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Als ich im Juli dieses Jahres in die Normandie fuhr, ließ nichts beim Betreten des Hauses 
darauf schließen, dass hier seit über dreißig Jahren ein Gemälde von Franz Sedlacek hing. 
Eher unscheinbar war es zwischen anderen geerbten Bildern, Spiegeln und persönlichen Er-
innerungsstücken platziert. 

Wie hinter diesem Gemälde, stecken hinter jedem Bild Begegnungen. Begegnungen mit 
Menschen und mit verborgenen Geschichten, die beim Beschreiben der Werke in diesem  
Katalog leider oft zu kurz kommen. Wir möchten Sie jedoch auch an den interessanten Er-
lebnissen mit den Menschen „hinter den Bildern“ teilhaben lassen. Es bereitet uns des-
halb ein großes Vergnügen, Ihnen hier nicht nur Kunstwerke zu präsentieren, sondern auch  
einige Hintergrundgeschichten anklingen zu lassen. 

Auf einem „Garage sale“ an der Westküste der Vereinigten Staaten tauchte ein verschol-
lenes Gemälde von Herbert Ploberger auf, das ich mit Hilfe eines Freundes aus meiner 
Jugend zeit erwerben konnte. Ein jüdisches Ehepaar flüchtete 1938 aus Österreich. Die bei-
den Wiener konnten ihre Kunstsammlung, darunter zwei Gemälde von Josef Dobrowsky 
mitnehmen. Ihre Enkeltochter, Journalistin bei der New York Times, vertraute uns ihre Fa-
miliengeschichte sowie diese zwei Bilder an. Mannshoch ist das Ölbild von Willy Eisen-
schitz, das meine Schwester und ich vor etwa fünfzehn Jahren von Freunden des Künst-
lers erwarben. Wir hatten damals nur einen Kleinwagen für unsere Besuchstour durch die  
Provence gemietet und transportierten das Bild auf unserem Autodach. Ein anderes Werk 
von Eisenschitz aus unserem Besitz hatte es einem Sammler aus Wien angetan. Ihm ver-
danke ich einen netten Nachmittag und das Aktbild von Broncia Koller, welches im Tausch-
weg mit diesem Eisenschitzbild zu uns in die Galerie kam. Die Zirkusartisten waren eines 
der ersten Werke Hauks, das ich von der Familie des Künstlers erwarb. Zwei Jahre des  
Kennenlernens und ungezählte Besuche bildeten die Basis einer Zusammenarbeit, aus der 
mittlerweile eine Freundschaft erwachsen ist. Bis jetzt hing das Bild in meiner Privatsamm-
lung, nun soll das Gemälde jemand anderem Freude bereiten. 92 Jahre alt war die Witwe 
Herbert Gurschners, als ich sie 1999 zum ersten Mal in ihrer Londoner Wohnung besuchen 
durfte. Zwei Jahre später erlebte sie noch die Retrospektive im neuen Innsbrucker Stadt- 
museum, die wir für den Künstler organisiert hatten. Als Geschenk des Künstlers kam der 
Blick über Innsbruck zum Vater jener Dame, die es uns aufgrund einer Übersiedlung über-
lassen hat. Auch der Kampfstier von Kubin war ein elterliches Geschenk an jenes Paar, das 
eines Tages mit der Tuschezeichnung, sowie dem Vorsatz es zu verkaufen, in unsere Galerie 
kam. Das Andenken an seine Mutter zu bewahren, ihr Werk in gute Hände zu legen und für 
die nächste Generation präsent zu halten, ist der Wunsch des Sohnes von Trude Waehner. 
Zwei Kataloge, eine Ausstellung im Bezirksmuseum Josefstadt und die vorliegenden Wer-
ke aus Südfrankreich zeugen von unserem Bemühen, diesem Wunsch zu entsprechen. Mit 
Gottfried Salzmann fliegen wir im Hubschrauber über Wien. 2014 werden Sie seine Ein- 
drücke in einer Serie von spektakulären Wiener Vogelperspektiven vorliegen sehen. 

Gerne teilen wir mit Ihnen herausragende und einprägsame Erlebnisse aus unserer Ga-
leriearbeit und sehen dies als Ergänzung im Bemühen um ein interessantes und qualitäts-
volles Angebot. Die zwischenmenschliche Einbettung und die verschlungenen Pfade, über 
die viele der abgebildeten Werke zu uns gelangten, würden allein schon interessante und 
unterhaltsame Begleittexte liefern. Aber sie sind nicht nur Stoff für Geschichten, sondern 
als prägende Begegnungen auch Quellen von Freude und Inspiration in unserer Tätigkeit. In 
diesem Sinne hoffen wir auf Ihr reges Interesse an unserer Auswahl und freuen uns, Ihnen 
mit Auskünften zur Verfügung zu stehen.

Roland Widder, Julia Schwaiger, Arno Löffler, Monika Mlekusch, Tatjana Schreiner

Infotelefon: 0676 - 629 81 21

VoRWoRT

Liebe Kunden, Sammler & Kunstfreunde!
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Carl Moser
Bozen 1873 - 1939 Bozen 

Nach dem Studium an der Kunstakademie in München unternimmt der in Bo-
zen geborene Carl Moser zahlreiche Reisen nach Deutschland, Frankreich und in 
den südeuropäischen Raum. Für sein künstlerisches Werk – und wie sich später 
herausstellen wird, für sein gesamtes Denken und Empfinden – ist der Aufent-
halt in Frankreich zwischen 1901 und 1907 am entscheidendsten.

Im bretonischen Concarneau, wo er einige Sommermonate verbringt, lernt 
er den Wiener Maler Max Kurzweil kennen, der ihn in der Technik des Holz-
schnitts unterweist und ihm die japanische Holzschneidekunst nahebringt. ob-
wohl der Japonismus in Frankreich zu diesem Zeitpunkt bereits seinen Zenit 
überschritten hat, übt er eine starke Auswirkung auf Carl Moser aus. Fasziniert 
von den Möglichkeiten der komplizierten Technik des mehrstöckigen Farbholz-
schnitts, perfektioniert er sie im Laufe der Jahre. In seinem Werk fließen daher 
östliche und westliche Bilderwelten zu einer Synthese zusammen. 

Zu seinen bevorzugten Bildthemen zählen Figuren, Landschaften und das 
tägliche Leben. Seinen Akzent setzt er dabei nicht auf thematisch-darstelleri-
sche Vielfalt, sondern auf ein bestimmtes Motiv, das er in seiner Gänze durch-
dringen möchte. Er modifiziert und kombiniert gewisse Sujets so weit, dass sich 
vor dem Betrachter verschiedene Variationen eines Themas offenbaren. Die ein-
zelnen Zustände und Fassungen seiner Werke erschließen dabei einen spannen-
den Zugang zu seinen Motiven. 

Der Pfau, als Modevogel des Jugendstils, ist vor allem in seinen Holzschnit-
ten ein wiederkehrendes Motiv. Das vorliegende Ölgemälde aus 1939 orientiert 
sich farblich an der dritten Fassung des Holzschnittes von Mosers „Pfau mit Kir-
schen“. Auch hier ist der sich in einer langgestreckten Drehbewegung nach einer 
Kirsche streckende Pfau das Zentrum des Bildes. Moser konzentriert sich dabei 
auf die Verschiedenfarbigkeit des Gefieders, das er flächig herausarbeitet. Die 
lange Schleppe wird durch den rechten Bildrand beschnitten, so dass nur klei-
ne, blau irisierende Augen die langen Schwanzfedern des Männchens schmü-
cken. Während in einer ersten Holzschnittfassung noch Maiskörner am Boden 
zu sehen sind, pickt hier der Pfau nach drapierten Kirschen, die als Gegenge-
wicht zur linken Bildhälfte dienen, die der Körper des Vogels dominiert. Klare 
Flächen und Farben bestimmen das vorliegende, rare Ölgemälde Carl Mosers,  
welches mit seinen quadratischen Maßen ein im Wiener Jugendstil beliebtes 
Format aufgreift. 

Pfau mit Kirschen
1939, Öl/Leinwand 
38 x 38 cm
signiert und datiert C Moser 1939
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BronCia Koller-Pinell
Sanok 1863 – 1934 Wien

sitzender frauenaKt 
1908, Öl/Karton
85 x 68,7 cm
abgebildet in der Monografie:  
Broncia Koller, 1863-1934, 2006, S. 72
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Grosse tänzerin
um 1960, Messing
Höhe 100 cm
gemarkt wHw, Hagenauer Wien
Made in Austria, Franz

tänzerin
Werkstätte Hagenauer 
um 1937, Holz und vernickeltes Messing
Höhe 44,9 cm 
gemarkt wHw, Atelier Hagenauer Wien 
Made in Vienna Austria 
Provenienz: Sammlung Leopold 

Franz Hagenauer
Wien 1906 – 1986 Wien

Weiblicher torso
 1948-1957, Messing
Höhe 41 cm
gemarkt wHw, Werkstätten Hagenauer 
Wien, Made in Austria
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sich beuGender aKt 
Bleistift/Papier
31,1 x 23,5 cm 
monogrammiert F

Helene FunKe
Chemnitz 1869 - 1957 Wien

tanz
1914, Kaltnadelradierung
 17,5 x 23,5 cm 
signiert und datiert H. Funke 1914 
bezeichnet Tanz 
abgebildet im Werkverzeichnis: 
Funke, 2011, S. 165
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tänzerin
1920, Mischtechnik/Papier/Karton
25,6 x 24 cm
signiert und datiert E. Lichtblau. 1920

ernsT liCHTBlau
Wien 1883 – 1963 Wien

Das vorliegende Bild eine Rarität zu nennen, ist wahrlich keine Übertreibung. 
Zwar ist Ernst Lichtblau durchaus eine wichtige und bekannte Größe der Zwi-
schenkriegszeit, allerdings in seiner Eigenschaft als Architekt und nicht als 
Maler. Bilder aus seiner Hand sind auf dem Kunstmarkt kaum zu finden. Licht-
blau studiert an der Wiener Akademie der bildenden Künste; er ist einer der we-
nigen Schüler des großen otto Wagners, die sich von der monumentalisierenden 
Ausrichtung ihres Lehrers ab- und sich der zeitgenössischen Moderne zuwen-
den. In Wien entwirft Lichtblau eine ganze Reihe Wohn-, Geschäfts- und öf-
fentliche Bauten, die heute größtenteils, soweit noch erhalten, unter Denkmal-
schutz stehen. Auch als Innenraum- und Möbelgestalter tritt er hervor. Seine 
künstlerische Eigenständigkeit stellt Lichtblau bereits in frühen Aufträgen un-
ter Beweis. Sein vielleicht bekanntestes Bauwerk ist das „Schokoladenhaus“ von 
1914, ein Mietshaus in der Wattmanngasse in Wien-Hietzing. Dort versieht er 
im Gegensatz zur damals gängigen flächigen Fassadengestaltung den kubischen 
Baukörper mit betont plastisch durchgeformtem Keramik-Dekor. Als wegwei-
send erweist sich auch seine Ausformung der Fensterbänder, mit der Lichtblau 
Kriterien der Architektur der Zwanzigerjahre antizipiert. 1923/1924 baut Ernst 
Lichtblau das Haus „Zum schwarzen Mohr“, den Sitz der im Eigentum seiner 
Verwandtschaft befindlichen Meerschaumpfeifenfabrik und Tabakimportfirma 
Adolf Lichtblau & Co., in der Hermanngasse am Spittelberg um und gestaltet 
die Fassade neu. Noch heute dominiert der rauchende, aus der Fassade ragende 
Mohr die Gasse.

Unser Bild entsteht 1920, zeitlich zwischen den genannten Architekturpro-
jekten. Die surrealen Figuren weisen in ihrer voluminösen Wolkenhaftigkeit 
eine frappierende Ähnlichkeit mit den Keramik-Figuren an der Fassade des 
„Schokoladenhauses“ und dem rauchenden orientalen am Haus „Zum schwar-
zen Mohr“ auf. 

Eine in ein wallendes weißes Gewand gehüllte Frau von entrücktem Ge-
sichtsausdruck betritt mit großem Ausfallschritt eine Art Theaterbühne, die mit 
schweren Vorhängen flankiert ist. In ihrer Hand hält sie eine Schale voller Blü-
ten, die sie allerdings kaum zu berühren scheint. Ihren Kopf wirft sie in einer  
theatralischen Geste zurück und unterstreicht diese Bewegung mit ihrem rech-
ten Arm. Seitlich vor ihr baut Lichtblau ein filigranes Gerüst in Form eines 
Rauchgefäßes auf, das heftig qualmt und von einem starken Wind zur Seite ge-
blasen wird. Merkwürdigerweise kommt dieser nicht aus derselben Richtung 
wie jener Wind, der das Gewand bewegt. 

Über der Frau und vor dem Theatervorhang schwebt ein Putto in einer Wol-
ke. Mit Pfeil und Bogen ausgestattet, hat dieser sein Ziel bereits ins Auge gefasst 
und wirkt wie in einer Gloriole eingebettet, beschützend auf diese Szenerie. Hin-
ter der Bühne eröffnet sich kaum merklich eine Landschaft. Während sich zur 
linken Seite eine Bergformation aus dem Wasser erhebt, scheint ein Gondoliere-
Paar sich vom Rand der Bühne mit einem Ruder abzustoßen und sich auf eine 
unbekannte Reise zu begeben. 

