. Vor der rickwértigen Fensterfront ist ein hoher Paravent aufge-
stellt, der den Ausblick verstellt und den Bildraum nach hinten ab-
schlieBt.

Seit Anfang der 1940er Jahre malt Floch immer wieder Ateliersze-
nen, die er mit Paravents auszustatten beginnt. 1947 malt er ,Interior
with Black Screen®, das als Schliisselwerk wie er es nennt, ,aus tiefen
Schichten kam“ und im Katalog als Lithografie vorliegt. Die Figuren
sind als drei Lebensalter erkennbar, halten inne und sitzen regungs-
los Modell.

DREI LEBENSALTER
1947, Farblithografie
65 x 50 cm

signiert J. Floch

Blicke sind immer wieder Flochs Bildthema: der Blick des Malers,
der Blick zweier Figuren aufeinander und aneinander vorbei und derje-
nige ins Leere. Die Beschiftigung mit der Existenz des Individuums in
der GroBstadt verbindet die Bilder Flochs mit denjenigen Edward Hop-
pers, mit dem er in seiner New Yorker Zeit in Kontakt steht. Anders als
bei Hopper ist die Isolation des GroBstadters fiir Floch kein Phdnomen
der Urbanitdt und Moderne, sondern vor allem der eigenen Entwurze-
lung. Er selber flieht aufgrund seiner jiidischen Herkunft nach der Be-
satzung Frankreichs durch die Nazis nach New York, in seinem Tage-
buch schreibt er von dem ,verfluchten Herumwandern ohne Heimat*
und nennt sich einen Kiinstler ,ohne ein Land hinter sich® In seiner
Malweise arbeitet Floch mit Pinsel und Spachtel, in dem er die Farbe in
Schichten auftriagt und stellenweise die Leinwand frei lasst. Als Resul-
tat sind die Umrisslinien unscharf, wodurch die Figur weicher ist und
im Ausdruck traumerischer wirkt. Die ,Sitzende vor blauem Paravent”
ist von einer Farbbeschriankung auf kontrastierende Gelb- und Blautone
dominiert. Floch bereichert das Bild durch die ausgewogene Farbvertei-
lung um eine eigene Farbsymbolik, die Raum fiir Interpretationen l&sst.
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JOHANNES FISCHER

Feldsberg 1888 - 1955 Wien

Johannes Fischer ist Gewinner des Osterreichischen Staatspreises, Mitglied des
Hagenbundes, der Wiener Secession und des Kiinstlerhauses. Als Fotograf und
Freund von Egon Schiele nimmt er, im gleichen Jahr, in dem die ,Besonnten Hau-
ser* entstehen, einige ikonografische Schiele-Portratfotografien auf.

Das vorliegende Landschaftsbild aus dem Jahr 1915 ist ein Frihwerk Fischers,
der zunichst ein naturwissenschaftliches und ein Philosophie-Studium beginnt, be-
vor er sich der Malerei zuwendet. Erst ein Jahr zuvor debiitiert er als Nachwuchs-
kiinstler mit dem Bild ,Sonnenlandschaft“ beim Reininghaus Wettbewerb. Carl
Reininghaus, ein bedeutender Sammler und Kunstférderer der osterreichischen Mo-
derne veranstaltet Wettbewerbsausstellungen, in denen er jungen Kiinstlern - wie
auch Johannes Fischer - eine Moglichkeit bietet, ihre Werke auszustellen. Es ist da-
her gut vorstellbar, dass es sich bei der eingereichten Arbeit um unsere ,Besonnten
Héuser* handelt.

In schattierungsreichen, pastelligen Olfarben stellt er uns eine lichtdurchflutete
Landschaft unter strahlendem Himmel vor. Aller Wahrscheinlichkeit nach handelt
es sich um die Umgebung von Wien, der sich Fischer hdufig in seinen Bildern wid-
met. Das Bild ordnet sich in seiner Stimmung gut in die Arbeiten des Hagenbundes
ein, dessen ,Gesicht sich beherrscht gibt, extreme GefiihlsduBerungen vermeidend,
da und dort eine idyllische Stimmung verbreitend.” Der Bildvordergrund wird von
einer weiten Wiese eingenommen, hinter der ein Dorf in die Ferne gertickt ist. Zwei
schmale Wege fassen die hellgriine Flache als spitze V-Form ein und bilden eine
Gegenbewegung zur sanften Silhouette der Hiigel. Als spannungsreiches Kompo-
sitionselement steht der ruhigen Landschaft die im Zick-Zack gefiihrte Linie ent-
gegen. Die Details der Hauser und Biische 16sen sich im hellen Sonnenlicht auf. In
zarten Farbtonen und leuchtendem Friihlingsgriin erstreckt sich die Landschaft vor
dem Betrachter. Die Malweise Fischers ist offen und in ihrer Expressivitit derjeni-
gen im Frithwerk von Josef Floch, Herbert Boeckel und Gerhard Frankl dhnlich.

Fischer malt immer wieder Kulturlandschaften die von Gebduden, Feldern und
Wegen strukturiert sind, der Mensch hat seine Spuren hinterlassen und ist doch
selbst nicht im Bild. Und so liegt es an uns in diese besonnte Landschaft einzutau-
chen, Thre Wege zu erkunden und die wiarmenden Strahlen einzufangen.

BESONNTE HAUSER

1915, Ol/Leinwand

39,9 x 59,7 cm

verso beschriftet Besonnte Hiauser
Johannes Fischer 1915
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HANS EBNER

Niederdorf/Pustertal 1886 - 1960 DieBen am Ammersee

In seinem Olbild ,Heimkehr von der Weide* kontrastiert Hans Ebner ein traditio-
nelles Sujet mit moderner Bildsprache. Dargestellt ist der Blick auf ein kleines Berg-
dorf, die exakt in der Bildmitte platzierte Kirche ragt prominent hervor und setzt
mit ihrem hellroten Dach einen Farbakzent. Von erhohtem Standpunkt blicken wir
auf das zwischen Bergen eingebettete Tal. Drei Kiithe und ein Pferd befinden sich
auf ihrem Heimweg.

In der Kombination mit dem idyllisch-léndlichen Bildinhalt wird die Moderni-
tat der gestalterischen Mittel deutlich. Das Bild ist im Kontext der Tiroler Malerei
der 1920er Jahre auffillig progressiv: Hans Ebner splittert das Bild in kristalline
Farbfelder auf und zerteilt die Bildfldche mit einem fast symmetrischen Linienge-
flecht aus Diagonalen in rautenférmige und dreieckige Fldchen. Die durchscheinen-
de Struktur ist durch die Farbreduktion auf glasern anmutende, helle Tiirkis- und
Violetttone verstarkt. Indem die Hiigel nicht als sich tiberlappendes Hintereinan-
der, sondern einander iiberschneidendes Ineinander aufgebaut sind, reduziert Ebner
die tiefenrdumliche Wirkung. Der Bildaufbau aus ineinandergeschobenen Lichtlini-
en und Strahlen erinnert an die futuristischen Werke des Italieners Giacomo Balla.
Hans Ebner lebt zeitweise in Tirol, ab 1912 am Brenner, in unmittelbarer Nihe zu
Italien und diirfte die Arbeiten der italienischen Futuristen kennen. Im Unterschied
zu diesen geht es Hans Ebner jedoch nicht um die Darstellung dynamischer Zeitab-
laufe; das narrative Moment des Bildes sind die Tiere, die sich ob ihrer weitgehend
naturalistischen Darstellungsweise und abgesetzten Farbigkeit aus ihrer modernen
Bildumgebung abheben.

Wichtiger noch als der Einfluss der italienischen Futuristen diirften die Arbei-
ten der Kiinstlervereinigung ,Der Blaue Reiter” sein. 1913 stellt in Berlin der ,Ers-
te Deutsche Herbstsalon“ aus, in dessen umfangreichem Katalog tiber 90 Kiinstler
unter ihnen Giacomo Balla und viele Maler des ,Blauen Reiters" vertreten sind. Be-
sonders die Parallelen zu den Werken der frithen 1910er Jahre von Robert Delaunay
und denjenigen Franz Marcs sind augenfallig. Marc wéhlt neben dhnlichen gestal-
terischen Mitteln auch wiederholt das Thema des in die Landschaften eingebetteten
Tieres, welche er in einer komplexen Farbsymbolik zum Bedeutungstriger seiner
Intention macht und in der Malerei die innere mit der &uBeren Erlebniswirklichkeit
zusammenfiihrt. 1912 schreibt er tiber die zeitgendssischen Entwicklungen in der
Kunst: ,Die Kunst geht heute Wege, von denen unsere Viter sich nichts traumen
lieBen; man steht vor den neuen Werken wie im Traum [...]; man fiihlt eine kiinst-
lerische Spannung iiber ganz Europa“. Hans Ebner ist Teil dieser Spannung und
entwickelt mit seiner ,Heimkehr von der Weide* die moderne Malerei in Tirol nach
dem Ersten Weltkrieg weiter.

HEIMKEHR VON DER WEIDE
1920, O1/Leinwand

87,4 x 65,4 cm

monogrammiert und datiert Eb 20
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HERBERT GURSCHNER

Innsbruck 1901 - 1975 London

Viele Werke Gurschners wirken mit ihren Ansichten von Gehoften vor Bergzii-
gen, Bauern in Tracht oder Menschen bei der Arbeit urtiimlich tirolerisch. Mit grob-
flichigem Pinselstrich stellt uns Gurschner seine Figuren in landlichen Alltagssze-
nen vor. Er verzichtet dort, im Gegensatz zu seinen Portréts, auf individuelle Details
und gibt die Menschen und ihre alpine Umgebung in einer formalen Reduktion wie-
der, die auf die Bildthemen abgestimmt ist.

Die Themenwahl Gurschners wirkt in Hinblick auf seine Biografie so naheliegend
wie abwegig: Nachdem sein Talent frith erkannt wird, besucht er bereits im Alter
von 16 Jahren die Kunstgewerbliche Fachschule in Innsbruck und beginnt 1918 als
jlingster Student der Akademie in Miinchen sein Malereistudium. Noch wéhrend
seines Studiums beginnt seine Ausstellungstitigkeit, der von Beginn an Erfolg be-
schieden ist. Nach diesen kiinstlerischen Anfangen wandelt sich seine Biografie, als
Gurschner 1924 in die englische Aristokratie einheiratet. Von nun an verbringt der
Kiinstler einen GroBteil seiner Zeit auf Reisen. Die Kontakte seiner Frau und frithe
internationale Ausstellungserfolge bescheren ihm ein weitgehend sorgenfreies Le-
ben. Vom dorflichen Alltag, den er aus seiner Jugend und der frithen Erwachsenen-
zeit kennt, hat er sich bereits denkbar weit entfernt. Weil aber in Deutschland, Eng-
land und den Vereinigten Staaten ein Interesse an der pittoresken Tiroler Alpenwelt
und ihren Bewohnern besteht, entstehen neben ausldndischen Landschaften und
neusachlichen Auftragsportrits auch weiterhin Bilder der Tiroler Heimat. So kom-
men auch zwei der vorliegenden Werke aus britischen und amerikanischen Samm-
lungen und zeugen von der internationalen Klientel des Kiinstlers.

Im nebenstehenden Gemilde eines Berggehofts setzt er mit nebeneinander ge-
legten, kurzen Pinselstrichen facettenreiche Farbflichen zusammen, die zu hoher
Leuchtkraft gesteigert sind. Der ,Einsame Berghof* wird in ungewdhnlicher Licht-
regie von hellem Gegenlicht beschienen, durch welche die Front des Geb&dudes ver-
schattet ist und der Sonnenaufgang und die beleuchteten Felsformationen zum ei-
gentlichen Bildthema werden. In starkem Hell-Dunkel-Kontrast werfen die Figuren
lange Schatten in das gleiBend helle Lichtspiel am Boden.

Das groBe Olgemilde einer Familie beim Spaziergang der nichsten Seite ent-
spricht in seiner plakativen Gestaltung den Motiven der Holzschnitte, deren Titel
wie ,Kirchgang®, ,Dorftratsch” oder ,Musikanten“ ein vielfiltiges Panoptikum béu-
erlicher Tatigkeiten zwischen Alltag, religioser Verrichtung und Freizeit darbieten.

Zwei Darstellungen aus dem Arbeitsleben bilden die ,Heuernte* und der ,Holz-
faller” von Seite 62 und 63. Im hellen Licht l6sen sich Details der Darstellung der
Heuernte auf. Das Bild ist nicht von lihmender Hitze erfiillt, die Arbeit darin wird
uns als dynamische Bewegung vorgefiihrt. Mit offenem Pinselstrich rhythmisiert
Gurschner die Figuren als buntfarbige Bildelemente vor einer hellgriin-gelben Wie-
senkulisse. Ahnlich kraftvoll ist der ,Holzfiller*, der mit einer ausladenden Be-
wegung zum Hieb ausholt. Diese Dynamik wird durch die gerundete Koérperhal-
tung und den geschwungenen Pinselstrich betont, mit dem der Baumstamm, der
Waldboden und der Riicken des Mannes erfasst sind. Unterstiitzend ist dem domi-
nierenden Braunakkord ein Blau kontrastiv entgegengesetzt. Der ungewohnliche
Bildausschnitt fragmentiert den arbeitenden Menschen und rdumt dem Wald, den
Baumkolossen und der Erde den GroBteil der Bildfliche ein, die ob des farblichen
Gleichklangs ineinander zu verschmelzen scheinen.

EINSAMER BERGHOF

1927, Ol/Leinwand

76,3 x 73,8 cm

signiert und datiert 1927 Herbert Gurschner Tirol
abgebildet in der Monografie Herbert Gurschner.
Ein Tiroler in London, 2000, S. 66
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HERBERT GURSCHNER

Innsbruck 1901 - 1975 London

FAMILIE

um 1925, kolorierter Farbholzschnitt
17 x 15,4 cm

signiert H. Gurschner

KIRCHGANG

um 1925, kolorierter Farbholzschnitt
15,5 x 14 cm

signiert H. Gurschner



FAMILIENAUSFLUG
1938, O1/Leinwand

59,7 X 48,2 cm
signiert Gurschner
verso bezeichnet Family Outing by Gurschner
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HERBERT GURSCHNER

Innsbruck 1901 - 1975 London

MUSIKANTEN

1922, kolorierter Farbholzschnitt
22,2 X 22,3 cm

signiert Herbert Gurschner Tirol
in der Platte monogrammiert HG

SARNTALER

1922, kolorierter Farbholzschnitt
22,2 x 23,5 cm

signiert Herbert Gurschner Tirol
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HERBERT GURSCHNER

Innsbruck 1901 - 1975 London

KIRCHGANG IM WINTER, AM DORFPLATZ,
DORFTRATSCH

um 1925, kolorierte Farbholzschnitte

alle signiert H. Gurschner

t} J,br-wt -»\-:-./\7]
T} @GPl (?\,x.uub"l._\




Tardlar Botier n‘r‘-tad;
a&%ﬁ%‘,
“sthniit

CARL MOSER

Bozen 1873 - 1939 Bozen

TIROLER BAUERNMADCHEN

1920, Farbholzschnitt

29,8 x 20,9 cm

bezeichnet, signiert, datiert und nummeriert Tiroler Bauernmédchen,
Original-Farbholzschnitt, C. Moser, 1920, N°27.
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HERBERT GURSCHNER

Innsbruck 1901 - 1975 London

HEUERNTE

1919, Ol/Karton

33,1 x 42,5 cm

signiert H. Gurschner

verso beschriftet Eigentum von
Herbert Gurschner von Miihlau

HOLZFALLER

1919/20, Ol/Karton/Holz

49 x 40 cm

Signaturstempel H. Gurschner
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ROBERT AIGNER

Waidhofen/Thaya 1901 - 1966 Wien

Die Bilder Robert Aigners sind von einer ruhigen, herben Poesie
bestimmt. Obwohl Aigner an der Akademie der bildenden Kiinste in
Wien studiert und hier bis zu seinem Tod 1966 lebt, sind ldndliche
Szenerien aus der niederosterreichischen Heimat sein bevorzugtes
Motiv. Dabei gelangt er durch den Einsatz neusachlicher Bildmittel
zu einer eigenen Stimmung, die mehr unwirklich entriickt als rusti-
kal erscheint.

In feinmalerischer Manier wirken Baume und Landschaft unnatiirlich
ebenmiBig. Der Maler negiert jede Materialunterscheidung und stellt
Rinde und Haut, Gras und Wolken sowie Wasser und Fels gleicherma-
Ben glatt dar. Die Flussldufe und Seen haben eine metallische Oberfla-
che, die Héuser sind als Kuben gestaltet und die Landschaft und Bau-
me sind kahl und leer. In der Ferne gibt es kein Verblassen, die Berge
am Horizont sind ebenso detailgenau und akkurat gemalt wie die Vor-
dergrundszene, wodurch die Tiefenwirkung zuriickgenommen ist. Be-
sonders im ,Léndlichen Hochzeitsfest* thematisiert Aigner mit diesen
gestalterischen Mitteln den ,gemachten” Charakter seiner Bilder. Sie

HOLZFALLER
1930, O1/Holz
34,5 x 41 cm
signiert und datiert R. Aigner 30

sind perfekter als der Darstellungsgegenstand verlangt. Der weite Land-
schaftsausblick aus dem groBen Fenster hinter den feiernden Personen
wirkt zunéchst als groBes Bild im Bild und erinnert an altmeisterliche
Arbeiten von Jan van Eyck. In diesem Werk weist die Figurenauffas-
sung Aigners in der Tendenz zur Entindividualisierung und zylindri-
schen Kérperauffassung auch Ahnlichkeiten mit Werken deutscher Bau-
hauskiinstler auf.

Die ,Holzfiller" sind urtiimlicher und starker differenziert, Aigner
gibt diesem Bild durch eine naturalistischere Darstellungsweise eine
idyllische Note, die sich auch in der stimmungsvolleren Gestaltung des
Himmels mit den blassviolett gefarbten Wolken ausdriickt.

Die Malerei der Neuen Sachlichkeit ist uns vor allem durch ihre ur-
banen Sujets bekannt, die sich mit technologischen Neuerungen, iso-
lierten GroBstddtern und der hektischen Schnelllebigkeit einer neuen
Epoche befassen. Aigner verbindet das niichtern-sachliche Stilbild mit
einer traditionellen, heimatlichen Motivik und schafft in dieser Kom-
bination Werke von groBer Klarheit und Pragnanz.



LANDLICHES HOCHZEITSFEST
1932, 01/Holz

60,8 x 49,3 cm

signiert und datiert R. Aigner 32
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FRANZ BAUMANN

Innsbruck 1892 - 1974 Innsbruck

Werke von Franz Baumann tauchen nur sehr selten auf dem Kunst-
markt auf, der GroBteil seiner Arbeiten befindet sich wahrscheinlich
in Familienbesitz. Da Baumann hauptberuflich Architekt war, stehen
viele seiner Werke, vor allem die Zeichnungen und Aquarelle, in Zu-
sammenhang mit von ihm ausgefiihrten Bauprojekten. Eigenstandige
Olbilder, wie ,Innsbruck® und ,Achsenkopf, Brandjoch, Frau Hitt und
der Lange Sattel”, sind die Ausnahme und zeugen von der groBen ma-
lerischen Begabung Baumanns. Das malerische Oeuvre findet ob sei-
ner wichtigen Funktion fiir die moderne Architektur in Tirol und der
hauptsichlichen Forschungsbeschéftigung mit seinen Bauwerken bis-
her zu wenig Beachtung.

Die Olbilder aus der Umgebung von Innsbruck entstehen in der
zweiten wichtigen Schaffensphase als Maler. 1917 wird Baumann im
Krieg schwer verwundet und infolgedessen in ein Lazarett bei Prag ge-
bracht. Die Zeit seiner Genesung verbringt er mit Zeichnen und Ma-

INNSBRUCK

1919, Ol/Karton

32,4 X 34 cm

signiert und datiert Baumann 1919

len. Nachdem er nach Kriegsende 1918 in seine Heimatstadt Innsbruck
zuriickkehrt, verstirkt er in den nachfolgenden zwei Jahren seine ma-
lerische Tétigkeit und hat 1919 seine erste und einzige Ausstellung.
Unsere Arbeiten diirften bei dieser Gelegenheit in der Galerie Czichna
ausgestellt gewesen sein, in der auch Alfons Walde seine erste Ausstel-
lung hat und die 1919 neben Baumann auch Gurschner und Prachens-
ky ausstellt. Die Ausstellung zeigt eine Zusammenstellung von klein-
formatigen Olbildern mit Motiven aus der Innsbrucker Umgebung,.

Uber die Arbeiten schreibt die zeitgendssische Kritik von der flachi-
gen Bildwirkung und der Harmonie der Farbe. Beide Stilmittel bringt
Baumann auch in den nebenstehenden Bildern voll zur Geltung. Das
kleine Format unterstiitzt die intime Bildwirkung, die von Baumanns
Verbundenheit mit der heimatlichen Landschaft zeugt, welche sich
auch in der Teilnahme an der ersten Heimatschutzausstellung der
Nachkriegszeit 1923 niederschlégt.



ACHSENKOPF, BRANDJOCH,

FRAU HITT UND DER LANGE SATTEL
1918, Ol/Karton

30,5 x 26 cm

signiert und datiert Baumann 1918
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ALEXANDER DROBIK

Teschen/Schlesien 1890 - 1968 Salzburg

Die Bergwelt und ihre verschneiten Gipfel sind seit den 1910er und 1920er Jahren
ein groBes Modethema und prigen das Image von Osterreich als Wintersportland.
In den Werken von Alfons Walde, Herbert Gurschner und Oskar Mulley nimmt die-
ses Thema einen hohen Stellenwert ein. Wie werbewirksam fiir den schon damals
sehr wichtigen Tourismus die alpine Landschaft ist, wird auch daran deutlich, dass
Alexander Drobik nebenbei als Plakatdesigner und Grafiker u.a. fiir den osterreichi-
schen Tourismusverband titig ist. In den 1920er Jahren illustriert er unter anderem
auch Zeitschriften mit Sportmotiven.

Alexander Drobik verbringt die Zwischenkriegsjahre als Betreiber einer Skihiitte
am Jablunkapass im Osten Tschechiens und auf einem Berghof in der Steiermark.
Die verschneite Bergwelt, von der er in diesen Jahren umgeben ist, wihlt er immer
wieder als Bildthema. Die Beskiden, das Tatra-Gebirge, die Dolomiten und auch der
Dachstein finden somit Eingang in sein Schaffen.

Auf dem nebenstehenden Gemalde eines Skifahrers vor der Sellagruppe gibt er
die Pordoispitze von Nordwesten aus gesehen wieder. Das Werk zeichnet sich durch
seine sichere Pinselfiihrung und die sensible Grenzwanderung zwischen modernem
Gestaltungswillen und topografischer Genauigkeit aus. Zusétzlich wird das Bild von
der gekonnt eingesetzten Farbabstufung des abschattierten Weif3 des Schnees und
dem strahlenden Hellblau des wolkenlosen Himmels bestimmt. Die Riickenfigur im
linken Bildvordergrund fiihrt den Betrachter als Identifikationsfigur ins Bild. Der
Skifahrer scheint im Angesicht des beeindruckenden Panoramas inne zu halten, ein
Motiv, das uns hdufig in der Malerei der Romantik begegnet. Derlei Ehrfurcht ver-
spiiren die rastenden Skifahrer vor der Hiitte freilich nicht, sie bereichern das Bild
in ihrer Korperhaltung und Gestik um ein erzéhlerisches Moment. Einen farblichen
Gleichklang bilden Fels, Hiitte und der Skifahrer im Vordergrund. Aus dieser Farbt-
rias leuchten die rastenden Skifahrer als Akzente in den Grundfarben Rot und Gelb
hervor. Sie bilden einen farblichen und narrativen Kontrast zur Darstellung des
grandiosen Bergpanoramas an diesem gleifenden Wintertag.

SCHIFAHRER VOR SELLAGRUPPE
um 1925, O1/Holz

63,7 X 66,5 cm

signiert A. Drobik
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HERBERT GURSCHNER

Innsbruck 1901 - 1975 London

Es gibt Landschaftsmotive, die erscheinen so pittoresk, dass man kaum an ihnen
vorbei gehen kann, ohne ein Foto machen zu wollen. Eine einsam gelegene kleine
Kirche, tiefverschneit im rosafarbenen Licht der Abenddédmmerung, ist zweifellos
ein solches Motiv. Kaum ein Tiroler Maler konnte dem Charme der heimatlichen
Dorfkirchen widerstehen. Sie finden sich in den Werken fast aller zeitgendssischer
Malerkollegen Gurschners und er selbst stellt sie wiederholt in seinen Holzschnit-
ten und Olbildern dar.

In der verschneiten Kirche setzt der Kiinstler das ganze Repertoire seiner bild-
nerischen Mittel ein, um den intimen Charakter der Szenerie einzufangen. Der
hoch aufgetiirmte Schnee, welcher der Umgebung jede Hérte nimmt und sie in
eine amorphe Hiigellandschaft verwandelt, ist mit kurzen Pinselstrichen in blassen
Blautonen abschattiert. Rosafarbene Akzente zeugen von der untergehenden Son-
ne rechts auBerhalb des Bildes. Der hingetupfte Farbauftrag lasst den Schnee weich
und leicht wirken. Die kleine Kirche ist vollstandig bedeckt und hebt sich mit ihrem
hellen Putz auch farblich kaum aus der Umgebung ab, einzig der Kirchturm ragt
hoch hinaus. Das Bergpanorama ist bis an den oberen Bildrand hinaufgezogen auf
den Westhéngen schimmert blass die Abendrdte. Die kahlen Bdume und der Zaun
setzen in dunklerer Farbgebung einen kontrastierenden Akzent, und sind die ein-
zigen linear-eckigen Bildelemente vor den weich ineinander tibergehenden Land-
schaftsstrukturen.

Herbert Gurschner steht in einer Traditionslinie mit anderen Tiroler Malern seiner
Zeit: Artur Nikodem, Ernst Nepo, Wilhelm Nikolaus Prachensky und Alfons Wal-
de. Anders als diese, richtet Gurschner seine Tétigkeit jedoch sehr international aus.
Da er ab Mitte der 1920er Jahre monatelang auf Reisen ist, spater seinen Lebens-
mittelpunkt nach England verlagert und die britische Staatsbiirgerschaft annimmt,
liegt hier auch der Mittelpunkt seiner kiinstlerischen Karriere. In London stellt er
bereits 1925 aus, hat 1929 eine Einzelausstellung in der renommierten Fine Art So-
ciety und eine zweite 1931. Forderung erfahrt er vom Direktor der Tate Gallery, der
ein Vorwort zu einer Ausstellung schreibt. Auf der Biennale in Venedig ist er 1929
Gastaussteller im italienischen Pavillon. Die Wintermonate verbringt er an der Cote
d’Azur, wo er Portritauftrage aus Adels-, Diplomaten- und Wirtschaftskreisen tiber-
nimmt. Er reist mit dem Zeppelin nach Amerika und weiter mit dem Schiff auf die
Bermudas. Vor diesem Hintergrund ist die Kirche im Winter auch fiir Gurschner ein
Stiick der fritheren Heimat und als Erinnerungsort emotional aufgeladen. Das For-
mat unterstiitzt den privaten Charakter des Bildes, in dem vielleicht auch ein Stiick
Sehnsucht mitschwingt.