Die letztlich unergründliche Szene lässt an esoterische, lebensreformerische 
oder anthroposophische Einflüsse denken, genauso wie an eine spielerische 
Auseinandersetzung mit einem Theaterstück, etwa Shakespeares „Der Kauf-
mann von Venedig“. Ein wenig mutet sie auch wie ein archaisches opferritual 
an. Was oder wer hier wem geopfert wird, warum und zu welchem Zweck, dar-
über wird der Betrachter im Dunkeln gelassen. Gut möglich, dass das Bild auch 
eine Traumwelt abbildet. Auch von anderen österreichischen Künstlern der Zeit, 
wie Alfred Kubin oder Franz Sedlacek, wird die Traumwirklichkeit als Thema 
in faszinierender Weise aufgegriffen. Ernst Lichtblau mit seiner vom Jugendstil 
otto Wagners beeinflussten Bildsprache bringt sich in idiosynkratischer Manier 
in den zeitgenössischen Kunst- oder gar Traumdiskurs ein.
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CarrY Hauser
Wien 1895 – 1985 Rekawinkel

Gemeinschaftshaus
1919, Tusche/Papier
20 x 13,4 cm 
monogrammiert, datiert und bezeichnet 
CH 19 Gemeinschaftshaus 29.X.19

emPfindunGen
 1919, Tusche/Papier
 18,5 x 28,8 cm
monogrammiert, datiert und bezeichnet 
CH 19 Empfindungen 
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alFred KuBin
Leitmeritz 1877 – 1959 Zwickledt

KamPfstier
Tusche/Papier, aquarelliert
 17,7 x 26 cm
signiert und bezeichnet Kubin 
Kampfstier
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die KatzentÖter
1922, Aquarell/Papier 
61,8 x 47 cm
monogrammiert und datiert oRS 22x
verso Sammlungsstempel

oTTo rudolF sCHaTz  
Wien 1900 – 1961 Wien  

otto Rudolf Schatz war Zeit seines Lebens für künstlerische Überraschungen 
und kontroverse Bilder gut. Man denkt in diesem Zusammenhang allerdings 
eher an seine erotischen Werke späterer Jahre. Das Frühwerk „Die Katzentöter“ 
aus dem Jahr 1922 ist ein zutiefst verstörendes Bild, das auf sehr direkte und 
dabei künstlerisch eigenständige Weise die von Grausamkeit und Traumatisie-
rung geprägte Zeit nach dem Ersten Weltkrieg reflektiert. otto Rudolf Schatz 
ist achtzehnjährig und freiwillig im letzten Kriegsjahr eingerückt und dient bis 
zur Niederlage der Achsenmächte im November 1918 in der Ukraine. Wie sehr 
er persönlich vom Kriegsgeschehen traumatisiert ist, lässt sich heute schwer er-
messen. Im Jänner 1919 nimmt er sein kriegsbedingt unterbrochenes Studium 
an der Wiener Kunstgewerbeschule wieder auf, sein Leben mit Gelegenheitsar-
beiten finanzierend. „Die Katzentöter“ entstehen in jener Zeit, als Schatz sei-
nen ersten künstlerischen Höhepunkt als expressionistischer Holzschneider er-
reicht, im Jahre 1922, als er Arthur Roesslers Texte „Der Ackermann und der 
Tod“, „Die Stimmung der Gotik“ und „Altdeutsches Weihnachtspiel“ kongenial 
illustriert.

Im Gegensatz zu jenen Holzschnittzyklen, die von allegorischem Denken und 
vom Bewusstsein historischer Verwurzelung durchdrungen sind und von den 
Zeitgenossen ohne Zweifel als Teil der seriösen Hochkultur verstanden werden, 
zeigt Schatz in diesem Aquarell eine zeitgenössische Szene, deren Zeuge man 
nur werden kann, wenn man die Pfade geordneter Bürgerlichkeit verlässt und 
in die abgründigere Seite der Wiener Wirklichkeit eindringt. Zwei mit groben 
Pinselstrichen erfasste Männer fangen und töten Katzen, in professioneller Ar-
beitsteilung, ein blutiges Geschäft, wohl um des Fells und des Fleisches Willen. 
In Europa war und ist dieser Erwerbszweig aus unklaren Gründen tabuisiert und 
wird traditionell mit dem Rand der Gesellschaft in Zusammenhang gebracht, 
obwohl er keineswegs nur in Krisenzeiten eine Realität darstellt. Das Katzentö-
ten ist somit eigentlich ein zeitloses Geschehen. Und doch spürt der Betrachter 
angesichts des blutigen Realismus der Darstellung, dass das Aquarell nicht nur 
auf eine Beobachtung eines aktuellen Geschehens in einem Hinterhof zurück-
geht, sondern ein Reflex auf die Geschehnisse der Zeit im weiteren Sinne ist. 
ohne den Krieg zu zeigen, wird der Gedanke an den Verlust der Menschlichkeit 
im Angesicht des geschäftsmäßigen Abschlachtens im Krieg evoziert und in der 
Erinnerung manifestiert.

Es ist auch möglich, dass Schatz gar nicht wirklich Zeuge des Katzentötens 
geworden ist, sondern die Szene nur imaginiert. Fraglich ist, ob es einen Unter-
schied macht. Der Künstler spielt mit dem Grauen, distanziert und ohne Stellung 
zu beziehen, und macht den Betrachter zum hilflosen Zuschauer, der das unaus-
weichliche Leiden der Katzen unwillkürlich mit dem Leiden der menschlichen 
Kreatur verbindet und mit seinen Emotionen alleingelassen wird. Man kann 
nur ungefähr erahnen, wie dieses herausragend sozialkritische Bild auf zeitge-
nössische, vom Krieg geprägte Betrachter des Jahres 1922 gewirkt haben muss.
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BoHuslav KoKosCHKa
Wien 1892 – 1976 Wien

Durch die Berühmtheit seines Bruders oskar ist das Werk des um sechs Jahre 
jüngeren Bohuslav Kokoschka weithin unbeachtet geblieben. Zwei Jahre nach 
seinem Tod veranstaltet das oskar Kokoschka Dokumentationszentrum eine 
kleine Ausstellung mit Zeichnungen des Künstlers. Nur drei Ölgemälde sind 
damals ausgestellt und man kann das vorliegende Gemälde somit durchaus als 
Rarität bezeichnen. Bohuslav Kokoschka, dessen künstlerische Begabung sich 
bereits früh in zeichnerischen und literarischen Versuchen äußert, lebte und ar-
beitete als expressionistischer Schriftsteller, Maler und Grafiker in Wien. 

Eine spannende Parallele zu den Werken seines Bruders stellt das neben-
stehende Hochformat dar, indem sich der Künstler, laut Auskunft seines Soh-
nes, zusammen mit seinen Geschwistern oskar und Berta präsentiert. In einer 
außerordentlichen, expressiven Manier, inmitten eines prismatisch bewegten 
Farbenrausches aus warmen grün-bräunlichen und gelben wie auch kühlen 
blau-schwarzen Farbtönen sind die Geschwister in einer harmonischen Kreis-
konstellation miteinander verwoben. Bohuslav schwebt von der linken obe-
ren Bildhälfte herein und wendet sich mit einer Art Segnungsgeste zu seiner 
Schwester Berta, während er mit dem Zeigefinger der rechten Hand auf seinen 
Bruder oskar deutet. Es wirkt, als hätte er seine Finger überkreuzt. Häufig wird 
diese Geste verwendet, um sich Glück zu wünschen oder eine Einheit zu symbo-
lisieren. oskar, der als Rückenfigur mittig in der unteren Bildhälfte zu sehen ist, 
hat seine Hände gefaltet, auch dies vermutlich als Ausdruck der Verbundenheit. 
Er wendet sich der Schwester zu, die seinen Blick erwidert. Berta trägt ein blau-
es Kleid und hält mit einer Spange ihr Haar zusammen. Ihr Inkarnat ist in Rosa- 
und Gelbtönen gehalten und fein ausdifferenziert. Da Bohuslav von oben herein 
schwebt und sich an Berta im Segensgestus richtet, oskar seine Hände faltet und 
Bertas Kleid die Farbe trägt, die in der christlichen Tradition größtenteils der 
Muttergottes zugeteilt ist, weist jene intime Geschwisterszene auch Anleihen an 
christlich-religiöse Ikonografien auf.

Stilistisch ähnelt das Bildnis der Geschwister stark einer Reihe früher Gemäl-
de des Bruders: An die „Verkündigung“ sowie das „Bildnis Egon Wellesz“, beide 
aus 1911, wie auch an die „Heimsuchung“ sowie einen „Doppelakt“ aus 1912. Sie 
alle weisen wie das vorliegende Werk jenen prismenartigen, vom italienischen 
Futurismus beeinflussten Bildaufbau auf, der die Figuren in einem bewegten 
Farb-Liniengefüge durchdringt, um sich schlussendlich in einer wirkungsvol-
len Farbmasse zu verdichten. In der Drehbewegung der Protagonisten gibt es 
schließlich auch Bezüge zur „Windsbraut“ von oskar Kokoschka, die heute im 
Baseler Kunstmuseum hängt. Analog zum Werk des Bruders lässt Bohuslav in 
seiner Darstellung gewohnte Weltbezüge hinter sich. Außer einem Geländer am 
unteren linken Bildrand und einem angeschnittenen Kirchturm, den man mit 
Fantasie ausmachen kann, versetzt der Künstler mit seinen langgezogenen Pin-
selschwüngen den Raum in strudelnde Bewegung und führt die Geschwister in 
einen Kreistanz. Kaum merklich heben sich die Körper der beiden Brüder, die 
der Maler mit starken, dunklen Konturen modelliert, von ihrer Umgebung ab. 
Blickpunkt sind neben den Gesichtern vor allem die Hände, die einem Phänomen 
der Wiener Frühmoderne folgend zu Ausdrucks- und Bedeutungsträgern wer-
den. Durch sie entspinnt Bohuslav Kokoschka ein weiteres Beziehungsgeflecht, 
das von einem Dialog jenseits der gesprochenen Sprache lebt und uns auffordert, 
sich länger mit diesem außergewöhnlichen Bild auseinanderzusetzen.

die GeschWister
um 1913, Öl/Leinwand
 100,4 x 77,7 cm
monogrammiert Boh. K.
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heiliGer sebastian 
 1924, Öl/Leinwand
94,5 x 78,5 cm
signiert, beschriftet und datiert 
H. Gurschner. Tirol 1924
verso beschriftet Sebastian
H. Gurschner Mühlau Tirol 1924

steinach am brenner
 1932, Öl/Leinwand
42 x 54 cm 
signiert und datiert 
Herbert Gurschner 1932
abgebildet in: Herbert Gurschner. 
Ein Tiroler in London, 2000, S. 89

HerBerT gursCHner
Innsbruck 1901 - 1975 London
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oTTo rudolF sCHaTz
Wien 1900 - 1961 Wien

Der Zirkus Apollo ist einer der wohl größten und vielfältigsten Attraktionen 
Deutschlands der Nachkriegszeit und öffnet im Jahr 1956 erstmals seine Tore 
am Wiener Karlsplatz. Nach dem Abzug der Besatzungsmächte 1955 erblüht das 
vormals besetzte Wien in wirtschaftlicher und vor allem kultureller Hinsicht. 
Sich nicht mehr ausweisen zu müssen, kontrollfrei innerhalb der Stadt zu fah-
ren und das Gefühl einer wiedererlangten Freiheit beflügeln das gesellschaftli-
che Leben, wie es auch in dieser Zirkus-Szene beeindruckend zu finden ist. otto 
Rudolf Schatz ist Teil des vergnüglichen Ereignisses und lässt sich von der un-
gewöhnlichen Kulisse zu dem nebenstehenden Gemälde inspirieren.

Schatz kann zum Entstehungszeitpunkt des Gemäldes 1956 bereits auf eine 
bewegte Karriere zurückblicken, die meist abseits der etablierten Institutionen 
stattgefunden hat. Nach drei Jahren Wiener Kunstgewerbeschule und einem 
Jahr Militärdienst entscheidet sich der 19-jährige, als freier Künstler seinen Le-
bensunterhalt zu verdienen. Es entsteht im Laufe der Zeit neben Auftragsarbei-
ten für Fresken und Mosaike an Gemeindebauten auch ein überaus reiches oeu-
vre an Grafiken, Aquarellen und Ölgemälden verschiedenster Sujets. Während 
das Frühwerk noch dem expressionistischen Stil zuzuordnen ist, sind viele Wer-
ke ab 1925 der Neuen Sachlichkeit verhaftet. Ein statisch geordneter Bildaufbau, 
harte Linien und klare Farben dominieren viele Jahre lang seine Arbeiten, bevor 
er in den 1930ern erneut zu einer freien Farb- und Formenwahl findet.

Das vorliegende Gemälde aus seinem Spätwerk zeugt von einem lockeren und 
leichten Pinselstrich und einer künstlerischen Sicherheit. Weiche, fließende 
Formen und ein fein differenzierter Farbkontrast bestimmen das Bild und ge-
stalten es zu einem reizvollen Ganzen.

Prominent ins Bildzentrum gesetzt, erstrahlt ein großes, in kräftigen Gelb-
tönen gehaltenes Zirkuszelt vor einem ins Abenddunkel getauchten Himmel. 
Kaum merklich erhebt sich im Hintergrund eine weiße Silhouette. Es ist die 
von Scheinwerfern erhellte Karlskirche, die zum Teil von den Gebäuden am 
rechten Bildrand und zum anderen durch die zahlreichen Fahnenmasten um 
die Hauptattraktion herum verdeckt wird. Schatz hält jene Momente in seinem 
Werk fest, in denen sich das bunte Treiben noch nicht im Inneren des Zeltes, 
sondern auf dem Platz davor abspielt. Zahlreiche Menschen sind erschienen, um 
sich die Kunststücke im Zirkus Apollo, dessen Name mit großen, blauen Lettern 
über dem Zeltdach schwebt, anzuschauen. ohne die Anwesenden in Ihrer Un-
terschiedlichkeit zu charakterisieren, belässt der Künstler die Figuren schemen-
haft. Sie flanieren und verweilen und geben zusammen mit den Automobilen, 
Straßenlaternen und Straßenbahnen das Bild des sich im Wiederaufbau befind-
lichen Wiens der fünfziger Jahre, in dem bereits die Lebensfreude und die mit 
ihr verbundene Vergnüglichkeit wieder eingekehrt sind.

zirKus aPollo
 1956, Öl/Leinwand
75,1 x 96 cm 
monogrammiert oRS
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zirKusartisten
 1929, Öl/Karton
65,5 x 47 cm
Monogrammstempel HK 
abgebildet in der Monografie:  
Karl Hauk, 2008, S. 105

Karl HauK
Klosterneuburg 1898 - 1974 Wien

Das Zirkusbild, in dem zwei Artisten ein atemberaubendes Kunststück darbieten,  
reiht sich in die Themenvielfalt von Karl Hauks Werk ein. Der Künstler blendet 
bewusst das Publikum aus, um den Fokus einzig und allein auf die Pferde und 
das Artistenpaar in der Manege zu lenken. Die beiden Akrobaten vollziehen auf 
dem Rücken zweier weißer Pferde ein waghalsiges Kunststück. Während der 
Mann gekonnt auf beiden Pferderücken balanciert, hält er seine Partnerin, die 
uns eine elegante Pose darbietet, fest umschlungen. Die beiden Schimmel sind 
in schrägen Diagonalen angelegt und scheinen aus dem Bild zu galoppieren. Sie 
verleihen der Komposition eine starke Dynamik, die von einem unscheinbaren, 
am rechten Bildrand stehenden Clown unterbrochen wird. Durch farbbetonte 
Abschattierungen und voneinander abgrenzende Linien und Formen erreicht 
Hauk eine erstaunliche Plastizität und schafft so ein aus seinem oeuvre heraus-
ragendes Werk der Neuen Sachlichkeit. 