VERSCHNEITE KIRCHE
um 1925, Ol/Leinwand

31 x 25,1 cm

signiert H. Gurschner Tyrol
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Schwaz/Tirol 1877- 1955 Schwaz/Tirol

TAUWETTER

1909, O1/Leinwand

79,8 x 120 cm

signiert und datiert Max Angerer 09



ERNST HUBER

Wien 1895 - 1960 Wien

VORFRUHLING

1950, O1/Leinwand

50 x 60 cm

signiert E. Huber (Wohnhaus der Familie Huber)
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OSKAR LASKE

Czernowitz 1874 - 1951 Wien

BALL DER STADT WIEN
1937, Mischtechnik/Papier
33,3 x 24,5 cm

verso Nachlassstempel
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RIESENRAD IM PRATER

1926, Mischtechnik/Papier

40,9 x 30,3 cm

signiert 0. Laske

bezeichnet Prater Wien Das Riesenrad im Prater, Wien 1926
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JOSEF GASSLER

Austerlitz 1893 - 1978 Wien

Josef Gassler ist ein Kosmopolit und lebt in Karlsbad, dann in Prag, Paris und
Wien. In den 1920er Jahren sind groBe Stidte die pulsierenden Zentren des neu-
en Jahrhunderts und fiir Kiinstler voller Moglichkeiten und Herausforderungen.
Obwohl Gassler schon als Schiiler und als Student an der Akademie der bilden-
den Kiinste in Wien erste Preise gewinnt und sich mit Ausstellungen in der Wiener
Secession und im Hagenbund bereits in Osterreich zu etablieren beginnt, verschligt
es ihn 1923 zunéchst nach Karlsbad. Zwei Jahre spiter geht er nach Paris, welches
bereits tiber drei Millionen Einwohner hat und unter den Kulturstddten Europas die
unangefochtene Grande Dame ist.

Paris als kulturelles Zentrum zeigt in jenen Jahren viele Facetten die von entbeh-
rungsreicher Armut bis hin zu tibermiitigen Lebenshunger reichen. Gassler widmet
sich in seinen Bildern oftmals dieser vielfaltigen Halbwelt, in der sich zwischen Ur-
banitidt und Verfall Kokotten, Gauner und Lebemenschen, Gewinner und Verlierer
tummeln. Die Prostituierten, die im nebenstehenden Bild auf Kundschaft warten,
sind Teil dieser zwielichtigen Gesellschaft. Mit ihren groBen Pelzkrigen und mo-
dischen Hiiten sind sie am Puls der Zeit und treten als aufreizende Nachtschwir-
merinnen in Szene. Thre Gesichter sind nicht auszumachen, sie bleiben anonym,
Einzelne unter Vielen. Im Dunkel der Nacht warten die Frauen, teils ins Gespriach
vertieft, zwischen Bdumen eines Boulevards. Das tiefe Schwarz wird nicht vom
Mondschein durchbrochen, sondern durch das Scheinwerferlicht der herannahen-
den Autos und der Leuchtreklamen, die gemeinsam mit der LitfaBsdule Zeichen der
Moderne sind.

Josef Gassler kommt 1925 nach Paris, in jenem Jahr in dem auch einer neu-
en Kunstrichtung, der ,Neuen Sachlichkeit, ihr Name gegeben wird. Der Maler
entspricht in der Wahl seines Bildthemas und der kiinstlerischen Mittel der neuen
Stromung. Er wird getragen von dieser neuen Zeit und die Worte des Schriftstellers
Egon Erwin Kisch beschreiben seine kiinstlerische Haltung treffend: ,Nichts ist ver-
bliiffender als die einfache Wahrheit, nichts ist exotischer als unsere Umwelt, nichts
ist fantasievoller als die Sachlichkeit. Und nichts Sensationelleres in der Welt gibt
es, als die Zeit in der man lebt.”

WARTEN AUF KUNDSCHAFT
1926, O1/Leinwand

459 x 37,9 cm

signiert Gassler
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ALFRED KUBIN

Leitmeritz 1877 - 1959 Zwickledt

Das thematisch besonders vielfaltige Werk Alfred Kubins zeigt uns
unwirkliche Traumvisionen, Szenen voller Fantasie und Unbehagen,
aber auch Humor und Ironie. Viele seiner Arbeiten spiegeln Kubins
komplexes Innenleben und eine komplizierte Psyche wieder; als junger
Kiinstler ist der 1877 im heutigen tschechischen Leitmeritz geborene
Alfred Kubin kranklich, nervés und zeitweise depressiv. Sein Studium
in Miinchen, das er 1899 mit 22 Jahren beginnt, empfindet er als un-
inspirierend und bricht es nach nur wenigen Monaten wieder ab. Der
Wendepunkt, welcher die Unlust und Ablenkungen beendet, ereignet
sich im selben Jahr: Kubin besucht die Graphische Sammlung in Miin-
chen, wo er einen Bildzyklus Max Klingers sieht, der aus einer Serie
von surreal anmutenden Federzeichnungen besteht. Als Reaktion da-
rauf hat Kubin einen halluzinatorischen Schub. Ihn tiberkommt ,auf
einmal ein ganzer Sturz von Visionen schwarz-weiBer Bilder", seine
Einbildungskraft spiegelt ihm ,einen tausendfachen Reichtum vor*,
wie er ,gar nicht zu schildern“ sei. Es ist dies die Initialzindung zu
seinem Frithwerk, die ihm die notwendigen Impulse gibt, um sich zu
konzentrieren und als Kiinstler produktiv zu werden.

In den vorliegenden kleinformatigen Tuschezeichnungen ist Kubin
anekdotisch und humoristisch. Er ist literaturbegeistert, schreibt auch
selber und illustriert diverse Szenen und Figuren aus verschiedenen
Romanen und Dramen. 1947 erscheinen im Winkler Verlag die Ge-
schichten des Baron Miinchhausen von Gottfried August Biirger mit
zwolf Zeichnungen von Kubin. In ,Miinchhausen® ist die Szene illus-
triert, in der der Baron sein Pferd, das nach der Schneeschmelze an-
statt auf dem Boden an der nun freiliegenden Kirchturmspitze an-
gebunden ist, aus luftiger Hohe befreit und auf ihm in sein néchstes
Abenteuer reitet. ,Mephistopheles® zeigt uns Faust, griiblerisch an sei-
nem Schreibtisch, der ,so manche Mitternacht an diesem Pult heran-
gewacht” und neben ihm des Pudels Kern. Die Tatigkeit als Roman-
illustrator bringt auch die Aufgabe mit sich, verschiedene Fantasie-
geschichten von Sultanen, Kalifen und Karawanen zu bebildern. Die-
se Auftriage liefern mit ihren exotischen Geschichten den Ideenfundus
fiir besonders abenteuerliche und unterhaltsame Szenen. Die ,Riesen-
echse” ist in diesem Kontext zu sehen. Diese drédngt - obwohl ge-
fangen - ihre Beobachter im wahren Wortsinn in den Hintergrund,
ihr gewundener Korper nimmt zwei Bilddrittel der kleinen Zeichnung
ein. Die Kanten ihres Gefangnisses, ihr spitzer, schmaler Kopf und die
Blicke ihrer Beobachter laufen aufeinander zu und treffen sich strah-
lenformig am Blickpunkt des Bildes.

Die Ménner scheinen nicht eingeschiichtert, sie beugen sich neugie-
rig iiber die ziingelnde Kreatur und man vermeint zu erahnen, welch
iibles Ende ihr unbedachtes Verhalten nehmen wird. Das Motiv wird
von Kubin um 1940 in dem etwas groBeren Blatt ,,Gefangener Drache*
variiert, welches uns einen Datierungshinweis fiir die ,Riesenechse®

liefert. Ahnlich verhilt es sich mit dem ,Waldgott*, der ebenfalls durch
ein anderes Blatt mit gleichem Motiv in die spédteren 1940er Jahre
datiert werden kann. Der dargestellte Gott gleicht einem Gnom oder
einem anderen Bewohner einer Fantasiewelt und evoziert mehr Ur-
wiichsigkeit und wildverwachsene Natur, als dass er uns einen Ein-
druck von gottlicher Erhabenheit vermittelt. Gleich einer Sagen- oder
Miérchengestalt ruft er Assoziationen an verwunschene Wélder und
entriickte Zauberreiche wach.

Der Entwurf zu ,Zeichen® ist vor 1923 als Illustration eines weh-
klagend-apokalyptischen Gedichts von Friedrich Hélderlin mit folgen-
dem Text entstanden:

,Neue Welt. Und es hingt, ein ehern Gewolbe, der Himmel
uber uns, es ldhmt Fluch die Glieder der Menschen,

und die erfreuenden Gaben der Erde sind wie Spreu,

es spottet unser mit ihren Geschenken, die Mutter

und alles ist Schein. - O wann? wann?

Schon 6ffnet sich die Flut tiber die Diirre ... Aber wo ist Er?
DaB er beschwore den lebendigen Geist!”

Eine Gruppe veriangstigter Menschen flieht vor einem ausbrechen-
den Vulkan. Identitatsfigur ist die Mutter im Bildvordergrund. I0hr
Kind auf dem Arm blickt sie aus dem Bild direkt auf den Betrachter,
den Mund im Schrei verzerrt. Menschenziige und Fliehende werden
von Kubin immer wieder dargestellt, in einer gemeinsamen Bewegung,
getrieben von einer hoheren Macht oder einer kollektiven Angst, wird
das Individuum zum anonymen Teil der Masse und von ihr mitge-
zogen. In einem friheren Blatt mit dem Titel ,Schwarmgeister” hat
Kubin der in geschwungener S-Form fliegenden Figurengruppe einen
eigenen Kopf gegeben, einen Vogelschidel, der die Menge steuert und
den Einzelnen fremdbestimmt. Der grofe Bewegungsbogen, den die
aneinandergereihten Menschen beschreiben, findet sich schon friih,
um 1900, in dem berithmten Bild ,Nach der Schlacht“, das als Teil der
Webermappe maBgeblich zu Kubins Erfolg beitragt.

In der stimmungsvollen Bildwirkung und phantastisch-albtraum-
haften Themenwahl erinnern die diisteren Arbeiten Kubins an die
Radierungen Goyas, dessen ,Saturn“ er wesentlich spéter, 1935, auch
in einer eigenen Interpretation variiert und neu interpretiert. In ih-
rer magisch-symbolischen Bildsprache zeugen sie vom Einfluss der
Symbolisten Arnold Bocklin und Franz Stuck. Auch Parallelen zu
James Ensor, Odilon Redon und ferner Edvard Munch sind auffil-
lig. Kubin gilt schon bei seinen Zeitgenossen als ,zeichnender Lite-
rat”, Philosoph und , Gedankenkiinstler”, seine Bilder iiberzeugen nicht
allein durch ihre formalen Qualititen, sondern bestechen dariiber hi-
naus auch durch psychologische Tiefe und immensen Ideenreichtum.



ZEICHEN

vor 1923, Tusche/Papier, aquarelliert
31,5 x 39,5 cm

signiert und bezeichnet

A. Kubin, Entwurf zum ,Zeichen*
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ALFRED KUBIN

Leitmeritz 1877 - 1959 Zwickledt

DER WALDGOTT

um 1948, Tusche/Papier, aquarelliert

39 x 31 cm

signiert und betitelt Kubin Der Waldgott



MUNCHHAUSEN
1942/43, Tusche/Papier
26,2 x 19,4 cm
signiert Kubin

DIE RIESENECHSE

um 1940, Tusche/Papier, laviert
15,2 x 8,5 cm

monogrammiert AK

to 1150 des

» o

W ephis

MENSCHENZUG
Tusche/Papier
24,7 x 18,9 cm
signiert Kubin

MEPHISTOPHELES

um 1940, Tusche/Papier

14,6 x 11,8 cm

monogrammiert und betitelt AK Mephistopheles
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ALBERT BIRKLE

Berlin 1900 - 1986 Salzburg

Als Spross aus biirgerlichem Haus inskribiert Albert Birkle 1919
an der Berliner Akademie der Kiinste. Der Krieg, den er noch in den
letzten Monaten im Einsatz miterlebt und die Jahre der nachfolgen-
den Depression hinterlassen Spuren in seinem Denken und Schaffen.
Er wendet sich den neuen sozialistischen Ideen zu, zeigt sich soli-
darisch mit dem Proletariat und sieht mit niichternem Blick auf das
mihevolle Leben in der GroBstadt. ,Die Stadt ist ein Inferno von
Besessenen, Verschollenen, die aneinander vorbeiwallen, ins Lee-
re greifen, mit hoffnungslosen Augen in den Raum tasten. Die Stadt
ist ein Angsttraum...“, schreibt der Dichter Curt Wesse im Katalogheft
zur ersten Einzelausstellung Albert Birkles 1927 in Berlin. Die Stadt
und ihre Bewohner sind dem Kiinstler ein facettenreiches Motiv. 1922
beginnt er Szenen auf der StraBe zu skizzieren und arbeitet sie an-
schlieBend in seinem Atelier in Ol aus. Es sind ,Bildberichte vom
Leben des kleinen Mannes in der GroBstadt“, wie der Kunsthistoriker
Albin Rohrmoser es benennt. Sie zeigen einsame Menschen, aber auch
in den StraBen zusammengepferchte Massen, Not und Bedriickung
unter den Arbeitern der tristen Metropole. ,Wenn moderne Kunst
zuweilen schrill erscheint, so sind daran nicht allein die Kinstler
schuld. Wir alle sprechen lauter, wenn wir mit Leuten reden, deren
Gehor nachlaBt, beschreibt der deutsche Kunsthistoriker und Philosoph
Edgar Wind die junge, sozialkritische und expressionistische Kunst.
Birkle will sich mit seinen einpriagsamen Werken Gehor verschaf-
fen, aufriitteln und auf die herrschenden Missstinde aufmerksam
machen.

HERBSTLANDSCHAFT

1938, 01/Karton

52,7 x 73,3 cm

signiert A. Birkle

verso beschriftet Albert Birkle
Herbstlandschaft

Vor diesem Hintergrund ist auch die nebenstehende ,StraBe mit
Schlachterwagen® aus 1923 zu sehen. Im Dunkel der Nacht erleuch-
ten nur zwei Laternen den Schauplatz. Gespensterdhnlich ziehen die
Arbeiter, im Hintergrund als unkenntliche Masse, im Vordergrund mit
ausgemergelten Korpern, eingefallenen Gesichtern und resignierendem
Ausdruck durch die StraBen.

In der Bildmitte kreuzen Pferdegespanne die Szenerie. Ein ausge-
zehrtes Tier zieht eine Kutsche mit einer elegant gekleideten Dame
iiber das Pflaster. In einen roten Mantel gekleidet, umspielen der brei-
te Pelzkragen und ein mondaner Hut ihr knochiges Gesicht. Sie ist
Symbol des reichen Berliner Biirgertums, jedoch kann ihr vornehmes
Auftreten nicht dariiber hinwegtduschen, dass auch sie nur noch den
Schein lebt und selbst von Hunger ausgezehrt ist. Die rote Farbe ih-
res Mantels spiegelt sich schicksalshaft in den Tierkadavern des vor-
beifahrenden Schlachterwagens wider. Ein muskuléser Fleischergehil-
fe kutschiert die aus dem Wagen ragenden Leiber an der tristen Masse
der Arbeiter vorbei. Hungernd und perspektivlos scheint ihr Zug eben-
so zur Schlachtbank zu fiihren, wodurch er gleichsam zur Personifi-
kation des Todes wird. Am linken vorderen Rand fiigt der Kiinstler ein
Selbstportrit ein. Mit gesenktem Kopf fixiert er anklagend den Be-
trachter. Er stellt sich in eine Reihe mit den geschundenen Tageloh-
nern, die aus dem Bild hinausschreiten. Birkle gelingt es in der ,StraBe
mit Schldchterwagen“ ein herausragendes, museales Werk zu schaffen,
das die bedriickende Nachkriegszeit in Berlin der frithen 1920er Jahre
ausdrucksstark widerspiegelt.



STRASSE MIT SCHLACHTERWAGEN
1923, Mischtechnik/Papier

47,3 x 71,6 cm

signiert und datiert Albert Birkle 1923
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ALOYS WACH

Lambach 1892 - 1940 Braunau am Inn

Kein Bildthema ist in der westlichen Kunst so bedeutend, wie das
der Kreuzigung. Sie ist seit der Romanik das zentrale Thema der christ-
lichen Kunst. Dementsprechend reich ist die Ikonografie, die sich fiir
die Kreuzigung und die mit ihr in direkten Zusammenhang stehenden
Bildthemen ausgebildet hat. Fiir Maler aller Epochen stellen Kreuzi-
gungsbilder eine kiinstlerische Herausforderung dar, weil sie immer
zwischen kiinstlerisch-ikonografischer Tradition und dem Willen zur
Neuerung angesiedelt sind. Uber Jahrhunderte war die etablierte Iko-
nografie verbindlich und in besonderem MaBe darauf ausgerichtet, das
Leiden Jesu theologisch zu tiberh6hen und die Empathie des Betrach-
ters zu evozieren, zugleich aber im Zaum zu halten, damit der gottli-
che, unantastbare Charakter und die Allmacht Christi nicht in Frage
standen.

Die Kreuzigungsbilder von Aloys Wach stehen vor und reagieren
auf diese groBe Bildtradition. Sie sind in der expressionistischen frii-
hen - der zugleich wichtigsten - Schaffensphase des Kiinstlers entstan-
den. Nach einer Ausbildung in Wien, Miinchen, Paris und Stuttgart
begann 1918 Wachs intensive Auseinandersetzung mit dem Expressi-
onismus und die Mitarbeit in verschiedenen expressionistischen Zeit-
schriften. Im gleichen Jahr malt er die ,Kreuzaufrichtung“ und , Chris-
tus am Kreuz". Bar aller narrativen Versatzstiicke wird das Bild zum

KREUZAUFRICHTUNG

1918, Tusche/Papier, laviert
31,9 x 23,4 cm

signiert und datiert Wach 1918

Konzentrat des Kreuzigungsgeschehens; Wach entkleidet die Szene
von allem anekdotischen Beiwerk und konzentriert die Komposition
ganz auf Christus. Weder Maria und Johannes, noch Leidenswerkzeu-
ge, nicht einmal die Dornenkrone sind ins Bild genommen, einzig der
Nimbus ist als Heiligkeitssymbol beibehalten. Im Verzicht auf Erlo-
sungshinweise, Engel oder den Heiligen Geist, wird die Kreuzigung zu
einem unmittelbaren, leidvollen Geschehen, das nicht durch inneren
Seelenfrieden und Auferstehung abgemildert ist. Dennoch ist Chris-
tus nicht nur ausgeliefertes Opfer, vielmehr ist er tibergroB, seine Fi-
gur iberragt die ihn begaffende Menge, das Kreuz biegt sich iiber die
Schergen hinunter. Christus blickt dem Geschehen mit offenen Augen
entgegen, er ist nicht in eine himmlische Sphére entriickt oder als ge-
quélter Méartyrer dem Tode nahe, von ihm geht - entgegen jeder bib-
lischen Quelle - ein Strahlen aus, vor dem die Umstehenden zurtick-
weichen miissen.

Die Zersplitterung der Bildflache in ,Christus am Kreuz* in Kom-
bination mit der auBergewohnlichen Farbreduktion auf Schwarz und
Grau lédsst uns die Bildflache scharfkantig wie zerschlagenes Glas er-
scheinen. Wach geht es um die groBtmogliche Verdichtung des Kreuzi-
gungsgeschehens womit er eine kiinstlerische Losung erreicht, die Bild
und Sinnbild zugleich ist.



CHRISTUS AM KREUZ

1918, Tusche/Papier, laviert
31,5 x 23,3 cm

signiert und datiert Wach 1918
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ERICH SCHMID

Wien 1908 - 1984 Paris

Erich Schmid lebt seit 1945 in Paris, die Stadt ist das Ende einer
wahren Odyssee: mit 30 Jahren flieht er als Jude iiberhastet aus Wien
und kehrt zeitlebens nicht mehr in seine Heimat zurtick. Er reist tiber
Belgien nach Frankreich, wird gefasst und interniert, flieht, lebt eini-
ge Jahre im Untergrund und strandet schlieBlich in Paris, das ihm zum
Lebensmittelpunkt und bevorzugtem Bildthema wird.

Der gegenstandslosen Malerei, die in der Nachkriegszeit die Kunst-
szene bestimmt und Furore macht, kann er nichts abgewinnen. Als ein-
zelgangerischer und unabhingiger Kinstler verzichtet er auf die An-
erkennung und finanzielle Absicherung, die eine stirkere Anpassung
an den Zeitgeschmack ihm vielleicht eingebracht hitte, und bleibt sich
selber und dem eigenen Stil treu. Schmid malt seine Stadtansichten in
einer kiinstlerischen Manier, die post-impressionistische Asthetik mit
expressionistischer Aussagekraft verbindet.

In ,Notre Dame" blicken wir auf die sich unter uns ausbreitende
Stadt. Graue Wolken bedecken den Himmel und werden nur von einem
schmalen Streifen Sonnenlicht durchbrochen. Aus dem Gespinst un-
ruhiger Pinselstriche schauen die Kirchtiirme von Sainte-Chapelle und

SEINE IN PARIS

1959, O1/Leinwand

46 x 55 cm

signiert und datiert E. Schmid 59
abgebildet in der Monografie
Erich Schmid, Wien 2002, S. 89

Notre Dame wie aus einem bewegten, graublauen Farb-Meer hervor.
Als urbane Wahrzeichen geben sie dem Strichgewirr erst seine eigent-
liche Bedeutung: was als gegenstandslose, bewegte Fliche anmutet,
wird im Zusammenspiel mit der klar erfassbaren Architektur zu einem
Déchermeer umgedeutet.

Eine solche Gratwanderung zwischen Abstraktem und Figurativem
kennzeichnet Schmids kiinstlerischen Stil und ist auch im Gemilde
der ,Seine in Paris* erkennbar, indem lose Pinselstriche die Kuppel des
Dome des Invalides und die Seine-Briicke formen. Es scheint, als ob
sich die Stadt aus Licht und Luft an diesen Stellen zu Stein verdich-
tet, um sich sogleich wieder aufzulésen. Erich Schmid beschreibt dies
als einen zweistufigen Schaffensprozess: ,Meine urspriinglich forma-
listische Tendenz beschéftigt sich nur mit der Komposition der Formen
und der Anordnung der Farben. Ein sekundirer Prozess setzt sie mit
der duBeren Welt in Verbindung. Daher denke ich, dass meine Arbeit
ein Werk der Vers6hnung darstellt, und ich glaube, dass meine besten
Bilder ein Gefiihl vermitteln, das man ,Freude innerhalb der Triibsal®
nennen kann.”



PARIS, NOTRE DAME

1959, O1/Hartfaserplatte

75,2 X 62,2 cm

verso signiert Schmid, Paris 1959
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GOTTFRIED SALZMANN

geb. 1943 in Saalfelden

PARIS, LA TOUR EIFFEL
2013, Mischtechnik/Foto
39,9 x 49,8 cm

signiert Salzmann

PARIS, LA DEFENSE
2008, Aquarell/Papier
60,1 x 48,2 cm
signiert Salzmann
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ARIK BRAUER

geb. 1929 in Wien

Arik Brauer gehort der Wiener Schule des Phantastischen Realismus an, die in
ihren Bilderfindungen und in ihrem Ideenreichtum dem Surrealismus nahesteht.
Seine Bilder sind von einer Fiille kleiner Lebewesen, Tierchen und Pflanzen bevol-
kert, die sich wie in einem Wimmelbild gleichméBig tiber die Bildflache verteilen.
Die Kunstgeschichte nennt dieses Bemthen, die Bildfliche gleichmé&Big zu fiillen,
,Horror Vacui* - die Angst vor dem leeren Raum. Ahnlich fiillt auch Hieronymus
Bosch seine Bilder mit kleinen fabelhaften Wesen, in dessen spiter Nachfolge Arik
Brauers ,Eisenbiene” steht. Auch in ihrer technischen Perfektion und in ihrer De-
tailgenauigkeit steht der Phantastische Realismus der altmeisterlichen Malerei sehr
nahe. Teilweise malt Arik Brauer unter dem VergroBerungsglas. Zudem wéhlt er
Holz als Malgrund, das bis ins 16. Jahrhundert der wichtigste Bildtriger war und
der Tafelmalerei ihre besonders glatte Oberfléche gibt. Neben diesen groBen Tradi-
tionen nimmt der Kiinstler Tendenzen der Moderne auf und iiberformt sie in sei-
nem eigenen Stil.

Die Landschaft, wirkt wie aus feinen Fiden gesponnen, die Brauer tiber das Bild
legt. Der so entstandene Hintergrund ist als Landschaft erkennbar und wird durch
die Bevolkerung mit Figuren, Tieren und Pflanzen sowie einem Flusslauf, der sich
durch die obere Bildhilfte schldngelt, in etwas Gegenstindliches verwandelt. Hier
lasst Arik Brauer eine Mikro- mit einer Makrostruktur zusammentreffen. Der Blii-
tenstempel ist besonders nahsichtig und groB, die Figuren sind fern und klein. Mit
diesem einfallsreichen Kunstgriff erzielt Brauer eine besonders reizvolle Bildwir-
kung. Vor der bevélkerten Landschaft ragt eine Blume vom unteren Bildrand empor,
ihre geflammten, ungewohnten Formen gleichen einer Unterwasserpflanze oder
dem Anblick eines seltenen Organismus unter dem Mikroskop. Uber ihr schwebt die
titelgebende Eisenbiene, ein Phantasietier in kithlem Blau von unnatiirlicher Glétte.
Bildbeherrschend nehmen Biene und Blume die gesamte Bildhohe ein und wirken
vor dem kleinteiligen Hintergrund tibergrof.