Während seines mehrmonatigen Aufenthaltes in Kroatien Ende der zwanziger 
Jahre des vorigen Jahrhunderts entsteht die Szene in einer Altstadtgasse auf der 
kroatischen Insel Rab. Mit starkfarbigen, voneinander abgesetzten Farbflächen 
baut Hauk die Hausmauern auf, zwischen denen zwei Frauen eine Treppe herun-
tersteigen. Eine Frau balanciert einen Korb auf Ihrem Kopf, in dem sie vermut-
lich Wasser oder Wäsche trägt.

Das Gemälde des „Paares am Balkon“ entsteht zur selben Zeit. Die Sonne 
taucht die beiden Dargestellten in südlich gleißendes Licht. Lasziv hebt die Frau 
ihre Hand und schützt ihre Augen vor der Sonne. Ihr Freund hat seine Hand an 
ihre Schulter gelegt und flüstert zärtlich in ihr ohr. Neben der innigen Verbun-
denheit des Paares kommt dem Werk auch eine gewisse Koketterie zu. Ein Träger 
der Bluse ist heruntergerutscht und Hauk hat ihn genau ins Bildzentrum gesetzt. 
Er korrespondiert mit ihrem erhobenen Arm, ebenso wie ihr anderer mit dem 
aufgestützten Arm des Freundes. 

oftmals zeigt sich der Künstler in seinen Paar- und Liebespaardarstellun-
gen selbst, wenngleich er auf porträthafte Genauigkeit, wie z.B. in der virtuo-
sen Darstellung von Maler und Modell, verzichtet. In den meisten seiner Figu-
ren- und Aktbilder legt er seine Aufmerksamkeit auf die Gestik, die mit zum 
Teil überdehnten Proportionen noch expressiver wirkt und an Bedeutung ge-
winnt. Neben den Werken, die von einer kühlen Sachlichkeit bestimmt sind, 
stehen Bilder mit expressivem Duktus; sie alle vereint ein fast zärtlicher Blick 
des Künstlers, der intim, aber nicht voyeuristisch ist. In ihm hält er Momente 
der Begegnung im Zu- und Miteinander genauso fest, wie Situationen des Be-
gehrens und Verharrens. 
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Paar am balKon
 1930, Öl/Karton
43 x 38 cm
Monogrammstempel HK
abgebildet in der Monografie:  
Karl Hauk, 2008, S. 147

Karl Hauk
Gasse in arbe
 1929, Öl/Karton
61 x 47 cm
signiert Hauk
abgebildet in der Monografie:  
Karl Hauk, 2008, S. 210
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aKt
 1927, Öl/Karton
62 x 40 cm
monogrammiert und datiert HK 27
abgebildet in der Monografie:  
Karl Hauk, 2008, S. 149

Karl Hauk
maler und modell
 1930, Öl/Karton
60,5 x 47 cm
Monogrammstempel HK
abgebildet in der Monografie:  
Karl Hauk, 2008, S. 129
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arme mutter
 1930, Öl/Karton
68 x 48,5 cm 
monogrammiert HK
abgebildet in der Monografie:  
Karl Hauk, 2008, S. 191

Karl Hauk
der antraG
 1930, Öl/Karton
80 x 61 cm 
monogrammiert HK
abgebildet in der Monografie:  
Karl Hauk, 2008, S. 125
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mutterliebe
 1922, Bister/Papier
53,5 x 40,5 cm 
signiert J. Gassler

JoseF gassler
Austerlitz 1893 - 1978 Wien

mutterliebe 
 1921, Öl/Leinwand
80,3 x 60 cm
signiert Gassler
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JoseF doBrowsKY
Karlsbad 1889 - 1964 Tullnerbach

Sein außergewöhnliches Gespür für Farben und Formen, für Licht und Bewe-
gung überträgt der Karlsbader Maler Josef Dobrowsky auf seine Leinwände und 
Holztafeln. Nachhaltig beeindruckt von den italienischen und niederländischen 
Alten Meistern, ist es besonders Pieter Breugel der Ältere, der Dobrowsky auf 
der Suche nach seinem eigenen künstlerischen Ausdruck Anfang der 1920er 
Jahre inspiriert. Das erdige Kolorit und die Vorliebe für bäuerliche Szenen ver-
binden beide Künstler. Das Thema der Ernte dient Dobrowsky bis ins Spätwerk 
wiederholt als Sujet, so auch im vorliegenden Frühwerk aus 1927. In Öltempe-
ra auf Holz gemalt, besticht diese Ernteszene durch ihr eigenwilliges, intensiv 
leuchtendes Kolorit. Es scheint, als habe sich Dobrowsky in vorliegendem Werk 
auch Anleihen bei den Fauves in Frankreich genommen, wie die Wahl der Farb-
palette mutmaßen lässt.  

Dominierendes Rot und Rosa, in changierenden Abstufungen, sowie Grün 
und Weiß bestimmen die Ernteszene, die, wie auch für Breugel typisch, von un-
terschiedlichen Handlungen bestimmt wird. Dabei steht gerade das leuchtende, 
in rot-rosa getauchte Kolorit im Kontrast zur Erdhaftigkeit der bäuerlichen Ar-
beit. In einer vormaschinellen Zeit, so wie sie Dobrowsky uns präsentiert, hängt 
der Ernteerfolg maßgeblich vom Miteinander der Arbeitskräfte ab. Behäbigen 
Schrittes taucht auf der rechten Bildseite ein Bauer mit einer Getreidegarbe auf, 
die er gekonnt auf seinen Schultern balanciert. Währenddessen türmt die Bäue-
rin die Ähren zu einem Haufen zusammen und scheint den rastenden Knechten 
einen vorwurfsvollen Blick zuzuwerfen. Im Hintergrund erhebt sich, farblich in 
die Hügellandschaft eingefügt, ein Schober mit offenem Gebälk zum Trocknen 
und Aufbewahren des Getreides und Strohs. Auch in weiteren motivisch ver-
gleichbaren Ernteszenen aus den 1920er Jahren setzt Dobrowsky zwei Bauern in 
die linke Bildecke, die sich nach der kräftezehrenden Arbeit im Schatten eines 
Baumes ausruhen. Die dunklen Konturen, die Dobrowsky verwendet, sind typi-
sche Stilelemente der Fauves und neben der Darstellung, die in ihrer reduzier-
ten Form von der ganzen Tätigkeit des Einbringens des Getreides erzählt, fügt 
das ungewöhnliche rosa Kolorit eine weitere faszinierende Facette hinzu. Wie 
ein Etikett mit der Beschriftung Ernte N°6 auf der Rückseite nahelegt, scheint 
Dobrowsky zeitlich naheliegende Variationen dieses Themas gemalt zu haben. 
Vorliegende Fassung dürfte die farblich gewagteste und wohl extravaganteste 
Ausführung sein. 

ernte
 1927, Öltempera/Holz
34,1 x 43,6 cm 
monogrammiert und datiert JD 1927 
verso beschriftet Josef Dobrowsky N°6 Ernte
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tiermarKt in timbuKtu
 1948, Öl/Leinwand
77,4 x 64,3 cm 
signiert und datiert o. Laske 1948
abgebildet in: oskar Laske  
Der künstlerische Nachlaß 
Wien 1952, S. 10, op. 239

osKar lasKe
Czernowitz 1874 - 1951 Wien

Als oskar Laske, der die Nazizeit in der inneren Immigration übersteht, das Öl-
gemälde des Tiermarkts in Timbuktu malt, liegen seine ausgedehnten Auslands-
reisen lange zurück. Vor dem Ersten Weltkrieg, rund drei Jahrzehnte zuvor, 
war er tatsächlich in Afrika. Das Timbuktu, das er 1948 imaginiert, hat jedoch 
mit der realen Stadt im heutigen Mali, damals Soudan Français, nur wenig zu 
tun. Während das echte Timbuktu als historisches und kulturelles Zentrum für 
seine einzigartige Architektur weltberühmt ist und auf der Liste des UNESCo- 
Kulturerbes steht, ist das einzige größere Bauwerk in Laskes Bild eine merk-
würdige, überdimensionierte Grashütte am linken mittleren Bildrand. Die 
Vege tation ist sehr spärlich eingesetzt, eine Reihe von Palmen ragt in einen 
wolkenlosen, grünlich-blauen Himmel, der von Vögeln und aus dem Nichts her-
niederspringenden Affen zur rechten Seite, bevölkert wird. Der Markt zeigt ein 
fast friedliches Nebeneinander wilder und teilweise auch gefährlicher Tiere, die 
an Laskes frühere Arbeiten zur „Arche Noah“ erinnern.

Als Bildeinstieg wählt Laske ein mächtiges Nashorn, das grinsend auf einem 
Rollwagen stehend von zwei Figuren gezogen wird. Fast spiegelverkehrt schrei-
tet ein Tapir aus dem rechten Bildrand. Er wird von einer Mutter mit Kind flan-
kiert. Zwischen den beiden Tieren sitzt eine auffallend dicke, nackte schwarze 
Frau, die in scheinbarer Ruhe ihr Geschäft verrichtet. Weiter oben, im mittleren 
Teil des Marktes, springt von links ein Pferd ins Bild. Es wird von einem Affen 
geritten, der mit einer ausladenden Bewegung seine Peitsche schwingt. Dieser 
scheint nicht nur das Pferd anzutreiben, sondern auch das Krokodil im Zaum 
zu halten, das sein mächtiges Maul aufreißt. Neugierig bestaunen zwei Figuren 
in Rückenansicht das Treiben, während ein Gepard, zwei Tiger und eine weitere 
Raubkatze in der Mitte des Marktes auffordernd zum Betrachter herüberschau-
en. Rechts daneben feilschen zwei Personen um den Preis eines Hirsches, der 
sich teilnahmslos von dem Kaufhandel abwendet. Dahinter erhebt sich eine klei-
ne Bühne mit der Aufschrift „Vögel“. Mit der Aussicht auf einen Verkauf stützt 
sich der Verkäufer auf den Tisch vor ihm und beobachtet die potentielle Kund-
schaft. Wie kleine Stehaufmännchen sind dabei die zum Kauf angebotenen Vö-
gelchen auf dem Verkaufspodest drapiert. Vom bunten Treiben unbeeindruckt 
stehen indes ein Elefant, eine Giraffe, ein Zebra sowie ein weiteres äsendes Tier 
neben der Strohhütte. 

Laskes Bild ist mehr als ein buntes, humoriges Durcheinander in exotischem 
Ambiente: Es ist ein einzigartiger, origineller und sarkastischer, künstlerischer 
Kommentar auf den zu Ende gehenden Kolonialismus. Laske, der sehr wohl 
weiß, wie es vor ort tatsächlich aussieht, scheint es sich hier zur Aufgabe zu 
machen, sämtliche in Europa gängigen Klischees vom wilden Afrika auf seinem 
Bild zu versammeln, ein Bild von einem Land, das sich, der merkantilen Logik 
des Nordens folgend, selbst verkauft. 
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HerBerT gursCHner
Innsbruck 1901 - 1975 London

flaminGos
 1938, Öl/Leinwand
 105,3 x 191,7 cm
signiert und datiert Gurschner 1938



37  

stillleben
1966, Öl/Leinwand
81 x 80 cm
signiert und datiert Diesner 66

gerHild diesner
Innsbruck 1915 - 1995 Innsbruck
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lilien 
um 1925, Öl/Leinwand
70 x 55,3 cm 
signiert H. Schröder 
verso altes Etikett

HeinriCH sCHröder
Krefeld 1881 - 1943 Innsbruck
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stillleben mit KaKteen
 1931, Öl/Leinwand
55,4 x 40 cm
signiert und datiert E. Beischläger 1931 

eMil BeisCHläger
Wien 1897 - 1977 Wien
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willY Boers
Amsterdam 1905 - 1978 Amsterdam

stillleben mit Pfeife
 1934, Öl/Leinwand 
61 x 80,8 cm
signiert und datiert Willy Boers 1934
verso altes Galerieetikett
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goTTFried goeBel
Wien 1906 - 1975 Paris

stillleben 
 1935, Öl/Leinwand
57,2 x 47 cm 
signiert und datiert Goebel 35 
abgebildet im Ausstellungskatalog:  
Gottfried Goebel, 1906 - 1975, 1987
Provenienz: ehemals Sammlung 
Heimito von Doderer
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stillleben 
um 1925, Öl/Leinwand 
50,5 x 57,8 cm
signiert Ploberger
abgebildet im Ausstellungskatalog:
Herbert Ploberger, Nordico Museum
der Stadt Linz, 2002, S. 17

HerBerT PloBerger
Wels 1902 – 1977 München

1925 kehrt der in Wels geborene Maler von einem sechsmonatigen Parisauf-
enthalt nach Wien zurück. Im Gepäck hat er den Stil der Neuen Sachlichkeit, 
der in Plobergers Farbigkeit anfänglich noch stärker am Expressionismus ori-
entiert ist. Schon kurze Zeit später findet der Künstler zu den kühlen und kris-
tallklaren Farben der Wiener und Berliner Zeit, die charakteristisch für seine 
Malerei werden. Die Gattung des Stilllebens entspricht dabei wohl am besten 
dem Diktum nach ordnung, das die Neue Sachlichkeit ausruft. Im Stillleben 
aus 1925/1926 führt Ploberger banale Alltagsgegenstände zu einem Kunstwerk 
zusammen. Die Gegenstände sind nicht einfach so wiedergegeben, wie sie eben 
liegen, sondern sind bewusst und artifiziell arrangiert. Dadurch entsteht der 
ungewöhnliche Eindruck, diese alltäglichen Dinge stünden in einem metaphy-
sischen Zusammenhang. Man sucht, das Geheimnis der inszenierten Unschein-
barkeit zu entschlüsseln und wähnt einen tieferen Sinn, der über das rein De-
korative hinausgeht. 

In leicht aufsichtiger Perspektive fesselt Ploberger den Blick des Betrachters 
an das scheinbar banale Gefüge der unterschiedlichen Gegenstände. Auf einem 
Hocker drapiert er eine bauchige Vase, ein Glas und ein kleines Päckchen mit 
der Aufschrift „Solo Wien“. Unterstrichen wird das Ensemble durch ein weißes 
Tuch, das zwei Drittel der Sitzfläche des Hockers einnimmt und im Vergleich zu 
den anderen Gegenständen durch die dynamische Faltengestaltung dem Stillle-
ben Lebhaftigkeit verleiht. Gekonnt spielt Ploberger mit feinen Farbnuancierun-
gen sowie mit Licht und Schatten. Durch harte Hell-Dunkelkontraste ist es ihm 
möglich, das Stillleben nicht „in“ eine Ecke, sondern „an“ eine Ecke zu stellen. 
Typisch für den Stil der Neuen Sachlichkeit und Plobergers Werk ist die Makel-
losigkeit, die er seinen Gebrauchsgegenständen zuspricht. In ihrer Dreierkons-
tellation nehmen sie die Form der Mauerecke auf und bringen einen Gleichklang 
in die Komposition. 

Ein interessantes Detail stellt der Schriftzug „Solo Wien“ auf dem Päckchen 
dar. Solo ist ein tschechischer Zündholzhersteller, der in seiner Blütezeit ganz 
Mitteleuropa, vor allem die österreichisch-ungarische Monarchie, beliefert. Mit 
dem Vermerk verweist der Künstler auf den Entstehungsort seines Stilllebens. 
Neben der Rätselhaftigkeit von Plobergers Stillleben ist seine Technik hervor-
zuheben, mit der er die Farbe auf die Leinwand bringt. Er bedient sich dabei 
einer altmeisterlichen Lasurtechnik, mit der ein Farbauftrag möglich ist, der 
kaum Pinselspuren aufweist. So erscheint die oberfläche perfekt geglättet und 
makellos. 

Neben Franz Sedlacek, Karl Hauk und Klemens Brosch zählt Herbert Plober-
ger zu den wichtigsten Vertretern der oberösterreichischen Avantgarde. Er war 
1927 in der bedeutendsten Ausstellung zur Neuen Sachlichkeit in der Galerie 
Nierendorf in Berlin sowie als einziger österreichischer Maler in der ersten groß 
angelegten Präsentation der neuen Kunstrichtung außerhalb Deutschlands, im 
Stedeljik Museum in Amsterdam, 1929 vertreten. Das vorliegende Bild, das bis-
lang als verschollen galt und von uns aus einer amerikanischen Privatsamm-
lung erworben werden konnte, exemplifiziert diesen Ruf.
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landschaft mit maler
 1926, Öl/Holz
71,3 x 57,2 cm
monogrammiert und datiert FS 26
verso altes Etikett und bezeichnet Franz 
Sedlacek, Wien 1926. „Landschaft“
abgebildet in der Monografie:
Franz Sedlacek, Verzeichnis der Gemälde,
2011, S. 30 u. S. 163

Franz sedlaCeK
Breslau 1891 - 1945 in Polen vermisst

Franz Sedlacek ist unbestritten einer der außergewöhnlichsten Maler der öster-
reichischen Zwischenkriegszeit. Lange Zeit in Vergessenheit, wird der studierte 
Chemiker Ende der 1970er Jahre als Neuentdeckung unter den Phantastischen 
Realisten gefeiert. Tatsächlich ist sein Werk zwischen Surrealismus und Neu-
er Sachlichkeit angesiedelt. Mittels skurrilen und magisch-phantastischen Ele-
menten baut er sein malerisches oeuvre auf, das sich im Wesentlichen auf zwei 
Jahrzehnte zwischen 1920 und 1940 erstreckt. In diese Zeit fällt auch die Dar-
stellung unserer „Landschaft mit Maler“ von 1926. Hier wird Sedlaceks Bezug 
zur deutschen Romantik und im Speziellen die Auseinandersetzung mit dem 
Werk Caspar David Friedrichs erkennbar, dessen Lichtdramatik und Silhouet-
tenwirkung ihn beeinflussen. Sedlacek übernimmt diese Strömung allerdings 
nicht ohne sie zu einer selbstständigen und zeitgemäßen Form zu führen. 

Neben Städtebildern und Blumenstillleben nehmen Landschaften die bedeu-
tendste Rolle in seinem Werk ein. Dabei taucht, wie in unserem Landschaftsbild 
von 1926, oftmals ein Akteur auf, der das Bild bestimmt. Bis ins kleinste De-
tail durchkomponiert, eröffnet sich eine Fantasielandschaft mit Ausblick zum 
Meer. Der Künstler selbst, mit Spitzbart und Hut dargestellt, überblickt die Ku-
lisse von einem erhöhten Standpunkt und setzt sich mit Staffelei, Palette und 
Leinwand im rechten unteren Eck ins Bild. Ein hoch aufragender Baum, der 
dominant in den rechten Vordergrund gestellt ist, trägt wirksam zur Inszenie-
rung dieser Landschaft bei. Vom Standpunkt des Malers ausgehend, wird man 
im Zickzack durch das Bild geführt. Ein heller Weg führt als Diagonale durchs 
Bild und trennt die Sonnenseite zur Linken von der Schattenseite zur Rechten. 
Eingebettet in braun bis schwarz changierende Farben erkennt man am unteren 
Bildrand einen kleinen Teich, der die Spiegelungen der ihn umgebenden Bäume 
aufnimmt. Der schmale Weg, belebt mit kleinen Figuren sowie einem Reiter mit 
Lasteseln, führt hoch hinauf zu einer Berggruppe, auf dessen Plateau sich eine 
Siedlung erhebt. Mittig, zur linken Seite, bevölkert Sedlacek die Landschaft mit 
einem Aussichtscafé, auf deren Terrasse sich Gäste tummeln. Bis ins kleinste 
Detail formuliert der Künstler Gegenstände und Gesten aus. In kühlen, leucht-
enden Farben erhebt sich im Hintergrund eine Gebirgsgruppe, die das gesamte 
Bild zum Strahlen bringt. Eine kleine Insel mit einer Burg erhebt sich am Fuße 
dieser Berge. Die Liebe Sedlaceks zum Detail bezeugt indes auch ein kleines  
Segelboot, das sich seinen Weg durch die gewaltige Landschaft bahnt. Eine 
Vielzahl kleiner Bäume durchbricht rhythmisch die oberfläche der kahlen Ge-
birgsgruppe, um schließlich knapp unter dem Gipfel einen Gletscher sichtbar 
werden zu lassen. Zwischen den Bergen eröffnet sich zuletzt das Meer, über dem 
sich ein sonnendurchfärbter, in Beige- und Brauntöne getauchter Himmel er-
streckt. Er schließt die Komposition am oberen Bildrand ab. Konsequent arbeitet 
Sedlacek mit Licht- und Schattenelementen, wobei er den Blick durch die hells-
ten Farben perspektivisch in die Tiefe führt während er die Farbpalette bis zum 
Vordergrund konsequent verdunkelt.

Die virtuose Landschaftskomposition dürfte bereits kurz nach Ihrer Entste-
hungszeit für Furore in der Kunstberichterstattung gesorgt haben. Bereits in 
den Jahren 1927, 1928 wie 1931 wurde sie zweimal in deutschen und englischen 
Zeitschriften publiziert. Käufer des Bildes war damals Sir Nicholas Waterhouse, 
Sohn des Gründers der renommierten Rechtsanwaltskanzlei Price & Waterhouse 
in London, der das Bild seiner Frau schenkte. Im Erbweg gelangte das Bild über 
drei Generationen zur Vorbesitzerin, wo es in einer französischen Privatsamm-
lung schlummerte. Vom Künstler direkt nach der Entstehung verkauft, wurde es 
bislang nie öffentlich gezeigt. 80 Jahre später dürfen wir uns nun auf ein Wie-
dersehen mit diesem Werk freuen! 
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herbstlandschaft
Öl/Karton
52,7 x 73,3 cm
signiert A. Birkle
verso beschriftet Albert Birkle 
Herbstlandschaft

alBerT BirKle
Berlin 1900 – 1986 Salzburg

Als Albert Birkle 1932 infolge der wachsenden politischen Unsicherheit mit 
seiner Familie von Berlin nach Salzburg übersiedelt, verlieren sich in seinem 
Schaffen großstädtische Sujets und sozialkritische Zuspitzung. In der Umge-
bung seines Ateliers am Salzburger Gersberg lässt er sich stattdessen vermehrt 
zu stimmungshaft-monumentalen Landschaften inspirieren. Nach der Macht-
ergreifung im Januar 1933 steht Birkle zunächst noch nicht in offenem Wider-
spruch zum nationalsozialistischen Kunstbetrieb. Noch 1936 vertritt Birkle 
Deutschland auf der Biennale in Venedig. Im Jahr darauf allerdings werden sei-
ne Bilder auf Befehl Hitlers aus dem Haus der Kunst in München entfernt. Fortan 
gilt er als entartet. Das vorliegende Bild entsteht 1938: Der Nationalsozialismus 
hat Birkle in seinem ländlichen Refugium in Österreich eingeholt.

Penibel baut der Maler die Landschaft in ihrer ganzen Tiefe auf, indem er 
den herbstlich braunen Wald hinter die schon abgegraste Wiese und vor die Ge-
birgszüge setzt. Dabei dient Birkle der Blick von seinem Atelier auf die Ausläu-
fer des Gaisberges als treuer Wegbegleiter. Die leise Dynamik der in gestaffel-
ten Wellen sich hinter- und gegeneinander verschiebenden Landschaft findet in 
den grauen Wolkenbahnen des Himmels ihre Entsprechung und Fortsetzung. 
Auffällig leuchten die gelb belaubten Bäume links und die hellgrüne Wiese im 
Vordergrund vor dem dunklen, ja trüben Hintergrund. Nach wie vor ist Birkles 
Bildsprache von der scharfen Zeichnung der Neuen Sachlichkeit geprägt, doch 
legt die eigentümliche Lichtstimmung einen mystischen Schleier über die men-
schenleere Szenerie. Die Herbstmelancholie hat etwas Surreales, aus der Zeit 
Gefallenes. Die Zeit in diesem Herbst scheint stillzustehen, die Jahreszeit des 
Vergehens und des Übergangs niemals enden zu wollen. Statt zu vergehen, ist 
die Zeit bleiern in dem Bild präsent: Birkles Landschaft lässt in ihrer Staffelung 
in Licht, Farbe und Räumlichkeit die unterschiedlichen Phasen des Herbstes 
gleich zeitig hintereinander treten wie eine Erscheinung. 
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Winter im mühlviertel
um 1935, Öl/Leinwand
60,5 x 73,5 cm
signiert E. Huber

ernsT HuBer
Wien 1895 – 1960 Wien
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Karl HauK
Klosterneuburg 1898 - 1974 Wien

verschneite strasse
1929, Öl/Karton
46,5 x 61 cm
monogrammiert und datiert HK 29
abgebildet in der Monografie:  
Karl Hauk, 2008, S. 173
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blicK auf innsbrucK mit serles
um 1928, Öl/Leinwand
59,5 x 49,4 cm
signiert Gurschner Tirol

Kirche in tirol
1922, Aquarell/Papier
28 x 22,2 cm
signiert, beschriftet und datiert 
Gurschner Herbert Mühlau 1922
abgebildet in: Herbert Gurschner. 
Ein Tiroler in London, 2000, S. 124

HerBerT gursCHner
Innsbruck 1901 – 1975 London
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Herbert Gurschner
Paar in der tosKana
 1925, Kolorierter Farbholzschnitt
22 x 18,8 cm
signiert H. Gurschner

familie
 1925, Kolorierter Farbholzschnitt
26 x 20 cm
signiert H. Gurschner
monogrammiert im Stock HG

tratsch, musiKanten, tanz, 
KirchGanG
 1925, Kolorierte Farbholzschnitte
verschiedene Maße
alle signiert H. Gurschner
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blumenstillleben mit stadtKulisse
 1922, Mischtechnik/Papier
55,2 x 64,9 cm 
signiert und datiert  
Franz Zülow 1922

Franz zülow
Wien 1883 - 1963 Wien

märchenszene
 1932, Fresko
90 x 90 cm 
signiert und datiert  
Franz Zülow 1932
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Trude waeHner
Wien 1900 – 1979 Wien

dieulefit
um 1955, Öl/Leinwand
65 x 92 cm
Gästehaus der Künstlerin

nYons 
um 1955, Aquarell/Papier
57,5 x 78,6 cm 
signiert Waehner

teolo 
um 1955, Aquarell/Papier
56,4 x 74,2 cm 
signiert Waehner 
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berGiGe landschaft
 1928, Öl/Leinwand
 166,8 x 99,1 cm
signiert W. Eisenschitz
verso altes Etikett mit Beschriftung  
W. Eisenschitz, rue 8 de Tournon
abgebildet im Katalog: Willy Eisenschitz 
Neue Galerie der Stadt Linz, 1999, S. 58

willY eisensCHiTz
Wien 1889 – 1974 Paris

Bereits während seiner Studienzeit an der Akademie in Wien zieht es den 
23-jährigen Eisenschitz nach Frankreich. Er ist fasziniert von Paris sowie dem 
künstlerischen und landschaftlichen Reichtum des Landes. Vor allem die Pro-
vence, wohin es ihn anlässlich einer Reise nach Menton 1921 verschlägt, wird 
zur großen Inspirationsquelle seiner Kunst. Auf zahlreichen Streifzügen durch 
den Süden des Landes entdeckt Eisenschitz das warme, mediterrane Licht, das 
die pittoresken Buchten, Dörfer und Landstriche in reiche, satte Farben taucht. 

Mit intensivem Kolorit hält er auch die urwüchsige Landschaft am Fuße des 
Mont Faron fest, wie das nebenstehende Bild zeigt. Das imposante Hochformat 
ist von Terrassen durchzogen, die von Steinmauern gestützt werden. Auf die-
sen verschiedenen Ebenen gedeihen mediterranes Gebüsch, alte olivenbäume 
und sonnengebräunte Gräser. Inmitten der hügeligen Landschaft sticht ein klei-
nes, rotes Haus hervor, das den Ruhepol vor einer geschwungenen, ineinander 
verkeilten Gebirgsformation bietet, die den Hintergrund des Bildes einnimmt.

Während die urwüchsige Landschaft in diesem Bild im Fokus steht, werden 
wir im Ölgemälde auf der nächsten Seite durch eine Allee zu einem Anwesen 
geleitet. Es ist das ehemalige Kloster „Les Minimes“ in Valette-du-Var, einem 
Nachbarort Toulons, wo Eisenschitz die Sommermonate verbringt. Das Château 
bietet dem Künstler Wohnsitz, Atelier und Motiv zugleich. Von hier aus unter-
nimmt er unzählige Fahrten in das Umland und malt jene Pastelle, Aquarelle 
und Ölbilder, die seinen Ruhm begründen.