Die ,Eisenbiene” entsteht 1962 gegen Ende des mehrjdhrigen Paris Aufenthaltes,
der eine der wichtigsten Schaffensperioden Brauers darstellt. Der Titel des Bildes
scheint wie das Motiv ritselhaft und fordert den Betrachter auf, das Werk in aktiver
Anschauung eigensténdig zu interpretieren und zu verstehen. Der Kiinstler definiert
dieses Konzept als Aufforderung an die Fantasie des Betrachters: ,Ich male mit ei-
nem Konzept, muss vorab um die Themen wissen, die ich erzdhlen will, und diese
Erzéhlung ist dann immer verschliisselt. Es ist nie wie bei einem Plakat, bei dem
man auf den ersten Blick weiB, was die Botschaft ist. Aber das ist mir auch gar nicht
wichtig. Wenn mich jemand fragt, worum es mir in diesem Bild geht, sage ich ihm,
was ich mir dabei gedacht habe. Was er sich denkt, ist mir ebenso willkommen.*

EISENBIENE

1962, Ol/Holz

32 X 26,9 cm

signiert Brauer

verso signiert, datiert und bezeichnet
Brauer Paris 1962, L'abeille en fer
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HERMANN SERIENT
geb. 1935 in Melk

DER TRAUM

1969, Ol/Holz

70,4 x 40,9 cm

signiert, verso datiert und
bezeichnet Serient 1969 Traum

DIE ABSPRACHE

1968, O1/Holz

60,5 x 33 cm

signiert und datiert Serient 1968
verso bezeichnet Die Absprache

SPIELMANN

1970, O1/Holz

27,2 x 12 cm

signiert Serient

abgebildet in der Monografie
Hermann Serient, 2005, S. 80
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FRANZ BEER

geb. 1929 in Wien

NUIT TRANSLUCIDE

1957, Collage/Leinwand

39,9 x 49,9 cm

verso signiert und datiert Beer 57

MAX WEILER

Absam 1910 - 2001 Wien

ENGEL MIT ZORNESSCHALE

1952, Monotypie

61,3 x 43 cm

signiert, datiert und betitelt Engel mit Zornesschale Weiler 52
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GOTTFRIED MAIRWOGER

Tragwein 1951 - 2003 Wien

Gottfried Mairwoger gehort als Schiiler von Josef Mikl und Wolf-
gang Hollegha zur zweiten Generation der Abstrakten Malerei in Os-
terreich. Wesentlich fiir seine kiinstlerische Entwicklung ist die Begeg-
nung mit der amerikanischen Farbfeldmalerei von Morris Louis und
Helen Frankenthaler. Den hierfiir entscheidenden Impuls gibt der 1976
entstandene Kontakt mit dem US-amerikanischen Kunstkritiker Cle-
ment Greenberg. Vor diesem Hintergrund ist die Kunst Mairwogers
nicht allein aus der 6sterreichischen Kunst zu verstehen, sondern im
internationalen Kontext zu betrachten.

Seine Bilder entstehen als ,Ich-Identitdtskunst* und sind in beson-
ders hohem MaBe von den eigenen psychischen Voraussetzungen und
Emotionen geprégt. Der Schaffensakt ist dabei kontrolliert und nicht
eruptiv, wie beispielsweise die Bilder von Hermann Nitsch. Das Ma-
len selber spielt fiir Mairwoger eine grofe Rolle und ist in Extremfal-
len wichtiger als der abstrakte und sehr individuelle Darstellungsin-
halt. Er arbeitet ohne die klassischen Malutensilien und bearbeitet die
am Boden liegende Leinwand. Aus dieser spezifischen Machart ergibt
sich, dass der Kiinstler die Leinwand beim Malen umschreiten und
von allen Seiten bearbeiten kann. Als Resultat sind die Werke Mair-

KOMPOSITION IN ROT,
GELB UND BLAU

1995, O1/Leinwand

72,5 x 86 cm

verso signiert und datiert
G Mairwoger 1995

wogers nicht auf eine einzige mogliche Leserichtung und ein vordefi-
niertes Oben und Unten festgelegt. Die Farbe wird in der Soak-Stain-
Technik stark verdiinnt auf den nicht grundierten Bildtrager gegossen
und dringt direkt in die Leinwand ein. Dartiber legt Mairwoger weite-
re Schichten, so dass sich lasierende und deckende Farbschichten par-
tiell tiberlappen und Bildbereiche in ruhigem Fluss mit dynamischen
Gesten kombiniert werden. Die Bildoberfliche gewinnt durch diese
Uberlagerungen an Tiefe und erfihrt eine Erweiterung zum Farbraum
jenseits jeder perspektivischen Illusion. Mairwoger weiB um die spe-
zifischen Wirkungsweisen der Farben, ihre unterschiedliche Konno-
tation in anderen Kulturen und ihren emotionalen Gehalt und arbei-
tet mit leuchtkriftigen Pigmenten, die er als ungebrochene Farben
mit zum Teil starker Kontrastwirkung gegeneinandersetzt. Die Farbe
selbst wird ihm zum Ausdruckstridger und transportiert die Bildaus-
sage, die Dieter Ronte prignant beschreibt: ,Mairwogers Malerei ist
immer primédr Hoffnung. Seine gemalten Hommagen an das Irdische
sind heiter oder trist, sind aufriihrerisch oder melancholisch, sind ak-
zentuiert oder zuriickgenommen, verhalten oder freundlich - immer
sind sie human.”



KOMPOSITION IN ROT, BLAU UND BRAUN
um 1980, Ol/Leinwand

171 x 149 cm

verso Nachlassstempel
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BIOGRAFIEN

ROBERT AIGNER

Waidhofen/Thaya 1901 - 1966 Wien

Aigner erhielt seine Ausbildung an der graphischen Lehr- und
Versuchsanstalt in Wien unter Erwin Puchinger und Sergius Hruby.
Von 1925 bis 1928 studierte er an der Kunstgewerbeschule bei
Erich Mallina und Wilhelm Miiller-Hofmann sowie an der Wiener
Akademie bei Ferdinand Schmutzer und Karl Sterrer. Mehrere
Studienreisen fiihrten Aigner nach Paris, Prag und in das damalige
Jugoslawien. Ab 1930 beteiligte er sich an Ausstellungen im Wiener
Kiinstlerhaus und war auch vielfach als Freskenmaler und Gestalter
von Wandmosaiken titig. So befinden sich Mosaiken seiner Hand in
einem Adolf Loos Haus in Pilsen, in Amstetten und Wien. Aigners
Fresken sind an zahlreichen Plitzen in Wien zu sehen, u.a. am
Hauptplatz in Wien-Mauer.

ROBIN CHRISTIAN ANDERSEN

Wien 1890 - 1969 Wien

Andersen erhielt eine Ausbildung bei seinem Vater und studierte
danach an den Malschulen Scheffer und Bauer in Wien. Als Mitglied
der ,Neukunstgruppe“ stellte er im Jahre 1911 mit Faistauer, Kolig,
Wiegele, Schiele und Kokoschka im Hagenbund aus. Nach 1918
wurde er Sekretir des ,Sonderbundes”, in dem sich die Maler

der Kunstschau zusammengefunden hatten. Er war Mitglied der
Salzburger Vereinigung ,Wassermann®. Im Jahre 1920 organisierte
er eine groBe Ausstellung des ,Sonderbundes* in der Schweiz. 1921
war er Mitbegriinder der Gobelin-Manufaktur und Schopfer der
ersten neuen osterreichischen Gobelins. Ab 1922 war er Mitglied des
Hagenbundes und der Secession. Als Maler nahm er an zahlreichen
Ausstellungen der Kunstschau teil. Von 1945 bis 1965 war er
Professor an der Wiener Akademie, von 1946 bis 1948 Rektor.

FERDINAND ANDRI

Waidhofen/Ybbs 1871 - 1956 Wien

Geboren in Waidhofen an der Ybbs als Sohn eines Vergolders

ging Andri von 1884 bis 1886 bei dem Altarbauer Kepplinger in
die Schnitzerlehre, bevor er anschlieBend fiir weitere zwei Jahre

die Staatsgewerbeschule in Innsbruck besuchte. Von 1888 bis

1893 studierte er an der Akademie der bildenden Kiinste in Wien
Zeichnen und Malerei. In den nachfolgenden Jahren reiste, studierte
und arbeitete er in Deutschland, Italien, Osterreich, Paris und
London. Erst 1902 lieB er sich endgiiltig in Wien nieder. Ab 1899
bestanden Kontakte zur Wiener Secession, deren Mitglied Ferdinand
Andri bis 1909 war, in den Jahren 1905/07 als ihr Prisident. Das
berufliche Ansehen, das er zu dieser Zeit genoss, manifestierte sich
in dem Auftrag, den 6sterreichischen Pavillon zur Weltausstellung
1904 zu gestalten, woflr er einige Zeit als Ausstellungs-Kommissar
in den USA verbrachte. Ab 1920 leitete Ferdinand Andri eine
Klasse an der Akademie der bildenden Kiinste in Wien, deren
Prorektor er 1923 bis 1926 und 1931 bis 1933 war. In diese Zeit
fallt auch der Beginn seines Engagements fiir die Wiederbelebung
der Freskomalerei, ab 1939 war er Honorarprofessor an der
Akademie der bildenden Kiinste und leitete dort die Meisterschule
fur Freskomalerei. Neben seinem malerischen Ocuvre umfasst sein
Werk auch zahlreiche Druckgrafiken, Fresken, Skulpturen und
Gebidudeplastiken.

MAX ANGERER

Schwaz/Tirol 1877 - 1955 Schwaz/Tirol

Nach dem Besuch der Staatsgewerbeschule in Innsbruck tibersiedelte
Max Angerer nach Miinchen, wo er zunéchst in der privaten
Malschule M. Weinholt und H. Knirr und spiter an der Akademie
der bildenden Kiinste Malerei studierte. Dort wurde er auch Mitglied
der Miinchener Secession. Gemeinsam mit Hans Weber-Tyrol und
Karl Bodingbauer griindete er 1920 einen Kiinstlerkreis, dessen
Mittelpunkt sich in Innsbruck und Schwaz befand. Sein Ceuvre ist
von Berglandschaften, die vorwiegend das Karwendelgebirge und
die Tuxer Alpen zeigen, gepriagt. Zudem arbeitete Max Angerer als
Grafiker und schuf verschiedene Plakate.

FRANZ BAUMANN

Innsbruck 1892 - 1974 Innsbruck

Franz Baumann war als Architekt zwischen 1923 und 1963 priagend
fiir die Entwicklung der alpinen Architektur in Tirol und gestaltete
das Innsbrucker Stadtbild maBgeblich mit. Geboren als zweites Kind
eines Postamtsdieners, besuchte er die Hohere Technische Lehranstalt
und von 1913 bis 1917 die Staatsgewerbeschule Innsbruck. Das
malerische Frithwerk Baumanns war stark durch die Werke seines
Schwagers, des Kiinstlers Wilhelm Nikolaus Prachensky, beeinflusst.
Mit diesem unternahm er zahlreiche Malexkursionen in die
Innsbrucker Umgebung. Eine Schussverletzung wéhrend des ersten
Weltkriegs bedingte einen mehrmonatigen Lazarettaufenthalt in Prag,
wahrend dem er intensiv zeichnete und malte. Die Werke Baumanns
wurden zu Lebzeiten des Kiinstlers nur in einer einzigen Ausstellung
prasentiert. Heute befindet sich ein Grofteil der Zeichnungen,
Aquarelle und Olbilder Baumanns in Familienbesitz.

FRANZ BEER

geb. 1929 in Wien

Der in Wien geborene und im Burgenland aufgewachsene Kiinstler
Franz Beer studierte an der Universitét fiir angewandte Kunst bei
Paul Kirnig und an der Akademie der bildenden Kiinste bei Albert
Paris Giitersloh und Herbert Boeckl. 1951 verlieB Beer Osterreich, um
in Deutschland, Italien, der Schweiz, Frankreich und in den USA zu
leben und zu arbeiten. In den 1960er Jahren unterrichtete er u.a. an
der Harvard University. 1999 zog er nach Venedig, wo er bis heute lebt
und arbeitet. Die Werke von Franz Beer befinden sich heute weltweit
in zahlreichen privaten und 6ffentlichen Sammlungen, wie der Peggy
Guggenheim Collection in Venedig, der Galleria Nazionale d’Arte
Moderna in Rom und dem Museum of Fine Arts in San Francisco.

ALBERT BIRKLE

Berlin 1900 - 1986 Salzburg

Albert Birkle durchlief nach dem Ende des Ersten Weltkriegs eine
Lehre als Dekorationsmaler im viterlichen Betrieb, studierte dann
an der Hochschule fiir bildende Kiinste in Berlin und bis 1927

als Meisterschiiler bei Arthur von Kampf. Er formierte in diesen
Studienjahren einen sozialkritischen Realismus mit neusachlichen
Zugen. Das Angebot einer Professur an der Konigsberger Akademie
lehnte der Kiinstler ab, um Auftrige fiir kirchliche Wandmalereien
auszufiihren. 1927 prisentierte sich Birkle das erste Mal mit einer
Einzelausstellung in Berlin, wo er sich einen potenten Sammlerkreis
aufbauen konnte. Im Umbruch der Machtergreifung Hitlers
iibersiedelte Birkle nach Salzburg. 1936 stellte er in der Berliner
Nationalgalerie aus und vertrat Deutschland auf der Biennale in
Venedig. Die Bilder, die der Kiinstler 1936 dort ausstellte, wurden



1937 mit anderen Werken aus 6ffentlichen Sammlungen als ,entartet”
entfernt; tiber den Kiinstler wurde kurzzeitig Malverbot verhangt.
1946 erhielt Birkle die dsterreichische Staatsbiirgerschaft. 1958 wurde
Birkle der Professorentitel verliehen. Thematisch griff der Kiinstler auf
frithere Motive der 1920er und 1940er Jahre zurtick und widmete sich
verstarkt der Glasmalerei.