Auf einer dieser Fahrten entdeckt der Künstler auch das alte, provenzalische 
Dorf Le Revest, das auf einem Felsen erbaut ist. Blickfang ist die mächtige Kir-
che, die neben einem olivenhain am Dorfrand eingebettet liegt. Neben diesen 
Dörfern mit ihren markanten Architekturformen malt Eisenschitz vor allem die 
weiten Landschaften und Küstenregionen Südfrankreichs. Während im intensiv 
orangefarbenen Aquarell neben der Küste auch das Meer in leichten, blauen Tö-
nen zum Vorschein kommt, lässt es der Künstler im Ölgemälde daneben, hinter 
einer bewachsenen Hügelformation verschwinden. Nur die Kalksteinfelsen ver-
weisen auf die Küste von Les Goudes, einen kleinen ort nahe Marseille und das 
Meer, aus dem sich die Felsen auf beeindruckende Weise erheben.
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Kirche in le revest
 1927, Öl/Leinwand
38,8 x 46,3 cm
signiert W. Eisenschitz

Willy Eisenschitz
allee in les minimes
um 1932, Öl/Leinwand
54,1 x 72,3 cm
signiert W. Eisenschitz
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südliche landschaft
um 1955, Öl/Leinwand
54,3 x 73,1 cm
signiert W. Eisenschitz

Willy Eisenschitz
Provence
 1930, Aquarell/Papier
39,5 x 52,7 cm
signiert W. Eisenschitz

südfranzÖsische Küstenlandschaft
 1935, Aquarell/Papier
37,7 x 50,2 cm
signiert W. Eisenschitz
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viKTor TisCHler
Wien 1890 - 1951 Beaulieu-sur-Mer

 1928 übersiedelt der in Wien ausgesprochen erfolgreiche Viktor Tischler nach 
Paris, wo er regen Austausch mit Josef Floch und Willy Eisenschitz pflegt. Von 
dort aus unternimmt er mehrere Studienreisen. Die vorliegende südliche Land-
schaft ist während oder in der Folge einer solchen Reise entstanden. Die sorg-
fältige Komposition wird von zwei großen, sich auffällig in der Mitte gabelnden 
Bäumen dominiert, die im schattigen Vordergrund stehen, während sich im son-
nendurchfluteten Hintergrund antike Ruinen und weitere, weniger ungewöhn-
lich gewachsene Bäume verlieren.

Tischler hat hier bereits zu jenem von seinen vorerwähnten österreichischen 
Künstlerkollegen in Paris mitbeeinflussten poetischen Realismus gefunden, der 
sein späteres Werk auszeichnet. In dem Mit- und Gegeneinander von antiken 
Ruinen und Landschaft vermeint man Anklänge an die Renaissance zu erken-
nen, wobei das Ruinöse gegenüber dem architektonischen Detail in einer Wei-
se betont wird, die eher an die Romantik denken lässt. Die Landschaft ähnelt 
der Gegend um Rom, sie erinnert an die antike Hafenstadt ostia oder an die Via 
Appia, aber die naturgetreue Wiedergabe einer realen Situation dürfte nicht die 
zentrale Absicht des Künstlers sein. Vielmehr ist davon auszugehen, dass er Ein-
drücke und Skizzen sammelt und zu einem Gesamten komponiert, das, gerade 
auch im Zusammenhang mit der bäuerlichen Gruppe im mittleren Vordergrund, 
an arkadische Landschaften des 17. oder 18. Jahrhunderts erinnern soll.

Abgesehen von den Bäumen ist der Bewuchs spärlich, der gelbbraune Boden, 
die rötlichen gemauerten Bögen im Mittelgrund sowie der strahlend blaue, von 
dünnen Wolkenfetzen weiß durchzogene Himmel betonen den Eindruck von 
Sonne und Hitze, vor der sich die Figuren in den Schatten flüchten. Die Schat-
tenzone ist allerdings so groß, dass sie unmöglich nur von den Bäumen stam-
men kann, die ihrerseits zur Gänze im Schatten stehen. Es liegt daher die Ver-
mutung nahe, dass sich eine Felsformation oder ein Bauwerk im Rücken des 
Malers befinden und Tischler diese reizvolle und ungewöhnliche Lichtsituation 
aufnimmt und künstlerisch interpretiert. 

italienische landschaft
um 1935, Öl/Leinwand
89,2 x 130 cm
signiert V. Tischler
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atelierszene
um 1955, Öl/Leinwand
36,4 x 58,4 cm 
signiert Floch

JoseF FloCH
Wien 1894 – 1977 New York 

Als der 47-jährige Maler mit seiner Familie aufgrund der gefährlichen politi-
schen Lage in Frankreich 1941 nach Amerika emigriert, liegt seine künstleri-
sche Zukunft noch im Ungewissen. Nach großen Erfolgen in Paris, wo er sich 
auch durch Kontakte seines Malerkollegen und Freundes Willy Eisenschitz rasch  
etablieren konnte, muss er sich in seiner Wahlheimat New York eine neue Exis-
tenz aufbauen. Eine Vielzahl an Auszeichnungen und Ausstellungen sowie der 
Erhalt der amerikanischen Staatsbürgerschaft bezeugen jedoch auch in der neu-
en Heimat einen erfolgreichen Weg. 

Die Farbexpressionen der Wiener Jahre hinter sich lassend, findet Floch zu 
einer Klarheit der Formen und Farben sowie einer Ausgewogenheit der Kompo-
sition. Bühnenhaft setzt Floch in der „Atelierszene“ aus dem Jahre 1955 Glas-
fronten, Mauerstücke und Fensterverstrebungen als tektonische Elemente in ein 
Wechselspiel, das charakteristisch für sein Werk ist. Die Bildmotive zu dieser 
Zeit ähneln einander in Komposition und Stimmung und doch ist es so, als be-
trete man mit jedem neuen Bild eine weitere Szene. 

Auf der Terrasse eines Penthauses werden wir zu Beobachtern eines Zusam-
mentreffens, das sich im Inneren eines Raumes abspielt. Hinter einer großen 
Glasfront, die durch vertikale Verstrebungen unterbrochen ist, erblickt man 
zwei Frauen in bedeutungsvoller Distanz zueinander. Gekonnt fängt Floch den 
Augenblick des Verharrens ein und arbeitet darin eine psychologische Qualität 
heraus. Es scheint als wären beide Frauen in ihren Welten gefangen. Neben der 
menschlichen Dimension besticht das Bild zudem durch seine unterschiedlichen 
räumlichen Ebenen. Gekonnt konstruiert Floch eine Raumsituation mit spitz zu-
laufender Terrasse, die von einer Glasfront unterbrochen wird. Dahinter erblickt 
man einen Raum, dessen Mauern in unterschiedliche Farbsegmente unterteilt 
sind, welche die emotionale Aufladung des Bildes verstärken.

Diese Interieurs mit Figuren tauchen in Flochs Arbeiten immer wieder auf, 
so auch in den nachstehenden beiden Arbeiten „Modelle im Atelier“ und „Still-
leben mit Modell“, in denen man erneut zum Beobachter intimer Szenen wird. 
obwohl Floch in ersterem dem Stillleben einen zentralen Platz gewährt, liegt 
unser Augenmerk auf der sitzenden Frau im rechten Bildrand, die gedanken-
verloren ihren Blick in die Ferne richtet. Mit den „Modellen im Atelier“ nimmt 
Floch, wie bereits in der „Atelierszene“, ein Figurenpaar auf, dessen Verhältnis 
zwischen Nähe und Distanz sowie Hinwendung und Abwendung definiert wird.
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modelle im atelier
um 1950, Mischtechnik/Papier
29,4 x 36,5 cm
signiert J. Floch
Widmung „für Maria“ 

Josef Floch
stillleben mit modell
um 1955, Öl/Leinwand
35,8 x 58,9 cm 
signiert Floch
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südliche landschaft
 1977, Öl/Leinwand
60,5 x 90,3 cm
monogrammiert und datiert HB 77

HerBerT BreiTer 
Landeshut 1927 - 1999 Salzburg

Die Arbeiten von Herbert Breiter sind unverkennbar. In der mediterranen Land-
schaft, die zugleich Hauptmotiv in seinem oeuvre ist, findet er in streng durch-
komponierten Bildern jene Idylle, die für sein Werk bezeichnend ist. Der in 
Schlesien geborene Wahlsalzburger, der das örtliche Kunstgeschehen maßgeb-
lich beeinflusst, findet auf Reisen nach Italien und bei Besuchen in der Südstei-
ermark erste künstlerische Anreize, die ihren Höhepunkt in den urtümlichen 
Landschaften Griechenlands erreichen. 

Herbert Breiter hat die Natur nie getreu wiedergegeben, sondern seine visuel-
len Eindrücke mit künstlerischer Freiheit auf die Leinwand gebracht, indem er 
Formen und Farben zugunsten einer Klarheit reduziert, die bisweilen an Kinder-
buch-Illustrationen erinnert. Diese markante Bildsprache zieht sich wie ein roter  
Faden durch sein Werk und prägt auch das Gemälde einer „Südlichen Land-
schaft“ aus dem Jahr 1977. 

Schicht für Schicht bringt der Künstler landschaftliche Formen auf die Lein-
wand und lenkt so den Blick des Betrachters in eine Landschaft, in der man sich 
bei längerer Betrachtung verlieren möchte. Von einer blaugrau eingefärbten 
Baumreihe mit wolkenähnlichen Formationen im Vordergrund führt der Künst-
ler über mit Büschen und Zypressen bewachsene sanfte Hügel zu felsigen Struk-
turen und hinauf zu einem kleinen Städtchen, das sich im Hintergrund kaum 
merklich auf einem Plateau erhebt. obwohl in Breiters Landschaften immer wie-
der Gebäude, Gehöfte, Häuser oder Architekturausschnitte auftauchen, bleibt 
der Mensch ausgespart. Vermutlich wirken gerade aus diesem Grund Breiters 
Landschaften so poetisch und der Welt entrückt.
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strandbesucher
Öl/Leinwand
60 x 73,3 cm 
signiert Vigny

sYlvain vignY
Wien 1903 - 1971 Nizza

auf der Promenade
um 1935, Öl/Leinwand
46,2 x 55,1 cm
signiert Vigny
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malcesine am Gardasee
 1927, Öl/Leinwand
60 x 50 cm
bezeichnet, datiert und signiert 
Malcesine 1927, Erich Miller

bahnGleise bei hütteldorf
 1936, Öl/Leinwand
61 x 73 cm 
signiert Erich Miller 
verso signiert Erich Miller-Hauenfels 
bezeichnet Bahngleise bei Hütteldorf 
Ausstellungsetikett Künstlerhaus 1942

eriCH Miller-HauenFels
Graz 1889 - 1972 Wien
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emPire state buildinG 
2012, Aquarell/Papier 
47 x 30 cm 
signiert Salzmann

goTTFried salzMann
geboren 1943 in Saalfelden

Paris
2012, Aquarell/Papier 
30 x 47 cm 
signiert Salzmann
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Wien, dächer iii
2013, Aquarell/Papier
47 x 29 cm 
signiert Salzmann

Gottfried Salzmann 
Wien, st. stePhan i
2012, Aquarell/Papier 
32,5 x 49 cm 
signiert Salzmann
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rote WolKe
1988, Eitempera/Leinwand 
60,5 x 60 cm 
signiert und datiert Weiler 88

Max weiler
Absam 1910 - 2001 Wien

„Ich möchte eine Natur erzeugen, die so lebendig ist wie die wirkliche, vol-
ler Zufall, und doch geordnet. Willkür und ordnung – und ganz aus den künst-
lerischen Mitteln entstanden. Aus meinen Mitteln eine phantastische und un-
endliche Landschaft“, notiert Max Weiler 1965 in seinen Tag- und Nachtheften. 
Abstrakte Bildkonzepte, vom Tachismus und dem Informel der Nachkriegszeit 
angeregt, haben den Künstler bereits Mitte der 1960er Jahre erreicht. Zu dieser 
Zeit beginnt er seine gegenständliche Malerei zu überdenken und weiterzuent-
wickeln. Die spirituelle Kraft der Natur, der zyklische Wechsel, das Mit- und Ge-
geneinander der Formen sind dabei treibende künstlerische Inspiration. Anre-
gungen zur landschaftlichen Auseinandersetzung erhält Weiler schon während 
seines Studiums an der Akademie der bildenden Künste in Wien. Sein Lehrer 
Karl Sterrer vermittelt ihm die Meister der altchinesischen Landschaftsmale-
rei der Sung-Dynastie. Wie diese begnügt sich der Künstler mit der Andeutung 
landschaftlicher Situationen und malt aus der Erinnerung. Seine Arbeiten leben 
durch Farben und ihre Kontraste.

Rot, Grün und Blau dominieren farblich das Gemälde der „Roten Wolke“ aus 
dem Jahr 1988. Diese schwebt mittig am oberen Bildrand. Von dem leuchtenden 
Rot geht eine Wärme und Strahlkraft aus, die Weiler auch in anderen Arbeiten 
einsetzt wie im „Roten Baum“ (1970), dem Deckenbild „Rose von Jericho“ (1971) 
in der Pfarrkirche in Mayrhofen in Tirol oder im „Roten Ballon Hoffnung“ von 
1986. 

Mit seiner Arbeit „Macht des Rot“ (1987) beweist der Tiroler Maler nochmals 
eindrucksvoll, welche Charakterstärke er dieser Farbe zuspricht. Und auch von 
unserer Darstellung der „Roten Wolke“ geht eine Kraft aus, der sich der Betrach-
ter kaum entziehen kann. Seltsame Pflanzen in grün und blau wachsen, mysti-
schen Wesen gleich, von beiden Seiten des Bildrandes empor und berühren mit 
ihren Fühlern die rot leuchtende Wolke. Dabei vereinen sie gekonnt Himmel und 
Erde miteinander. Das Eitempera bringt Weiler mit teils deckenden, teils lasie-
renden Farben sowie mit kurzen und langen Pinselstrichen auf die Leinwand. 
Mit diesem Kontrast schafft er eine Lebendigkeit in dieser Phantasielandschaft, 
die dem Betrachter ein breites Spektrum an Sehmöglichkeiten bietet.