HANS BOHLER

Wien 1884 - 1961 Wien

Hans Bohler, einer begiiterten Industriellenfamilie entstammend,
besuchte in Wien die Malschule Jaschke und kurzzeitig auch die
Akademie. Friih geriet er unter den Einfluss der Secession, wo er 1908
erstmals ausstellte. Seit 1909 Mitglied der Neukunstgruppe unterhielt
er enge Kontakte zu Klimt und Schiele, die er zugleich durch Auftrige
und Ankéufe forderte. Mehrmonatige Studienreisen fiihrten ihn
1910/11 nach Russland, Japan und China, 1913/14 nach Stiidamerika
und in die USA wohin er 1936 iibersiedelte. 1929 erschien vom
Schiele-Forderer Arthur Réssler eine erste Monografie iiber Bohler,
der etliche weitere Publikationen und Ausstellungen folgten. 1934
wurde er Mitglied der Wiener Secession, die ihm 1950 eine groBe
Ausstellung widmete. Nach seinem Tod 1961 kam es zu zahlreichen
Retrospektiven, u.a. in London, Wien und Miinchen.

WALTER BONDY

Prag 1880 - 1940 Toulon

Walter Bondy studierte in Wien, Berlin, Miinchen. Von 1903 bis 1914
lebte er in Paris und besuchte die Académie Holosoi. Vor Ausbruch
des ersten Weltkrieges iibersiedelte er nach Berlin, die Stadt, die er
erst 1932 aufgrund des immer virulenter werdenden Antisemitismus
verlieB. Nach Aufenthalten in Wien und Prag lieB er sich mit seiner
Frau in Sanary-sur-mer und zuletzt in Toulon nieder, wo viele
Kiinstler aus Deutschland und Osterreich Zuflucht gefunden hatten.
Seine kiinstlerische Arbeit verlegte sich in den verbleibenden Jahren
auf das fotografische Medium.

ARIK BRAUER

geb. 1929 in Wien

Brauer ist vielfaltig talentiert und widmet sich neben der Malerei
auch dem Theater, der Musik und der Literatur. Seine kiinstlerische
Ausbildung erhielt er von 1945 bis 1951 an der Akademie der
bildenden Kiinste in Wien bei Andersen und Giitersloh. Zunachst
lebte er von Auftritten als Sdnger und finanzierte sich so seine
Studienreisen in Europa und in den Vorderen Orient. Erst 1960
wurde die Malerei zu seiner Haupttatigkeit. Mit seinen Freunden

vom Art-Club begriindete er die ,Wiener Schule des Phantastischen
Realismus®. Nach der Gruppenausstellung der ,Phantasten” 1959 in
der Osterreichischen Galerie erhielten sie auch erstmals internationale
Anerkennung. Brauer, der seit 1964 in Wien und Israel arbeitet,
erhielt zahlreiche nationale und internationale Auftrage. 1986 wurde
er an die Wiener Akademie berufen, wo er bis 1997 als Professor
tatig war. Kennzeichnend fiir Brauers kiinstlerisches Werk ist die
detaillierte Schichtenmalerei. In traum- und méarchenhaften Szenerien
bezieht er aktuelle politische Ereignisse mit ein.

ALEXANDER DROBIK

Teschen/Schlesien 1890 - 1968 Salzburg

Drobik besuchte die Oberrealschule in Teschen, an der er von 1910
bis 1912 Lehramtskandidat und Assistent in Freihandzeichnen war.
AnschlieBend studierte er ab 1912 an der Akademie der bildenden

Kiinste in Wien bei Rudolf Jettmar und Alois Delug, anschlieBend

an der Kunstakademie in Miinchen bei Eugen Felix Prosper Bracht.
Drobik nahm an beiden Weltkriegen teil und war von 1914 bis

1917 in russischer Kriegsgefangenschaft in Sibirien bevor ihm die
Flucht gelang. Als Gefangener arbeitete er als Freskant in russischen
Kirchen, danach als freischaffender Maler in Teschen. Von 1928 an
betrieb er eine Skihiitte am Jablunkapass im Osten Tschechiens und
lebte ab 1934 auf einem Berghof bei Kindberg in der Steiermark. Die
visuellen Eindriicke der Bergwelt, die er in diesen Jahren sammelte,
schlugen sich in seinen Landschaftsbildern nieder. Landschaften mit
naturalistischen Ziigen machen den GroBteil seines Ocuvres aus. Die
Beskiden und das Tatra-Gebirge, die Dolomiten, das Dachstein- und
Bernina-Gebirge bestimmen nicht nur sein malerisches Werk, sondern
sind auch in Radierungen, Holzschnitten und Lithografien umgesetzt.
Daneben finden sich Industrie- und Sportbilder.

HANS EBNER

Niederdorf/Pustertal 1886 — 1960 DieBen am Ammersee

Ebner besuchte von 1905 bis 1907 die Staatsgewerbeschule in
Innsbruck, bevor er anschlieBend nach Miinchen tibersiedelte und
zuerst an der privaten Malschule von Moritz Weinhold und ab 1907
an der Miinchner Akademie studierte. 1912 erméglichte ihm ein
Stipendium einen Studienaufenthalt am Gardasee. Er lebte zuerst
in GrieB am Brenner und spiter in Diefen am Ammersee. 1926 war
Ebner Griindungsmitglied der Secession Innsbruck.

GEORG EHRLICH

Wien 1897 - 1966 Luzern

Georg Ehrlich studierte von 1912 bis 1915 an der Wiener
Kunstgewerbeschule bei Cizek und Strnad. Vom Ersten Weltkrieg
heimgekehrt, begann er fieberhaft zu zeichnen. In nervis-expressivem
Stil verarbeitete er die unmenschlichen Kampferlebnisse. 1921
iibersiedelte er nach Miinchen, spéter weiter nach Berlin, wo er sich
rasch etablierte. Die graphische Sammlung in Miinchen stellte seine
Arbeiten mit Barlach, Corinth, Klee und Kokoschka im Verbund aus.
Er konnte in der beriihmten Galerie Tannhauser seine Werke zeigen
und wurde von den Kunsthéndlern Cassirer und Goltz verpflichtet. In
Wien forderten ihn die Kunsthistoriker Hans Tietze und Erika Tietze-
Conrat. 1923 trat er dem Hagenbund bei, wo er bei regelméBigen
Ausstellungen auch Freundschaften schloss. Ab 1930 nahm die Reise-
und internationale Ausstellungstatigkeit aufgrund seiner steigenden
Bekanntheit zu. Ehrlich widmete sich zusehends mehr der Grafik

und der Bildhauerei. 1937 ging er ins Exil nach London, wo er bald
einen Sammlerkreis um sich scharte. Seine Wertschitzung belegen
zahlreiche Ausstellungen u.a. in der Albertina.

WILLY EISENSCHITZ

Wien 1889 - 1974 Paris

Willy Eisenschitz inskribierte 1911 an der Akademie in Wien, zog
aber 1912, fasziniert von der franzosischen Kunst, nach Paris, wo er
an der Académie de la Grand Chaumiere studierte. 1914 heiratete er
seine Studienkollegin Claire Bertrand. Ab 1921 verbrachte Eisenschitz
die Sommer in der Provence und beschickte Ausstellungen in ganz
Frankreich. Bis 1943 war er in die pulsierende Pariser Kunstszene
rund um die Maler der ,Ecole de Paris”“, unter denen sich viele
judische Kinstler befanden, integriert. Wahrend des Zweiten
Weltkrieges hielt er sich in Dieulefit versteckt und kehrte danach auf
das Anwesen ,Les Minimes“ bei Toulon zuriick. Ab 1951 unternahm
er Reisen nach Ibiza und wohnte wechselweise in Paris und in der
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Provence. Wie sehr sein Oeuvre bereits geschitzt wird, zeigen zahllose
Ausstellungen in Frankreich, England und Ubersee, sowie Ankiufe
namhafter Museen.

JOHANNES FISCHER

Feldsberg 1888 — 1955 Wien

Bevor Johannes Fischer sich der Malerei zuwandte, war er zunichst
fiir ein Studium der Naturwissenschaften und der Philosophie
inskribiert, welches er aber abbrach. In der Malerei bildete er

sich zunéchst autodidaktisch. Eine Ausbildung an der privaten
Malschule David Kohn und Anton Hlavacek folgte. 1914 debiitierte

er beim Reininghaus-Wettbewerb mit einer Sonnenlandschaft - ein
Bildthema, das sein Werk lebenslang pragte, er malte immer wieder
Landschaften mit strahlendem Himmel aus der Umgebung von Wien,
Alpen- und Reisemotive, sowie Stillleben und Portréts. Fischer war als
Mitbegriinder der Wiener Kunstschau, als Mitglied des Hagenbundes,
der Secession und des Kiinstlerhauses sowie als Freund von Egon
Schiele bekannt in der Wiener Kunstszene. Von letzterem fertigte er
ab 1915 eine Reihe von beriihmten Portratfotografien an. 1937 erhielt
er den Osterreichischen Staatspreis, nur ein Jahr spiter waren seine
Bilder in der Ausstellung ,Entartete Kunst” ausgestellt. Es folgte ein
Malverbot bis 1945.

JOSEF FLOCH

Wien 1894 - 1977 New York

Josef Floch studierte an der Wiener Akademie und war ab 1919
Mitglied des Hagenbundes, wo er haufig in Ausstellungen vertreten
war. 1925 tbersiedelte er nach Paris, wo er sich mithilfe seines Freundes
Willy Eisenschitz rasch etablierte. Er stellte in der renommierten Galerie
von Berthe Weill aus, die auch internationale GroBen wie Picasso und
Modigliani betreute. 1941 emigrierte er in die USA und baute sich

und seiner Familie eine neue Existenz auf. Zahlreiche Ausstellungen
und Auszeichnungen dokumentierten auch in New York seine Erfolge.
1972 veranstaltete die Osterreichische Galerie eine viel beachtete
Retrospektive, die das Werk dieses kunstgeschichtlich wichtigen Malers
wieder nach Osterreich zuriickholte.

GRETA FREIST

Weikersdorf 1904 - 1993 Paris

Greta Freist studierte an der Akademie der bildenden Kiinste in Wien
bei Rudolf Bacher und Rudolf Jettmar. Wahrend ihres Studiums lernte
sie ihren spéteren Lebenspartner und Kiinstlerkollegen Gottfried
Goebel kennen. Gemeinsam mit dem Schriftsteller Heimito von
Doderer bewohnte das Kiinstlerpaar ein Atelier in der HartéckerstraBe
in Wien, das zu einem literarischen Treffpunkt wurde, in dem

unter anderem auch Elias Canetti und Otto Basil verkehrten. 1936
emigrierte Freist nach Paris, wo sie mehrmals im Salon d’Automne
und im Salon des Indépendants ausstellte. Stilistisch entwickelte sich
Freist vom Realismus tiber das Surreale hin zum Abstrakten. Bereits
vor dem Krieg présentierte sie ihr Werk im Hagenbund, 1956 in der
Wiener Secession und 1961 widmete ihr das Kulturamt der Stadt
Wien eine Ausstellung. Ebenso war sie Mitglied der Kiinstlergruppe
,Der Kreis" und beteiligte sich an deren Ausstellungen.

JOSEF GASSLER

Austerlitz 1893 - 1978 Wien

Josef Gassler studierte an den Kunstakademien in Breslau und Wien
bei Bacher, Tichy und Delug. Von 1925 bis 1927 lebte er in Paris und
danach bis 1947 in Karlsbad. Zwischen 1928 und 1939 war er

Mitglied der Wiener Secession und danach des Wiener Kiinstlerhauses.
Ab 1949 wohnte er dauerhaft in Wien. Gasslers bevorzugte Sujets
waren Stillleben, Portrits und Landschaftsbilder. Er schuf zahlreiche
Fresken in Bohmen und Méahren und entwarf fiir das Theater in
Karlsbad Biihnenbilder. Seine Gemilde befinden sich in etlichen
Museen und Privatsammlungen, u.a. im Belvedere.

HERBERT GURSCHNER

Innsbruck 1901 - 1975 London

Schon frith zeigte sich Gurschners Begabung fiir die Malerei.

1918 wurde er als jiingster Student an der Akademie in Miinchen
aufgenommen. Ab 1920 wohnte er im Innsbrucker Stadtteil Miihlau
und stellte zusammen mit den anderen Kiinstlern des ,Miihlauer
Kreises“, Nepo, Schnegg und Lehnert, aus. Von 1925 an unternahm
er zahlreiche Reisen nach Italien, Spanien und Frankreich, stellte auf
der Biennale in Venedig aus und absolvierte 1929 eine umjubelte
Personale in der Londoner Fine Art Society. 1931 kaufte die Tate
Gallery die , Verkiindigung® an. Gurschner lebte von zahlreichen
Portréitauftragen und verkehrte dadurch in Adels-, Diplomaten- und
Wirtschaftskreisen. 1938 ging er ins Exil nach London, wo er seine
zweite Frau Brenda kennenlernte. Nach dem Krieg wandte sich
Gurschner der Biithnenbildgestaltung zu und arbeitete fiir die Covent
Garden Opera, das Globe und Hammersmith Theater.