81  



82  

eMil BeisCHläger
Wien 1897 - Wien 1977
Nach Absolvierung des Kriegsdienstes als Einjährig-Freiwilliger 
begann Beischläger zunächst das Studium der Rechtswissenschaf-
ten, welches er jedoch vorzeitig beendete, um 1920 eine Stelle in 
einer Bank anzunehmen. Dort lernte er den Maler Anton Hula 
kennen. Ab 1923 nahm er Privatunterricht bei Egge Sturm-Skrla, 
und bereits ein Jahr später war er mit seinen Arbeiten in der 
Winterausstellung der Secession vertreten. Nach Sturm-Skrlas 
Übersiedlung nach Salzburg wurde auch Anton Faistauer ein 
künstlerisches Vorbild für Beischläger. Aufgrund der allgemein 
schwierigen finanziellen Situation nahm Beischläger eine Stelle im 
Sozialministerium an, die er bis zu seiner Pensionierung innehatte. 
Als ordentliches Mitglied im Wiener Künstlerhaus wurde er 1942 
zum Kriegsdienst einberufen. Es gelang ihm in dieser Zeit, sich 
künstlerische Freiräume zu schaffen und sein Werk fortzusetzen. 
Eine Vielzahl an Porträts entstand. In der Ausstellung „Wiener 
Graphik“ im Jahre 1944 wurden neben Arbeiten von Alfred Kubin 
und Robin Christian Andersen auch Werke von Beischläger präsen-
tiert. 1953 fand die erste Personale im Künstlerhaus statt, dessen 
Vizepräsident Beischläger wurde. Durch Auslandsstipendien wurde 
es ihm in den 1960er und 1970er Jahren auch ermöglicht, Reisen 
zu unternehmen und diese Eindrücke bis zum Ende seines Lebens 
künstlerisch umzusetzen. 

alBerT BirKle
Berlin 1900 – 1986 Salzburg
Albert Birkle vollzog nach dem Ende des Ersten Weltkrieges eine 
Lehre als Dekorationsmaler im väterlichen Betrieb, studierte dann 
an der Hochschule für bildende Künste in Berlin und bis 1927 
als Meisterschüler bei Arthur von Kampf. Er formierte in diesen 
Studienjahren einen sozialkritischen Realismus mit neusachli-
chen Zügen. Vor allem in seinen eigenwilligen Charakterköpfen 
vermittelte er karikierende Ansätze. Das Angebot einer Professur 
an der Königsberger Akademie lehnte der Künstler ab, um Aufträ-
ge für kirchliche Wandmalereien auszuführen. 1927 präsentierte 
sich Birkle das erste Mal mit einer Einzelausstellung in Berlin, 
wo er sich einen potenten Sammlerkreis aufbauen konnte. Im 
Umbruch der Machtergreifung Hitlers übersiedelte Birkle nach 
Salzburg. 1936 stellte er in der Berliner Nationalgalerie aus und 
vertrat Deutschland auf der Biennale in Venedig. Die Bilder, die der 
Künstler 1936 dort ausstellte, wurden 1937 mit anderen Werken 
aus öffentlichen Sammlungen als „entartet“ entfernt; über den 
Künstler wurde kurzzeitig Malverbot verhängt. 1946 erhielt Birkle 
die österreichische Staatsbürgerschaft und widmete sich verstärkt 
der Glasmalerei. 1958 wurde Birkle der Professorentitel verliehen. 
Thematisch griff der Künstler auf frühere Motive der 1920er und 
1940er Jahre zurück und widmete sich verstärkt der Glasmalerei.

willY Boers 
Amsterdam 1905 – 1978 Amsterdam
Willy Herman Friederich Boers brach die Schule ab, um Restau-
rator zu werden und wurde schließlich 1928 Maler. Seine frühen 
realistischen Porträts, Landschaften und Stillleben sind den stilis-
tischen Merkmalen der niederländischen Neuen Sachlichkeit ver-
haftet. Bis 1940 war Boers Mitglied des „Haager Kunstkreises“, von 

1929 bis 1941 Mitglied der Künstlergruppe der „Unabhängigen“. 
Während des Zweiten Weltkrieges schloss sich Boers kurzzeitig 
dem Futurismus an, um sich ab den 1940ern gänzlich der Abstrak-
tion zuzuwenden. 1945 beteiligte sich Boers bei der Ausstellung 
„Kunst in Freiheit“, die zu der ersten und größten Ausstellung 
zeitgenössischer Kunst nach dem Krieg in den Niederlanden zählt. 
1946 war er Mitbegründer der Künstlergruppe „Freie Bilder“ und 
1950 der Gruppe „Schöpfung“, die versuchten, abstrakte Kunst in 
den Niederlanden zu fördern. Boers unternahm viele Reisen nach 
Frankreich und stellte von 1948 bis 1951 mehrmals im Pariser 
Salon des Réalités Nouvelles aus. 1955 vollzog er einen erneuten 
stilistischen Wandel und widmete sich aufwendigen Collagen, die 
ab Mitte der 1960er Jahre den Einfluss der Pop Art zeigten. Bis zu 
seinem Tod 1978 schuf Willy Boers zahlreiche Werke, in denen er 
sich mit der amerikanischen Farbfeldmalerei auseinandersetzte. 

HerBerT BreiTer
Landeshut 1927 – 1997 Salzburg
Breiter meldete sich 1944 zur Aufnahmeprüfung an der Dresd-
ner Kunstakademie, wurde aber zur Wehrmacht einberufen. 
1946 versuchte er sich an der Kunstgewerbeschule in Salzburg 
zu bewerben, besuchte diese allerdings nie. 1947 erhielt er die 
österreichische Staatsbürgerschaft und lernte die Malerin Agnes 
Muthspiel kennen, die zu seiner Lebens- und Künstlergefährtin 
wurde. Er schloss Freundschaft mit Gottfried von Einem und dem 
Bühnenbildner Caspar Neher und lernte als Schüler von Max Peif-
fer Watenphul noch andere gleichgesinnte Künstler kennen. Ab 
diesem Zeitpunkt begann auch Breiters rege Ausstellungs- und 
Reisetätigkeit. In Italien und Griechenland entstanden vor allem 
Landschaftsbilder in Aquarell und Öl sowie umfangreiche Litho-
grafiezyklen. Bis zu seinem Tod lebte Breiter in Salzburg.

gerHild diesner
Innsbruck 1915 - 1995 Innsbruck
Gerhild Diesner belegte von 1932 bis 1935 in Innsbruck einen Akt-
kurs bei Prof. Comploj und besuchte parallel dazu einen Textilkurs 
an einer Fachschule. Ab 1930 verbrachte sie alljährlich die Som-
mermonate in England und übersiedelte von 1935 bis 1937 nach 
London. Dort besuchte sie die Chelsea Art School und die School of 
Art in Brighton. 1937 zog sie nach München und studierte an der 
dortigen Akademie für angewandte Kunst in der Abteilung für Ge-
brauchsgrafik. 1943 erfolgte die Übersiedlung nach Paris und die 
Aufnahme des Studiums an der Académie André Lhote und an der 
École de la Grande Chaumière. Ein Jahr später kehrte die Künst-
lerin nach Innsbruck zurück. 1945 wurden in München viele von 
Diesners dort verwahrten Pariser Arbeiten von Besatzungssoldaten 
zerstört. 1948 erhielt sie den Förderungspreis der Tiroler Landesre-
gierung anlässlich der Ausstellung „Tiroler Kunst“. In den Jahren 
von 1955 bis 1975 folgten zahlreiche Studienaufenthalte in Eng-
land, Portugal und Italien. 1959 wurde ihr der Förderungspreis für 
Malerei der Landeshauptstadt Innsbruck verliehen und 1975 folgte 
der Professortitel. 1995 erhielt sie den Kunstpreis des Landes Tirol.

BiograFien
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JoseF doBrowsKY
Karlsbad 1889 – 1964 Tullnerbach
Josef Dobrowsky erhielt seine Ausbildung an der Wiener Kunst-
gewerbeschule und studierte von 1906 bis 1910 an der Wiener 
Akademie bei Griepenkerl und Bacher. Nach dem Ende des Ersten 
Weltkrieges wurde er 1919 Mitglied, später Ehrenmitglied der 
Secession. Früh wurde er mit Preisen und Auszeichnungen wie 
dem Großen Österreichischen Staatspreis und der Goldenen Staats-
medaille geehrt. Von 1946 bis 1963 lehrte er als Professor für Ma-
lerei an der Wiener Akademie und übte in dieser Zeit Einfluss auf 
nachfolgende Künstlergenerationen aus.

willY eisensCHiTz
Wien 1889 – 1974 Paris
Willy Eisenschitz inskribierte 1911 an der Akademie in Wien, zog 
aber 1912, fasziniert von der französischen Kunst, nach Paris, wo 
er an der Académie de la Grand Chaumière studierte. 1914 heiratete 
er seine Studienkollegin Claire Bertrand. Ab 1921 verbrachte Ei-
senschitz die Sommer in der Provence und beschickte Ausstellun-
gen in ganz Frankreich. Bis 1943 war er in die pulsierende Pariser 
Kunstszene rund um die Maler der „École de Paris“, unter denen 
sich viele jüdische Künstler befanden, integriert. Während des 
Zweiten Weltkrieges hielt er sich in Dieulefit versteckt und kehrte 
danach auf das Anwesen „Les Minimes“ bei Toulon zurück. Ab 
1951 unternahm er Reisen nach Ibiza und wohnte wechselweise in 
Paris und in der Provence. Wie sehr sein oeuvre bereits geschätzt 
wird, zeigen zahllose Ausstellungen in Frankreich, England und 
Übersee, sowie Ankäufe namhafter Museen.

JoseF FloCH
Wien 1894 – 1977 New York
Josef Floch studierte an der Wiener Akademie und war ab 1919 
Mitglied des Hagenbundes, wo er häufig in Ausstellungen vertre-
ten war. 1925 übersiedelte er nach Paris, wo er sich mithilfe seines 
Freundes Willy Eisenschitz rasch etablierte. Er stellte in der re-
nommierten Galerie von Berthe Weill aus, die auch internationale 
Größen 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 Österrei-
chische Galerie eine viel beachtete Retrospektive, die das Werk 
dieses kunstgeschichtlich wichtigen Malers wieder nach Österreich 
zurückholte.

Helene FunKe
Chemnitz 1869 – 1957 Wien
Helene Funke absolvierte ab 1899 ihre künstlerische Ausbildung in 
München an der Malschule von Fehr und bei Jank an der Damen-
akademie. Von 1905 bis 1913 lebte sie in Paris und Südfrankreich. 
Dort setzte sie sich mit dem Impressionismus und vor allem mit 
dem französischen Fauvismus auseinander. Sie stellte, laut Über-
lieferung, gemeinsam mit Matisse, Braque und Vlaminck aus und 
war daher in den Pariser Herbstsalons zwischen 1905 und 1913 
präsent. Von 1913/1914 bis zu ihrem Tod 1957 lebte sie in Wien, wo 
sie sich trotz feindseliger Kritiken seitens des durchwegs männlich 
dominierten Kunstbetriebs bald etablierte. Bereits 1920 erfolgte 

der Ankauf ihres Bildes „Musik“ durch den Österreichischen Staat. 
1928 erhielt sie den österreichischen Staatspreis. Ihre Werke waren 
bis 1934 regelmäßig in Ausstellungen des Hagenbundes, der Be-
wegung der Kunstschaugruppe, der Vereinigung bildender Künst-
lerinnen und der Wiener Frauenkunst vertreten. Daneben waren 
schon seit 1904 Bilder Funkes in München, Berlin, Dresden und 
Chemnitz zu sehen. Mit der gewaltsamen Auflösung jener Künst-
lerverbände, die dem Modernen und Fortschrittlichen zugeneigt 
waren, geriet auch das Werk Helene Funkes nach 1938 in Verges-
senheit. Eine Ausstellung in der Galerie Welz und die Verleihung 
des Professorentitels riefen die Künstlerin nach dem Zweiten Welt-
krieg wieder in Erinnerung, aber erst durch die im Sommer 2007 
veranstaltete Retrospektive des Lentos Museums in Linz wurde 
das Werk einer der wichtigsten österreichischen Künstlerinnen der 
Zwischenkriegszeit einem breiterem Publikum bekannt gemacht.

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 
Künstlerhauses. Ab 1949 wohnte er dauerhaft in Wien. Gasslers 
bevorzugte Sujets waren Stillleben, Porträts und Landschaftsbilder. 
Er schuf zahlreiche Fresken in Böhmen und Mähren und entwarf 
für das Theater in Karlsbad Bühnenbilder. Seine Gemälde befinden 
sich in etlichen Museen und Privatsammlungen, u.a. im Belvedere.

goTTFried goeBel
Wien 1906 – 1975 Paris
Gottfried Goebel studierte an der Wiener Akademie der Bilden-
den Künste bei Rudolf Jettmar und nahm an Ausstellungen des 
Hagenbundes in Wien teil. 1934 lebte er gemeinsam mit seiner 
Lebenspartnerin, der Künstlerin Greta Freist, in einer Atelierge-
meinschaft in der Hartäckerstraße in Wien. Das Atelier, in dem 
auch Heimito von Doderer zeitweise wohnte und arbeitete, wurde 
zum künstlerischen und literarischen Treffpunkt, in dem u. a. Elias 
Canetti, otto Basil, Hermann Broch und Albert Paris Gütersloh 
verkehrten. 1936 übersiedelten Goebel und Freist nach Paris, wo 
der Künstler 1937 im Salon d‘Automne ausstellte. Zu Beginn des 
Zweiten Weltkrieges wurde Goebel von der französischen Exekuti-
ve interniert. Ab 1948 entstanden erste abstrakte Arbeiten, die ab 
1952 von geometrischen Formen beeinflusst wurden und ab 1954 
die Rezeption tachistischer Malerei erkennen lassen. 1950 gründe-
ten Goebel und Freist die französische Sektion des Internationalen 
Art Clubs in Paris. In den sechziger und siebziger Jahren experi-
mentierte Goebel mit Materialbildern, schuf Keramik-, Kunststoff- 
und Holzskulpturen.

HerBerT gursCHner
Innsbruck 1901 – 1975 London
Schon früh zeigte sich Gurschners Begabung für die Malerei. 1918 
wurde er als jüngster Student an der Akademie in München aufge-
nommen. Ab 1920 wohnte er im Innsbrucker Stadtteil Mühlau und 
stellte zusammen mit den anderen Künstlern des „Mühlauer Krei-
ses“, Nepo, Schnegg und Lehnert, aus. Von 1925 an unternahm er 
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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 „Verkündigung“ an. Gurschner lebte von zahlreichen 
Porträtaufträgen 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 Bühnenbildgestaltung zu und arbeitete für die 
Covent Garden opera, das Globe und Hammersmith Theater.