KARL HAUK

Klosterneuburg 1898 - 1974 Wien

Hauk studierte 1918 bis 1923 an der Akademie der bildenden Kiinste
in Wien bei Jungwirth, Sterrer und Delug und stellte 1920 erstmals
im Rahmen einer Gemeinschaftsausstellung des ,Rings“, einer
Vereinigung von Kiinstlern und Kunstfreunden, in Linz aus. 1921
erhielt er die silberne Fligermedaille der Akademie der bildenden
Kiinste. Hauk pendelte ab 1923 zwischen Linz und Wien und arbeitete
als freischaffender Kiinstler. Er stellte wiederholt in der Wiener
Secession, im Hagenbund sowie im Rahmen der Kiinstlervereinigung
Maerz, deren Mitglied er war, aus. Von 1927 bis 1938 war Hauk
Mitglied des Hagenbundes und konnte spéater trotz des NS-Regimes
unbehelligt arbeiten und ausstellen. Zwischen 1943 und 1945 wurde
er zum Wehrdienst eingezogen. 1947 iibernahm er das Direktorat
der Kunstschule in Linz und leitete dort bis 1951 eine Meisterklasse
fiir Malerei. Er stellte in den 1950er und 1960er Jahren regelmaBig
aus. Das Oberosterreichische Landesmuseum veranstaltete 1959 die
Kollektivausstellung ,Hauk-Dimmel-Hofmann* mit tiber 40 Werken
Hauks. Nach dem Krieg war er hauptséchlich als Gestalter von
Fresken, Mosaiken und Wandgemaélden titig, die sich an tiber 50
offentlichen Bauwerken, vorwiegend in Linz und Wien, befinden.

ERNST HUBER

Wien 1895 - 1960 Wien

Ernst Huber absolvierte von 1910 bis 1914 eine Ausbildung zum
Lithografen und Schriftsetzer. Daneben besuchte er Abendkurse

fiir ornamentales Zeichnen an der Wiener Kunstgewerbeschule.

Als Maler blieb er Autodidakt. Seine erste Ausstellung 1919 in der
Kunstgemeinschaft war ein groBer Erfolg, der ihn ermutigte die
Laufbahn als Maler weiterzuverfolgen. Motive aus Niedergsterreich,
Oberosterreich und dem Salzkammergut beherrschten sein Frithwerk.
In den zwanziger Jahren bereiste er viele Teile der Welt und hielt seine
Eindriicke in Aquarellen und Olgemélden fest. Als Mitglied der Wiener
Secession nahm er ab 1928 regelmiBig an deren Ausstellungen teil.
Zeitgleich begann eine lebenslange Freundschaft zu Ferdinand Kitt,



Franz Ziilow, Josef Dobrowsky, Georg Ehrlich und Georg Merkel,

mit denen er viele Sommer im Salzkammergut verbrachte. Ernst
Huber war Mitglied der Zinkenbacher Malerkolonie, die sich durch
Anregung Kitts am Wolfgangsee formiert hatte. Ab 1932 beschickte
er regelmaBig die Biennale in Venedig. 1935 erhielt Huber den
Osterreichischen Staatspreis fiir Aquarell, 1937 den Ehrenpreis der
Stadt Wien. Der Professorentitel wurde ihm 1949 verliehen, 1952
folgte der Ehrenpreis fiir Malerei im Kunstverein Salzburg. Sein Werk,
das in zahlreichen in- und ausldndischen Museen vertreten ist, gehort
zum Fundament der dsterreichischen Klassischen Moderne.

GUSTAV KLIMT

Baumgarten bei Wien 1862 - 1918 Wien

Gustav Klimt studierte zwischen 1876 und 1883 an der Wiener
Kunstgewerbeschule bei Julius Viktor Berger und Ferdinand
Laufberger. Nach Beendigung des Studiums bildete er gemeinsam mit
seinem Bruder Ernst und seinem Kiinstlerkollegen Franz Matsch eine
Ateliergemeinschaft und gestaltet mit ihnen Deckengemélde in der
Wiener Hermesvilla, das Stiegenhaus des Kunsthistorischen Museums
und die Deckenfresken der beiden Stiegenhduser im Burgtheater. Nach
dem Tod seines Bruders und der Auflosung des Ateliers war Klimt,
bereits zum gefeierten Maler avanciert, 1897 Mitbegriinder der Wiener
Secession und wurde zu ihrem ersten Préasidenten ernannt. Aufgrund
stilistischer Unstimmigkeiten mit seinen Kollegen trat er 1905 wieder
aus der Secession aus. Einen engen Kontakt pflegte er zu den Kiinstlern
der Wiener Werkstitte, wodurch er 1904 den Auftrag fiir einen Fries fiir
das von Josef Hoffmann erbaute Stadtpalais Stoclet in Briissel erhielt.
Auf der Wiener Kunstschau 1908 wurde Gustav Klimt ein eigener Saal
zur Verfligung gestellt, in dem er unter anderem seine Werke Adele
Bloch-Bauer und den Kuss einer breiten Offentlichkeit prisentieren
konnte. In den folgenden Jahren zeugten zahlreiche internationale
Ausstellungen von seinem Erfolg. Heute sind seine Gemélde und
Zeichnungen weltweit in Museen und Privatsammlungen vertreten.

ALFRED KUBIN

Leitmeritz 1877 - 1959 Zwickledt

Alfred Kubin erlebte eine unruhige Kindheit. Die Mutter starb friih,
die Familie tibersiedelte hdufig. Unsicher, welcher Berufung er folgen
sollte, absolvierte er zunichst eine Fotografenlehre. 1898 ging

Kubin nach Miinchen, studierte an der Akademie, bildete sich aber
bald autodidaktisch weiter. Entscheidend war fiir den jungen Kubin
die Begegnung mit den Werken von Ensor, Klinger, Munch und
Redon. 1902 hatte er seine erste Ausstellung in Berlin, die zunéchst
Unverstandnis hervorrief. Mit dem Dichter Max Dauthendey und dem
Sammler und Verleger Hans von Weber stellten sich jedoch bedeutende
Forderer ein. Die Herausgabe der Weber-Mappe 1903 brachte
schlieflich den Durchbruch. Bereits im Friithjahr darauf war Kubin

auf der Secessions-Ausstellung vertreten. Ausstellungen in Berlin und
Minchen folgten. Er lernte Fritz von Herzmanovsky-Orlando kennen,
mit dem ihn eine lebenslange Freundschaft verband und kniipfte
Kontakte zu bedeutenden expressionistischen Kiinstlern. 1912 begann
er fiir den neu gegriindeten ,Simplicissimus” zu arbeiten. Wahrend
des Ersten Weltkrieges beschéftigte sich Kubin mit Psychoanalyse und
Philosophie. 1921 hatte er seine erste groBe Retrospektive. Er stellte
eine groBe Anzahl Lithografien her und war auch literarisch tatig.
Unzdhlige Arbeiten in Zeitschriften und Illustrationen fiir Literaten
folgten. 1955 vermachte Kubin testamentarisch seinen gesamten
Nachlass der Republik Osterreich. Er wurde nach seinem Tod zwischen
der Albertina und dem Oberosterreichischen Landesmuseum aufgeteilt.

OSKAR LASKE

Czernowitz 1874 - 1951 Wien

Oskar Laske studierte an der Technischen Universitdt und an der
Akademie bei Otto Wagner Architektur. In der Malerei war er, vom
Unterricht beim Landschaftsmaler Anton Hlavadcek wéhrend seiner
Gymnasialzeit abgesehen, Autodidakt. 1907 trat er dem Hagenbund
bei und 1924 der Wiener Secession. Schon vor dem Ersten Weltkrieg
unternahm er ausgedehnte Mal- und Studienreisen, die ihn durch
ganz Europa, in den Vorderen Orient und nach Nordafrika fiihrten.
Neben seiner privat initiierten Ausstellungstatigkeit wurden seine
Arbeiten regelméBig im Hagenbund und der Secession sowie

in internationalen Ausstellungen gezeigt. Nach dem Anschluss
Osterreichs an Nazideutschland gelang es ihm, weiterhin von seiner
Kunst zu leben. Er versuchte seine Lebensgewohnheiten nicht zu
verdndern und zog sich in eine innere Emigration zuriick. In seinen
letzten Lebensjahren, bereits kiinstlerisch arriviert, beschéftigte er
sich hauptsédchlich mit kleinformatigen Arbeiten, wie Radierungen
und Aquarellen. Oskar Laske hinterlieB ein bedeutendes Werk, das in
zahlreichen Retrospektiven gewirdigt wurde.

LEA VON LITTROW

Triest 1860 — 1914 Abbazia

Lea von Littrow entstammte einer altosterreichischen Adelsfamilie.
Ihr Vater war Kartograf und Schriftsteller und wurde als Leiter

der dortigen nautischen Akademie nach Triest berufen, wo Lea
von Littrow als Camilla Leontine von Littrow geboren wurde. Ihre
Ausbildung erhielt Lea von Littrow in Paris als Schiilerin von Jean
d’Alheim, wo sie von den Impressionisten beeinflusst wurde.

Als Bildthema wéhlte Lea von Littrow immer wieder die Gegend
um Triest und Abbazia. Sie hielt sie in zahlreichen Stadt- und
Hafenansichten, Buchten- und Brandungsstudien fest. Das Interesse
fiir die istrische und dalmatinische Landschaft verband sie mit
Olga Wisinger-Florian, mit der sie sowohl kiinstlerische Interessen
als auch eine private Freundschaft verbanden. Als Malerin vor der
Jahrhundertwende anerkannt zu werden, war fiir Frauen schwierig,
weswegen sie meist mit dem Namenskiirzel Leo Littrow signierte.

GOTTFRIED MAIRWOGER

Tragwein 1951 - 2003 Wien

Ab 1971 besuchte Mairwdger die Meisterklasse von Josef Mikl an der
Akademie der bildenden Kiinste in Wien. Von 1973 bis 1976 setzte

er seine Studien bei Wolfgang Hollegha fort und erhielt wihrend
seiner Ausbildung den Forderpreis des Landes Oberdsterreich. 1974
entstanden erste groformatige Olbilder auf Leinwand und Arbeiten
in Ol auf Papier. Ende der 1970er Jahre wurde seine Kunst durch seine
Begegnung mit dem amerikanischen Kunstkritiker Clement Greenberg
sowie von Vertretern des Abstrakten Expressionismus beeinflusst. Er
unternahm Studienreisen durch Europa, Asien und die USA. 1982
erhielt er den renommierten Monsignore Otto Mauer-Preis. Sein Werk
ist in mehreren osterreichischen Museen, der Kunsthalle Diisseldorf,
dem Museum of Fine Arts Boston sowie in zahlreichen 6ffentlichen
Sammlungen vertreten.

GEORG MERKEL

Lemberg 1881 - 1976 Wien

Merkel studierte an der Akademie in Krakau und lebte von 1905
bis 1914 in Paris. Dort erfolgte die Auseinandersetzung mit der
franzosischen Klassik. Ab 1917 war er in Wien anséssig und wurde
Mitglied des Hagenbundes. 1938 emigrierte er nach Frankreich und
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wurde dort interniert. Nach dem Krieg bekam er vom franzosischen
Staat ein Atelier in der Néhe von Paris zur Verfiigung gestellt.

1972 kehrte er nach Wien zuriick. Sein Werk ist in bedeutenden
Museen vertreten und wurde durch zahlreiche in- und auslédndische
Ausstellungen gewiirdigt.

CARL MOSER

Bozen 1873 - 1939 Bozen

Carl Moser besuchte dem Wunsch seiner Familie entsprechend
vorerst die Handelsakademie in Dresden und schrieb sich auf
Drédngen von Franz Defregger auch an der Kunstakademie Miinchen
zum Studium ein. Bis 1896 blieb er neben seinem Studium im
elterlichen Geschéft in Bozen beschéftigt. Nach Abschluss seiner
Studien fiihrten ihn Reisen nach Deutschland, Italien, Korsika und
Frankreich. 1901 schrieb er sich an der Académie Julian in Paris

ein. Die Sommermonate verbrachte er in der Bretagne und der
Normandie. Uber den Wiener Maler Max Kurzweil lernte Moser die
japanische Holzschnitttechnik kennen, mit der er sich fortan intensiv
beschiftigte und die er bis zur Perfektion entwickelte. 1907 kehrte
Moser nach Bozen zuriick, erhielt in der folgenden Jahren Stipendien
und beteiligte sich an zahlreichen Ausstellungen. 1915 wurde er in
den Kriegsdienst eingezogen. In den 1920er Jahren hatte der Kiinstler
groBe kommerzielle Erfolge in seiner Heimat Siidtirol aber auch in
Deutschland. In seinen letzten Lebensjahren hielten ihn immer mehr
gesundheitliche Griinde von seiner kiinstlerischen Arbeit ab.

MAX OPPENHEIMER

Wien 1885 - 1954 New York

Max Oppenheimer studierte an der Akademie der bildenden Kiinste in
Wien sowie an der Prager Kunstakademie. 1908 kehrte er nach Wien
zurtick und nahm an der Kunstschau teil. Nach Studienreisen durch
ganz Europa lebte er ab 1911 in Berlin, wo er vom Verleger Cassirer
gefordert wurde. Die renommierte Miinchner Galerie Thannhauser
widmete ,MOPP*, wie sich Oppenheimer ab 1912 verkiirzt nannte,
eine viel beachtete Personale. Zur gleichen Zeit erschien in Wien
eine Monografie und die Galerie Miethke zeigte eine Auswahl seiner
Werke. 1915 verlegte er seinen Wohnsitz in die Schweiz, danach
wieder nach Berlin und Wien, wo er im Hagenbund ausstellte. Von
den Nationalsozialisten als entarteter Kiinstler eingestuft, emigrierte
er 1938 in die Schweiz, dann nach New York, wo er bis zu seinem
Tod in groBer Zuriickgezogenheit lebte.