Franz Hagenauer 
Wien 1906 – 1986 Salzburg
Franz Hagenauer besuchte schon als 12-jähriger den Jugendkurs 
von Franz Cižek an der Kunstgewerbeschule in Wien und studierte 
ab 1921 bei Anton Hanak Bildhauerei. Ab 1926 war er in der von 
seinem Vater Carl 1898 gegründeten Werkstätte Hagenauer tätig. 
Er war Mitglied der „Kunstschau“ und schuf bildhauerische Arbei-
ten in Kupfer und Bronze sowie zahlreiche metallene und hölzerne 
Entwürfe für Gebrauchsgerätschaften. 1934 beteiligte er sich an 
der Biennale in Venedig. 1950 erhielt er den Preis für angewandte 
Kunst der Stadt Wien und wurde 1962 als Leiter der Meisterklasse 
für freies Gestalten in Metall an die Hochschule für angewandte 
Kunst berufen. Neben Möbeln und Designprodukten entstanden 
auch monumentale Metallskulpturen sowie grotesk-skurrile Klein-
plastiken der Hagenauer Werkstätten. Um die originalität der ob-
jekte der Werkstätte Hagenauer identifizieren zu können, wurden 
die Skulpturen vor allem in der Blütezeit der Manufaktur mit dem 
Werkstattzeichen „wHw“, den Wortzeichen „Werkstätte Hagenauer 
Wien“, „Made in Austria“ und „handmade“ punziert.

Karl HauK
Klosterneuburg 1898 – 1974 Wien
Hauk studierte 1918 bis 1923 an der Akademie der bildenden 
Künste in Wien bei Jungwirth, Sterrer und Delug und stellte 1920 
erstmals ihm Rahmen einer Gemeinschaftsausstellung des „Rings“, 
einer Vereinigung von Künstlern und Kunstfreunden, in Linz aus. 
1921 erhielt er die silberne Fügermedaille der Akademie der bilden-
den Künste. Hauk pendelte ab 1923 zwischen Linz und Wien und 
arbeitete als freischaffender Künstler. Er stellte wiederholt in der 
Wiener Secession, im Hagenbund sowie im Rahmen der Künstler-
vereinigung Maerz, deren Mitglied er war, aus. Von 1927 bis 1938 
war Hauk Mitglied des Hagenbundes und konnte später trotz des 
NS-Regimes unbehelligt arbeiten und ausstellen. Zwischen 1943 
und 1945 wurde er zum Wehrdienst eingezogen. 1947 übernahm 
er das Direktorat der Kunstschule in Linz und leitete dort bis 1951 
eine Meisterklasse für Malerei. Er stellte in den 1950er und 1960er 
Jahren regelmäßig aus. Das oberösterreichische Landesmuseum 
veranstaltete 1959 die Kollektivausstellung „Hauk-Dimmel-Hof-
mann“ mit über 40 Werken Hauks. Nach dem Krieg war er haupt-
sächlich als Gestalter von Fresken, Mosaiken und Wandgemälden 
tätig, die sich an über 50 öffentlichen Bauwerken, vorwiegend in 
Linz und Wien, befinden.

CarrY Hauser
Wien 1895 – 1985 Rekawinkel
Carry Hauser studierte an der Graphischen Lehr- und Versuchs-
anstalt und an der Wiener Kunstgewerbeschule. 1914 meldete er 
sich als Freiwilliger zum Kriegsdienst, kehrte aber zum Pazifisten 
geläutert nach Wien zurück. Er lebte danach hauptsächlich in 

Wien, aber auch sporadisch in Passau, wo er mit dem Maler Georg 
Philipp Wörlen befreundet war. Viele Werke aus dieser frühen 
Schaffensperiode, Zeugnisse des Kriegsschreckens, gingen jedoch 
in den Turbulenzen der Nachkriegszeit verloren. Ab 1928 war er 
Präsident des Hagenbundes. Im Ständestaat engagierte er sich in 
der Vaterländischen Front, bevor gegen ihn durch die National-
sozialisten ein Berufs- und Ausstellungsverbot verhängt wurde. 
1939 verließ Hauser Österreich, um einer Berufung an eine Kunst-
schule in Melbourne zu folgen. Der Kriegsausbruch verhinderte 
jedoch seine Ausreise nach Australien und zwang ihn zu einem 
Aufenthalt in der Schweiz, wo ihm Erwerbsbeschränkungen auf-
erlegt wurden. Aus diesem Grunde war er während dieser Zeit 
hauptsächlich literarisch tätig. Nach seiner Rückkehr nach Wien 
im Jahr 1947 beteiligte sich Hauser am Aufbau des kulturellen 
Lebens in Österreich. Er wurde Generalsekretär des P.E.N.-Clubs 
und Ehrenpräsident des Neuen Hagenbundes. Als Maler genoss 
er in der Nachkriegszeit internationalen Ruf. Publizistisch trat er 
mit Artikeln über Kunst und Kunstfragen hervor. Seine Verdienste 
wurden durch öffentliche Aufträge und Auszeichnungen, u.a. die 
Goldene Medaille der Stadt Wien, sowie durch die Verleihung des 
Professorentitels gewürdigt.

ernsT HuBer
Wien 1895 – 1960 Wien
Ernst Huber absolvierte von 1910 bis 1914 eine Ausbildung zum 
Lithografen und Schriftsetzer. Daneben besuchte er Abendkurse 
für ornamentales Zeichnen an der Wiener Kunstgewerbeschule. 
Als Maler blieb er Autodidakt. Seine erste Ausstellung 1919 in 
der Kunstgemeinschaft war ein großer Erfolg, der ihn ermutigte 
die Laufbahn als Maler weiterzuverfolgen. Motive aus Niederös-
terreich, oberösterreich und dem Salzkammergut beherrschten 
sein Frühwerk. In den zwanziger Jahren bereiste er viele Teile der 
Welt und hielt seine Eindrücke in Aquarellen und Ölgemälden fest. 
Als Mitglied der Wiener Secession nahm er ab 1928 regelmäßig 
an deren Ausstellungen teil. Zeitgleich begann eine lebenslange 
Freundschaft zu Ferdinand Kitt, Franz Zülow, Josef Dobrowsky, 
Georg Ehrlich und Georg Merkel, mit denen er viele Sommer im 
Salzkammergut verbrachte. Ernst Huber war Mitglied der Zinken-
bacher Malerkolonie, die sich durch Anregung Kitts am Wolfgang-
see formiert hatte. Ab 1932 beschickte er regelmäßig die Biennale 
in Venedig. 1935 erhielt Huber den Österreichischen Staatspreis für 
Aquarell, 1937 den Ehrenpreis der Stadt Wien. Der Professorentitel 
wurde ihm 1949 verliehen, 1952 folgte der Ehrenpreis für Malerei 
im Kunstverein Salzburg. Sein Werk, das in zahlreichen in- und 
ausländischen Museen vertreten ist, gehört zum Fundament der 
österreichischen Klassischen Moderne.

BoHuslav KoKosCHKa
Wien 1892 – 1976 Wien
Bohuslav Kokoschka entwickelte wie sein sechs Jahre älterer 
Bruder oskar früh Interesse an der Kunst. Um 1914 meldete sich 
Bohuslav bei der Kriegsmarine als Freiwilliger und setzte diesen 
Dienst 1918 in der Marine-Sektion in Wien fort. 1919 vollendete er 
seine erste Niederschrift des im Krieg begonnenen Romans „Ketten 
in das Meer“ und veröffentlichte 1920 die Prosadichtung „Adelina 
oder Der Abschied vom neunzehnten Lebensjahr“. Im selben Jahr 
hatte er eine Ausstellung in der Galerie Miethke, die sich im Laufe 
der Jahre zu einem Zentrum moderner Kunst entwickelte. In den 
1920er Jahren unternahm Bohuslav mit dem befreundeten Buch-
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händler und Verleger Richard Lányi Reisen nach Paris, Mailand 
und in die Schweiz und lernte in dieser Zeit auch otto Nirenstein 
kennen, den Inhaber der „Neuen Galerie“ in Wien. Nirenstein 
stellte wiederholt Werke von oskar Kokoschka aus und verlegte 
1926 auch Bohuslavs Schauspiel „Geh, mach die Türe zu, es zieht!“. 
Während des Zweiten Weltkrieges musste sich Bohuslav als nächs-
ter Verwandter des als „entartet“ diffamierten Bruders dem poli-
tischen Druck beugen. Er verließ zeitweise Wien und besuchte die 
Landwirtschaftsschule in obersiebenbrunn. Nach dem Krieg und 
den Jahren der Trennung folgte in den 1940er Jahren ein Wieder-
sehen mit oskar Kokoschka in Wien. Bohuslav engagierte sich in 
dieser Zeit sehr für die Arbeiten des Bruders und nahm auch sein 
dichterisches und malerisches Schaffen wieder auf. Im Juli des 
Jahres 1970 stellte er im Museum des 20. Jahrhunderts in Wien 
aus. 1976 verstarb der Schriftsteller, Maler und Grafiker in seiner 
Heimatstadt und wurde in der von oskar Kokoschka für seine Mut-
ter Romana errichteten Gruft in Hollenstein beigesetzt.

BronCia Koller-Pinell
Sanok/Galizien 1863 – 1934 Wien
Die in Galizien als Bronislawa Pineles geborene Künstlerin über-
siedelte im Alter von sieben Jahren mit ihren Eltern nach Wien. Ab 
1881 nahm sie Unterricht beim Bildhauer Josef Raab. Nach dem Tod 
des Lehrers sprach sie bei Professor Leopold Carl Müller vor, der ihr 
Privatunterricht bei Alois Delug vermittelte. 1888 stellte sie ihre 
Werke erstmals bei der Internationalen Kunstausstellung in Wien 
aus. Im selben Jahr ging die Künstlerin nach München, wo sie zwei 
Jahre bei Ludwig Herterich studierte. Nach ihrer Rückkehr nach 
Wien richtete sie sich in der Piaristengasse ein Atelier ein und 
heiratete 1896 den Arzt und Physiker Hugo Koller. Ein 1904 aus 
dem Nachlass des Vaters angekauftes Landhaus in oberwaltersdorf 
ließ das Ehepaar von Josef Hoffmann umbauen. Es wurde in der 
Folgezeit zu einem beliebten Treffpunkt für Künstler und Intellek-
tuelle, wie Zülow, Mahler, Broch oder Schiele. 1908 wurde Koller 
Mitglied der „Kunstschau-Gruppe“ und nahm an deren Ausstel-
lungen teil. Der rege Austausch mit Künstlerpersönlichkeiten, wie 
Schiele oder Gütersloh, sowie mehrere Reisen innerhalb Europas ab 
1914 ermöglichten ihr ein intensives Studium der künstlerischen 
Strömungen der Zeit. obwohl ihr Werk oftmals Zielscheibe heftiger 
Kritik war, gilt sie heute als eine der bedeutendsten österreichi-
schen Künstlerinnen.

alFred KuBin
Leitmeritz 1877 – 1959 Zwickledt
Alfred Kubin erlebte eine unruhige Kindheit. Die Mutter starb früh 
und die Familie übersiedelte häufig. Unsicher, welcher Berufung 
er folgen sollte, absolvierte er zunächst eine Fotografenlehre. 
1898 ging Kubin nach München, studierte an der Akademie, bil-
dete sich aber bald autodidaktisch weiter. Entscheidend für den 
jungen Kubin war die Begegnung mit den Werken von Ensor, 
Klinger, Munch und Redon. 1902 hatte er seine erste Ausstellung 
in Berlin, die zunächst Unverständnis hervorrief. Mit dem Dichter 
Max Dauthendey und dem Sammler und Verleger Hans von Weber 
stellten sich jedoch bedeutende Förderer ein. Die Herausgabe der 
Weber-Mappe 1903 brachte schließlich den Durchbruch. Bereits im 
Frühjahr darauf war Kubin in der Secessions-Ausstellung vertre-
ten. Er lernte Fritz von Herzmanovsky kennen, mit dem ihn eine 
lebenslange Freundschaft verband, und knüpfte Kontakte zu be-
deutenden expressionistischen Künstlern. 1912 begann er für den 

neu gegründeten „Simplicissimus“ zu arbeiten. Während des Ersten 
Weltkrieges beschäftigte sich Kubin mit Psychoanalyse und Philo-
sophie. 1921 hatte er seine erste Retrospektive. Er stellte eine große 
Anzahl Lithografien her und war auch literarisch tätig. Unzählige 
Arbeiten in Zeitschriften und Illustrationen für Literaten folgten. 
1955 vermachte Kubin testamentarisch seinen gesamten Nachlass 
der Republik Österreich. Dieser wurde nach seinem Tod zwischen 
der Albertina und dem oberösterreichischen Landesmuseum
aufgeteilt.

osKar lasKe
Czernowitz 1874 – 1951 Wien
oskar Laske studierte an der Technischen Universität und an der 
Akademie bei otto Wagner Architektur. In der Malerei war er, 
vom Unterricht beim Landschaftsmaler Anton Hlavacek während 
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 Studienrei-
sen, die ihn durch ganz Europa, in den Vorderen orient und nach 
Nordafrika führten. Neben seiner privat initiierten Ausstellungs-
tätigkeit wurden seine Arbeiten regelmäßig im Hagenbund und in 
der Secession sowie in internationalen Ausstellungen gezeigt. Nach 
dem Anschluss Österreichs an Nazideutschland gelang es ihm, 
weiterhin von seiner Kunst zu leben. Er versuchte seine Lebensge-
wohnheiten nicht zu verändern und zog sich in eine innere Emig-
ration zurück. In seinen letzten Lebensjahren, bereits künstlerisch 
arriviert, beschäftigte er sich hauptsächlich mit kleinformatigen 
Arbeiten, wie Radierungen und Aquarellen. oskar Laske hinterließ 
ein bedeutendes Werk, das in zahlreichen Retrospektiven gewür-
digt wurde. 

ernsT liCHTBlau
Wien 1883 – 1963 Wien
Ernst Lichtblau wuchs als jüngster von drei Brüdern in einer wohl 
situierten jüdischen Familie in Wien auf. Sein Vater, Johann Licht-
blau, war Geschäftsführer der damals größten Meerschaumpfeifen-
fabrik der Donaumonarchie, die Eigentum seiner Verwandschaft 
war und ihren Sitz in der Hermanngasse am Wiener Spittelberg 
hatte. Bereits früh gefördert, absolvierte Ernst Lichtblau 1902 die 
Staatsgewerbeschule und besuchte in den Jahren 1902 bis 1905 
die Meisterklasse bei otto Wagner an der Wiener Akademie der 
bildenden Künste. Nach seinem Studium kehrte er erneut an die 
Staatsgewerbeschule zurück, um dort bis 1914 Fachzeichnen für 
Möbeltischlerei zu unterrichten. Ab 1912 war Ernst Lichtblau Mit-
glied des „Deutschen Werkbundes“ und 1914 Gründungsmitglied 
des „Österreichischen Werkbundes“. Nebenher war Lichtblau als 
freier Mitarbeiter der Wiener Werkstätte sowie als freiberuflicher 
Architekt tätig. Zu seinen wichtigsten Bauten zählen u.a. das 
„Schokoladenhaus“ in Wien Hietzing und ein Doppelhaus in der 
Wiener Werkbundsiedlung. Zudem beaufsichtigte er als Architekt 
1922/1923 den Umbau und die Neufassadierung des Hauses „Zum 
Schwarzen Mohr“, ein Geschäftsgebäude seiner Verwandtschaft. 
1939 musste Lichtblau über England in die USA emigrieren, wo 
er 1947 einen Lehrauftrag für Innenarchitektur an der School of 
Design in Rhode Island annahm und bis zu seiner Pensionierung 
unterrichtete. Zwei Jahre vor seinem Tod kehrte Ernst Lichtblau 
1961 nach Wien zurück, um seine Arbeit als freier Architekt wie-
der aufzunehmen.
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eriCH Miller-HauenFels
Graz 1889 – 1972 Wien
Erich Miller-Hauenfels besuchte von 1909 bis 1913 als Schüler 
von Anton Marussig die Landeskunstschule in Graz und die Mon-
tanistische Hochschule in Leoben. Danach übersiedelte er nach 
Wien, wo er an der Akademie der bildenden Künste bei Ferdinand 
Schmutzer studierte. Er erhielt zahlreiche Auszeichnungen und 
wurde ab 1928 Mitglied des Wiener Künstlerhauses, dessen Vize-
präsident er ab 1965 war. Seine Werke wurden neben Ausstellun-
gen im Künstlerhaus auch auf der Biennale in Venedig präsentiert. 
Etliche Studienreisen führten ihn nach Griechenland, Belgien, 
Holland, Frankreich und Ägypten. Zeitweise lebte er auch in Itali-
en und Südfrankreich. Während diesen Aufenthalten entstanden 
zahlreiche stimmungsvolle Landschaftsbilder, die von seinem 
Können zeugen. Neben diesen erlangte er vor allem als Wiener 
Vedutenmaler Bekanntheit. Sowohl die Albertina als auch das 
Joanneum in Graz besitzen Werke des Künstlers.