JOHANNA PANIGL-SCHON

Teschen/Slowakei 1905 - 1995 Wien

Johanna Panigl-Schon studierte von 1920 bis 1927 an der Wiener
Kunstgewerbeschule und besuchte hier unter anderem den
Ornamentkurs von Franz CiZek und die Fachklasse Architektur

unter Josef Hoffmann. Hier durfte sie ihren spateren Ehemann, den
Architekten Karl Panigl, kennen gelernt haben. In den 1940er Jahren
arbeitete sie als Illustratorin fir Kinderbiicher. Heute sind nur wenige
Werke von Johanna Panigl-Schon bekannt.

ROBERT PHILIPPI

Graz 1877 - 1959 Wien

Robert Philippi begann seine Ausbildung bei dem Theatermaler
Kautsky und in der privaten Malschule Streblow in Wien. Von 1893
bis 1896 besuchte er die Wiener Akademie bei Griepenkerl und
Trenkwald und spéter die Wiener Kunstgewerbeschule bei Myrbach
und Roller. 1914 bis 1915 und 1917 bis 1920 war er Assistent von

Franz Cizek, dem Wegbereiter des Wiener Kinetismus, was fiir ihn
eine menschlich wie kiinstlerisch pragende Phase war. Anfanglich
bediente sich Philippi vor allem der Zeichnung und des Holzschnitts
als Ausdrucksmedium, wandte sich aber ab 1925 auch vermehrt der
Malerei zu. Bis 1925 war er Mitglied des Hagenbundes.

GOTTFRIED SALZMANN

geb. 1943 in Saalfelden

Gottfried Salzmann studierte an der Akademie der bildenden

Kiinste in Wien und danach in Paris. Dort lernte er seine Frau, die
Malerin Nicole Bottet, kennen. Die Vielfaltigkeit der franzosischen
Landschaften, vor allem die rauen und unberiihrten Kiisten der
Normandie, faszinierte den Kiinstler so sehr, dass er 1969 nach
Frankreich tibersiedelte. Heute lebt Salzmann abwechselnd in Paris
und Vence, einer kleinen Stadt in der Provence. Salzmanns Werke
wurden bislang auf iiber 200 Einzelausstellungen weltweit gezeigt
und in unzihligen Publikationen reproduziert. In Osterreich stie
Salzmanns Aquarellstil wie auch in seiner Wahlheimat Frankreich von
Anfang an auf breite Zustimmung, was sich sowohl an einer groBen
Schar an Sammlern als auch an der Zahl seiner Nachahmer ermessen
ldsst. Von dieser Wertschiatzung zeugen nicht zuletzt auch mehrere
Museumsretrospektiven, zuletzt die im Salzburg Museum 2013.

OTTO RUDOLF SCHATZ

Wien 1900 - 1961 Wien

Otto Rudolf Schatz erhielt seine Ausbildung an der Wiener Kunst-
gewerbeschule unter Kenner und Strnad. Er illustrierte in den 1920er
und 1930er Jahren verschiedene Biicher und arbeitete fiir sozialistische
Verlage. Ab 1925 war Schatz Mitglied des Bundes dsterreichischer
Kiinstler (Kunstschau), von 1928 bis 1938 Mitglied des Hagenbundes
und ab 1946 auch Mitglied der Wiener Secession. 1938 emigrierte

er nach Tschechien und lebte mit seiner jiidischen Frau in stindiger
Furcht vor Repressalien in Prag und Briinn. 1944 wurde das Ehepaar
interniert, spéter aber von den Russen wieder befreit. 1945 kehrte
Schatz nach Wien zurtick, wo er vom damaligen Kulturstadtrat Viktor
Matejka besonders gefordert wurde. Vor und nach dem Krieg unternahm
Schatz zahlreiche Reisen, die ihn nach Italien, Frankreich, England, die
Schweiz, auf den Balkan, nach Asien und in die USA fiihrten.

ERICH SCHMID

Wien 1908 - 1984 Paris

Erich Schmid wurde 1908 in Wien geboren. Er studierte zunéchst
Psychologie, 1925 inskribierte er an der Kunstakademie. Es folgten
Berlinaufenthalte und der Besuch der Reimann School of Art,
Ausstellungen in der Secession und der Kunstgewerbeschule. 1938
fliichtete Schmid tiber Belgien nach Paris, seine Familie wurde nach
Auschwitz deportiert. Schmid wurde 1940 bis 1942 zusammen mit
seinem Freund Jean Améry in Gurs interniert, ab 1945 lebte er in
Paris und stellte regelméBig in verschiedenen Pariser Galerien aus.
1978 beging sein bester Freund Jean Améry Selbstmord, dessen Werk
,Lefeu oder der Abbruch® eine Biografie Erich Schmids darstellt. 1981
kam es zu seiner letzten Ausstellung, Schmid starb 1984 in Paris.

HEINRICH SCHRODER

Krefeld 1881 - 1942 Innsbruck

Heinrich Schroder studierte von 1899 bis 1903 in Berlin, Weimar

und Paris und lebte ab 1905 in Wien. In dieser Zeit stand er in enger
Verbindung mit der Familie Koller, als deren Gast er einige Jahre in
Oberwaltersdorf verbrachte. Am engsten war die Zusammenarbeit mit



der Malerin Broncia Koller-Pinell in den Jahren 1907 bis 1911, als er
mit ihr ein Atelier am Naschmarkt teilte. 1907 wurde er in die Runde
der Kunstschau aufgenommen, deren Leitung Klimt innehatte. 1911
folgte eine gemeinsame Ausstellung mit Broncia Koller in der Galerie
Miethke. In der Zeit von 1909 bis 1914 reiste er nach Frankreich,
Bosnien und Afrika. 1914 tibersiedelte er nach Miinchen. Die letzten
Jahre bis zu seinem Tod verbrachte er in Tirol.

HERMANN SERIENT

geb. 1935 in Melk

Hermann Serient ist ein kiinstlerisches Multitalent, der nach seiner
Ausbildung zum Goldschmied zunéchst per Autostopp fiir einige

Jahre durch Europa trampte. Wahrend dieser Zeit lebte er von seiner
Téatigkeit als Maler und Jazzmusiker. 1965 tibersiedelte er nach Rohr

im Burgenland, wo der ,Heanzenzyklus®, eine groBe Serie von Bildern
iiber das Stidburgenland und seine Bewohner, entstand. Nebenbei
experimentierte er mit selbstgemachten Instrumenten, fotografierte und
machte Trickfilme fiir den ORF. Als Vorldufer der Griinbewegung in
Osterreich griff er ab den 1970er Jahren verstirkt gesellschaftliche und
umweltpolitische Themen in seinen Arbeiten auf. Es entstand der Zyklus
Jkonen des 20. Jahrhunderts“. Ab 1983 folgten Landschaftszyklen mit
Ansichten des Stidburgenlandes. 1992 griindete er seine eigene Galerie,
konzentrierte sich aber bald wieder hauptséchlich auf die Malerei.
Hermann Serient lebt in Wien und Rohr und stellt in Osterreich,
Deutschland und Japan aus. Die Burgenlindische Landesgalerie
widmete ihm 2005 eine groBe Retrospektive.

MAX SNISCHEK

Diirnkrut 1891 - 1968 Hinterbriihl

Max Snischek studierte von 1912 bis 1914 an der Wiener Kunst-
gewerbeschule bei Rosalia Rothansl. Schon 1915/16 stellte Snischek
in der Modeausstellung im Osterreichischen Museum fiir Kunst und
Industrie aus. 1922 iibernahm er die Leitung der Modeabteilung der
Wiener Werkstétte von Eduard Josef Wimmer-Wisgrill und entwarf
gemeinsam mit Maria Likarz die Modelle fiir Stoffe und Bekleidung.
Anfang 1932 ging der Kiinstler nach Miinchen, wo er an der
Meisterschule fiir Mode das Fach Figurenzeichnen unterrichtete.

SYLVAIN VIGNY

Wien 1903 - 1971 Nizza

Sylvain Vignys Lebensgeschichte ist, speziell was ihre Friihzeit
betrifft, weitgehend unbekannt. Er emigrierte in den zwanziger Jahren
nach Frankreich und lebte von 1929 bis 1934 in Paris. Im selben Jahr
uibersiedelte er nach Nizza, wo er in zahlreichen Galerien der Stidte
entlang der Cote d’Azur sowie im Museum von Cannes ausstellte.
Auch in der Schweiz hatte er immer wieder Ausstellungen, zog

aber vor allem durch den Ankauf eines Geméldes durch das Musée
National d’Histoire et d’Art das Licht der Offentlichkeit auf sich. Seine
Werke befinden sich in zahlreichen franzosischen Museen, u.a. im
Musée National d’Art Moderne in Paris. 1961 erschien eine grofe, als
Mappenwerk angelegte Monografie tiber Sylvain Vigny mit Texten
von Jean Cassou und Reproduktionen von Werken des Kiinstlers.

ALOYS WACH

Lambach 1892 - 1940 Braunau am Inn

Aloys Wach entschied sich friih fiir eine kiinstlerische Laufbahn
und erlitt in Folge dessen einige Riickschlédge. An der Akademie in
Miinchen abgelehnt, begann er seine kiinstlerische Ausbildung 1909
in Wien. Danach studierte er von 1912 bis 1913 an der privaten

Malschule von Knirr und Sailer in Miinchen, wo er Bekanntschaft
mit dem Grafiker Jacob Steinhardt machte und in Berlin die

neu er6ffnete Galerie ,Der Sturm® und die Ausstellungen des
,Blauen Reiters* kennenlernte. Von der Idee des Expressionismus
fasziniert, beteiligte er sich in der Zeit von 1918 bis 1922 an
verschiedenen expressionistischen Zeitschriften, u.a. am ,Sturm*,
am ,Kunstblatt, am ,Weg" und an der ,Aktion“ 1913 besuchte er
die Académie Colarossi in Paris, wo er sich mit Amedeo Modigliani
anfreundete. Danach lebte er in Miinchen und Stuttgart, bevor er
1919 nach Braunau am Inn iibersiedelte. 1923 war Wach an der
Entstehung der Innviertler Kiinstlergilde beteiligt und einer der
ersten Gildenmeister. Ab 1930 widmete er sich fast ausschlieBlich
religiosen Themen und schuf u. a. Glasfenster fiir die Spitalskirche
in Braunau. Nach dem Anschluss Osterreichs an Nazideutschland
wurde ihm Malverbot erteilt.

TRUDE WAEHNER

Wien 1900 - 1979 Wien

Trude Waehner erhielt ihre erste kiinstlerische Ausbildung an der
Kunstgewerbeschule bei Oskar Strnad und Josef Frank. Nach dem
Besuch der Graphischen Lehr- und Versuchsanstalt arbeitete Waehner
ab 1928 kurzzeitig am Bauhaus in der Klasse von Paul Klee. In

dieser Zeit machte sie wichtige Bekanntschaften in der deutschen
Kunst- und Kulturszene. Der Kunsthéndler Cassirer bot Waehner

an, 1933 eine Ausstellung durchzufiihren, die durch die politischen
Umwilzungen jedoch vereitelt wurde. Auch ihr Berliner Atelier
wurde von der Gestapo devastiert, die Kiinstlerin floh 1933 nach
Osterreich zuriick, wo sie ihre kiinstlerische Arbeit u.a. im Rahmen
des Werkbundes fortzusetzen versuchte. Durch ihr politisches
Engagement und ihre antifaschistische Gesinnung an Ausstellungen
gehindert, emigrierte die Kiinstlerin 1938 nach New York. Nach
Kriegsende orientierte sie sich wieder vermehrt nach Europa, besuchte
etliche Male Wien, um dort sowie in Paris auszustellen. 1950 erwarb
Waehner ein Haus in Dieulefit in Stidfrankreich und verbrachte bis
1963 viele Monate des Jahres dort. Reisen und Ausstellungen prigten
die 1960er und 1970er Jahre der Kiinstlerin, die bis zuletzt, vor allem
vermehrt im Holzschnitt, titig war.

MAX WEILER

Absam 1910 - 2001 Wien

Max Weiler besuchte die Malschule Toni Kirchmayr in Innsbruck und
studierte ab 1930 an der Akademie der bildenden Kiinste in Wien bei
Karl Sterrer, in dessen Meisterschule er 1933 aufgenommen wurde.
1936 beauftragte ihn Clemens Holzmeister, an der kiinstlerischen
Ausgestaltung der Osterreich-Kapelle im papstlichen Pavillon der
Weltausstellung in Paris 1937 mitzuarbeiten. Wiahrend des Zweiten
Weltkrieges war Weiler zuerst als Hilfslehrer in Telfs und in Zams

bei Landeck tétig, bevor er 1942 von der Deutschen Wehrmacht zum
Einsatz in Oberitalien und Jugoslawien eingezogen wurde. 1945
kehrte er nach Gerlos zuriick und gewann den Wettbewerb um die
Ausflihrung der Fresken in der Theresienkirche auf der Hungerburg
in Innsbruck. 1951 feierte er seine ersten Einzelausstellungen im
Tiroler Landesmuseum Ferdinandeum, der Galerie Wiirthle in Wien
und in der Neuen Galerie der Stadt Linz. 1964 erhielt er die Professur
fiir Malerei an der Akademie der bildenden Kiinste in Wien. 1975
erschien die erste, von Wilfried Skreiner herausgegebene Monografie
zu Max Weiler. 1978 fand eine Weiler-Ausstellung in der Graphischen
Sammlung der Albertina in Wien statt. Es folgten zahlreiche weitere
Ausstellungen im In- und Ausland.
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