Carl Moser
Bozen 1873 – 1939 Bozen
Carl Moser besuchte dem Wunsch seiner Familie entsprechend 
vorerst die Handelsakademie in Dresden, und schrieb sich auf 
Drängen von Franz Defregger auch an der Kunstakademie Mün-
chen zum Studium ein. Bis 1896 blieb er neben seinem Studium im 
elterlichen Geschäft in Bozen beschäftigt. Nach Abschluss seiner 
Studien führten 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. Über den Wiener Maler Max Kurzweil lernte Moser die 
japanische Holzschnitttechnik kennen, mit der er sich fortan in-
tensiv beschäftigte und die er bis zur Perfektion entwickelte. 1907 
kehrte Moser nach Bozen zurück, erhielt in den folgenden Jahren 
Stipendien und beteiligte sich an zahlreichen Ausstellungen. 1915 
wurde er in den Kriegsdienst eingezogen. In den zwanziger Jahren 
hatte der Künstler große kommerzielle Erfolge. Er machte sich in 
seiner Heimat Südtirol einen Namen, aber auch in Deutschland war 
die Nachfrage nach seinen Farbholzschnitten steigend. In seinen 
letzten Lebensjahren hielten den Maler und Grafiker jedoch immer 
mehr gesundheitliche Gründe von seiner künstlerischen Arbeit ab.

HerBerT PloBerger
Wels 1902 – 1977 München
Herbert Ploberger studierte von 1921 bis 1926 an der Wiener 
Kunstgewerbeschule bei Schufinsky, Cižek und Böhm. 1927 über-
siedelte er nach Berlin und wurde Zeichner der führenden Ber-
liner Zeitschrift „Der Querschnitt“. 1929 wurden seine Werke in 
Deutschland und Holland auf Ausstellungen über die Neue Sach-
lichkeit gezeigt. 1933 entwarf Ploberger zusammen mit Clemens 
Holzmeister die Kostüme und Bühnenbilder für die Faust-Inszenie-
rung Max Reinhardts in Salzburg. Ab 1934 arbeitete er vor allem 
für Filmproduktionen der UFA, Terra und Tobis Gesellschaften. 
1945 malte Ploberger eine Serie von Ansichten des zerbombten 
Berlins. Ab 1946 wandte er sich dem Theater zu und entwarf 
Kostüme und Bühnenbilder u.a. für das Linzer Landestheater, die 
Wiener Josefstadt und die Staatsoper. 1950 übersiedelte er nach 
München und wirkte gelegentlich an Inszenierungen des Wiener 
Burgtheaters mit.

goTTFried salzMann
geb. 1943 in Saalfelden
Gottfried Salzmann studierte an der Akademie der bildenden 
Künste in Wien und danach in Paris. Dort lernte er seine Frau, die 
Malerin Nicole Bottet, kennen. Die Vielfältigkeit der französischen 
Landschaften, vor allem die rauen und unberührten Küsten der 
Normandie, faszinierte den Künstler so sehr, dass er 1969 nach 
Frankreich übersiedelte. Heute lebt Salzmann abwechselnd in Paris 
und Vence, einer kleinen Stadt in der Provence. Salzmanns Werke 
wurden bislang auf über 200 Einzelausstellungen weltweit gezeigt 
und in unzähligen Publikationen reproduziert. In Österreich stieß 
Salzmanns Aquarellstil wie auch in seiner Wahlheimat Frankreich 
von Anfang an auf breite Zustimmung, was sich sowohl an einer 
großen Schar an Sammlern als auch an der Zahl seiner Nachahmer 
ermessen lässt. Von dieser Wertschätzung zeugen nicht zuletzt 
auch mehrere Museumsretrospektiven, zuletzt die Retrospektive 
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 Bücher und arbeitete für 
sozialistische Verlage. Ab 1925 war Schatz Mitglied des Bundes 
österreichischer Künstler (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 jüdischen 
Frau in ständiger Furcht vor Repressalien in Prag und Brünn. 1944 
wurde das Ehepaar interniert, später aber von den Russen wieder 
befreit. 1945 kehrte Schatz nach Wien zurück, wo er vom damali-
gen Kulturstadtrat Viktor Matejka besonders gefördert 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 führten.

HeinriCH sCHröder
Krefeld 1881 – 1941 Innsbruck
Heinrich Schröder 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 Zusam-
menarbeit 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 übersie-
delte er nach München. Die letzten Jahre bis zu seinem Tod ver-
brachte er in Tirol.

Franz sedlaCeK
Breslau 1891 – 1945 in Polen vermisst
Franz Sedlacek wurde in Polen geboren, wuchs in Linz auf und 
zeigte schon als Jugendlicher großes künstlerisches Talent. Nach 
seiner Übersiedlung nach Wien im Jahr 1910 studierte er entgegen 
seinem Hang zur Malerei Architektur und später Chemie. Nach 
dem Ersten Weltkrieg schloss er das Studium der Chemie ab, be-
gann im Technischen Museum zu arbeiten und stieg dort später 
zum Leiter der Abteilung „Chemische Industrie“ auf. Malerisch bil-



87  

dete er sich autodidaktisch aus, gründete die Künstlervereinigung 
„Maerz“ und stellte häufig in Linz und Wien aus. Künstlerisch 
begann er sich ab 1923 verstärkt der Ölmalerei zu widmen, wurde 
ab dem Jahr 1927 Mitglied der Wiener Secession und beteiligte 
sich regelmäßig an deren Ausstellungen. Im Jahre 1929 erhielt er 
die Goldene Medaille auf einer Ausstellung in Barcelona, 1933 und 
1935 die Staatsmedaille und 1937 den Österreichischen Staatspreis. 
Schon vorher hatte er für die Zeitschriften „Die Muskete“ und 
„Simplizissimus“ gezeichnet. Ab 1939 war er Mitglied des Wiener 
Künstlerhauses. 1939 wurde Sedlacek erneut zum Kriegsdienst 
eingezogen, der ihn nach Stalingrad, Norwegen und Polen führte. 
Seit Februar 1945 gilt er als in Polen vermisst.

viKTor TisCHler
Wien 1890 – 1951 Beaulieu-sur-Mer
Viktor Tischler, der von Zeitgenossen und Kollegen stets als zu-
rückhaltender und ernsthaft arbeitender Künstler geschildert wur-
de, studierte von 1907 bis 1912 an der Wiener Akademie. Studien-
reisen führten ihn nach Holland, Italien und Frankreich. 1918 war 
er Mitbegründer und Präsident des Künstlerbundes „Neue Vereini-
gung“, ab 1920 auch Mitglied des Hagenbundes. 1924 erschien eine 
Monografie von Arthur Rössler über Tischler. Trotz des Erfolges in 
Wien übersiedelte er 1928 nach Paris, wo er engen Kontakt zu Josef 
Floch und Willy Eisenschitz hatte. 1941 emigrierte er in die USA 
und kehrte 1949 nach Frankreich zurück. Im Frühwerk expressi-
onistisch, fand Tischler ab 1925 zu einem poetischen Realismus. 
Werke des wichtigen Künstlers der Zwischenkriegszeit befinden 
sich in zahlreichen österreichischen und internationalen Museen 
und Privatsammlungen.

sYlvain vignY
Wien 1903 – 1971 Nizza
Sylvain Vignys Lebensgeschichte ist, speziell was ihre Frühzeit be-
trifft, weitgehend unbekannt. Er emigrierte in den zwanziger Jah-
ren nach Frankreich und lebte von 1929 bis 1934 in Paris. Im sel-
ben Jahr übersiedelte er nach Nizza, wo er in zahlreichen Galerien 
der Städte entlang der Côte d’Azur sowie im Museum von Cannes 
ausstellte. Auch in der Schweiz hatte er immer wieder Ausstellun-
gen, zog aber vor allem durch den Ankauf eines Gemäldes durch 
das Musée National d’Histoire et d’Art das Licht der Öffentlichkeit 
auf sich. Seine Werke befinden sich in zahlreichen französischen 
Museen, u.a. im Musée National d’Art Moderne in Paris. 1961 
erschien eine große, als Mappenwerk angelegte Monografie über 
Sylvain Vigny mit Texten von Jean Cassou und Reproduktionen 
von Werken des Künstlers.

Trude waeHner
Wien 1900 – 1979 Wien
Trude Waehner erhielt ihre erste künstlerische 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 Kunsthändler Cassirer 
bot Waehner an, 1933 eine Ausstellung durchzuführen, die durch 
die politischen Umwälzungen jedoch vereitelt wurde. Auch ihr 
Berliner Atelier wurde von der Gestapo devastiert, die Künstlerin 
floh 1933 nach Österreich zurück, wo sie ihre künstlerische Arbeit 
u.a. im Rahmen des Werkbundes fortzusetzen versuchte. Durch 

ihr politisches Engagement und ihre antifaschistische Gesinnung 
an Ausstellungen gehindert, emigrierte die Künstlerin 1938 nach 
New York. Dort schlug sie sich mit der Erteilung von Kunstun-
terricht durch und betätigte sich immer wieder als Porträtistin. 
Nach Kriegsende orientierte sie sich wieder vermehrt nach Europa, 
besuchte etliche Male Wien, um dort sowie in Paris auszustellen. 
Wichtiger als Österreich wurde jedoch Südfrankreich. 1950 erwarb 
Waehner ein Haus in Dieulefît und verbrachte bis 1963 viele Mo-
nate des Jahres dort. Reisen und Ausstellungen prägten die 1960er 
und 1970er Jahre der Künstlerin, die bis zuletzt, vermehrt im 
Holzschnitt, tätig 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 Künste in 
Wien bei Karl Sterrer, in dessen Meisterschule er 1933 aufgenom-
men wurde. 1936 beauftragte ihn Clemens Holzmeister, an der 
künstlerischen Ausgestaltung der Österreich-Kapelle im päpstli-
chen Pavillon der Weltausstellung in Paris 1937 mitzuarbeiten. 
Während des Zweiten Weltkrieges war Weiler zuerst als Hilfslehrer 
in Telfs und in Zams bei Landeck tätig, bevor er 1942 zum Einsatz 
in der Deutschen Wehrmacht in oberitalien und Jugoslawien ein-
gezogen wurde. 1945 kehrte er nach Gerlos zurück und gewann 
den Wettbewerb um die Ausführung der Fresken in der Theresien-
kirche auf der Hungerburg in Innsbruck. 1951 feierte er seine ers-
ten Einzelausstellungen im Tiroler Landesmuseum Ferdinandeum, 
der Galerie Würthle in Wien und in der Neuen Galerie der Stadt 
Linz. 1964 erhielt er die Professur für Malerei an der Akademie der 
bildenden Künste in Wien. 1975 erschien die erste, von Wilfried 
Skreiner herausgegebene Monografie zu Max Weiler. 1978 fand 
eine Weiler-Ausstellung in der Graphischen Sammlung der Alber-
tina in Wien statt. Es folgten zahlreiche weitere Ausstellungen im 
In- und Ausland.

Franz zülow
Wien 1883 – 1963 Wien
Franz Zülow besuchte 1901 und 1902 die Graphische Lehr- und 
Versuchsanstalt, inskribierte kurz an der Akademie der bildenden 
Künste, bevor er von 1903 bis 1906 an der Wiener Kunstgewerbe-
schule studierte. Seit frühen Jahren experimentierte Zülow mit 
grafischen Techniken. Ab 1908 war er Mitglied der Klimt-Gruppe. 
1909 übersiedelte er nach Haugsdorf. 1912 ermöglichte ihm ein 
Stipendium eine ausgedehnte Studienreise durch Westeuropa. Von 
1915 bis 1919 leistete er Militärdienst und geriet in Kriegsgefan-
genschaft. Zwischen 1920 und 1922 wirkte er als Lehrer an den 
keramischen Werkstätten Schleiß in Gmunden. Seit 1922 lebte er 
abwechselnd in Wien und oberösterreich und unternahm mehrere 
Auslandsreisen. Seine kunstgewerblichen und illustrativen Arbei-
ten, die häufig für die Wiener Werkstätte entstanden, waren vom 
dekorativen Schwung der Secession geprägt. Ab den 1920er Jahren 
entstanden die ersten Ölbilder, die vor allem Landschaften zeigen. 
In den Jahren zwischen 1928 und 1935 mehrfach mit dem Öster-
reichischen Staatspreis ausgezeichnet, erhielt er 1942 Malverbot. 
Von 1933 bis 1939 und ab 1945 gehörte er der Wiener Secession 
und dem Linzer Künstlerbund Maerz an. Ab 1949 unterrichtete 
er an der Kunstgewerbeschule in Linz und war ab 1955 Präsident 
der Mühlviertler Künstlergilde. In dieser Zeit erhielt er zahlreiche 
öffentliche Aufträge für Wandgemälde und Mosaike.
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