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Wie in den letzten Jahren haben wir uns bemüht, in unserem Herbst-
katalog ein qualitätsvolles, überraschendes und interessantes Angebot
an Kunstwerken für Sie zusammenzustellen. Und immer wieder freut
es uns, dass aus diesen Katalogen auch Bilder nachgefragt werden, bei
denen wir uns dachten, sie seien schwer vermittelbar, die Künstler zu
unbekannt oder die Sujets nicht erfreulich genug um angenommen zu
werden. So bestätigen uns Ihre Reaktionen, auch weiterhin am oben
genannten Bemühen festzuhalten und ästhetische sowie qualitative
Kriterien vor Überlegungen „leichter Verkäuflichkeit“ zu stellen.

Der düstere Selbstmörder von Stefan Eggeler, das exzentrische Porträt
Lilian Gaertners von Lilly Steiner, das geheimnisvolle Stillleben von
Greta Freist, die abgehärmten Frauen von Maria Tlusty oder das schlich-
te Porträt eines Mädchens von Egge Sturm-Skrla, dem wir bei der
unspektakulären Tätigkeit des Kartoffelschälens zusehen, hätten sonst
wohl nicht Eingang in diese Auswahl gefunden.

Unser Programm, liebe Kunstfreunde, entspricht Ihrer Vielfalt und He-
terogenität und vor allem Ihrer Begeisterung, an dem was Bilder in
Ihnen evozieren, was Kunst und Sammeln für Sie bedeutet. Von Ent-
spannung bis Freizeitbeschäftigung, von Kontakt mit Gleichgesinnten
bis zur Steigerung gesellschaftlicher Anerkennung, von Ästhetisierung
der Umwelt bis über Weiterbildung und nicht zuletzt aus ökonomischer
Wertsicherung. Ihre Leidenschaft ist für uns nicht bloß nur ein Beitrag
zu unserem Lebensunterhalt, sie deckt sich ebenso mit unserem Ge-
schmack und unseren Vorlieben. So sind uns auch einige Gemälde der
vorliegenden Zusammenstellung ganz besonders ans Herz gewachsen.
Es sind darunter nicht die wertvollsten oder teuersten Stücke, sondern
vor allem jene, die mit persönlichen Geschichten verbunden sind.

So verbrachten wir viele Wochen mit Recherchen in Innsbruck, Lon-
don und Boston, um den Nachlass von Herbert Gurschner aufzuspüren
und eine Monografie vorzubereiten und es ist daher immer wieder eine
Überraschung und Freude, wenn unbekannte Werke auftauchen oder
solche, von denen wir anhand alter Fotos wussten, dass es sie gibt.
Mit vielen Werken von Willy Eisenschitz verbinden wir schöne Begeg-
nungen mit Vorbesitzern. Da gibt es etwa die Einladung einer Franzö-
sin nach Marseille, ihre Eisenschitz-Gemälde anzuschauen. Die rüstige
84-jährige Dame war mit dem Künstler befreundet gewesen und be-
saß viele Bilder, die wir nach Ihrem Ableben von ihren Kindern kau-
fen durften. Sie chauffierte uns damals zu Aussichtsplätzen, an denen
der Künstler malte und führte uns nach Les Goudes, wo sie mit Eisen-
schitz oft schwimmen war. Bilder, die Ansichten dieser Bucht zeigen,
sind für uns deshalb auch mit schönen persönlichen Erinnerungen be-
haftet. An Lilly Steiners ehemaligen Wohnhaus, einem Entwurf von

Adolf Loos, gehe ich oft bei abendlichen Spaziergängen vorbei, und
stelle mir vor, dass das ausdrucksstarke Porträt der jungen Amerikane-
rin dort gemalt wurde.

Unweit davon entfernt, liegt das Atelier von Carry Hauser, das nun sein
Sohn bewohnt. Er erzählte mir in vielen Gesprächen von der Beziehung
zu seinem Vater, die mir den Künstler nun auch in einem persönlichen
Licht erscheinen lassen. Ganz ähnlich steht es mit dem Werk von Tru-
de Waehner, deren von Josef Frank eingerichtetes Atelier ich besuchen
durfte. Ich imaginierte mir, wie die Künstlerin Anfang der 1920er Jah-
re dort mit Künstlerkollegen, Schriftstellern und Wissenschaftern ver-
kehrte. Auch hier gibt es einen fruchtbaren Austausch mit dem Sohn,
der durch unsere Tätigkeit sieht, dass sich weitere Generationen am
Werk seiner Mutter begeistern und ihr Andenken bewahrt wird. Auch
die Bilder Karl Hauks sehe ich mit einem speziellen Blick. Ich durfte die
Korrespondenz des Künstlers bearbeiten und fand darunter sehr berüh-
rende Liebesbriefe, die der Maler seiner Freundin geschickt hatte. Die
Leidenschaft dieser Briefe erkenne ich in Bildern wie dem Liebespaar
wieder. Beim Bild von Hans Staudacher denke ich an die Begegnungen
auf den Kunstmessen, die der Künstler stets durchstreift und mit seinen
amüsanten Sprüchen auflockert. Hermann Serient durfte ich die letzten
Jahre öfters im Südburgenland besuchen und seine Gastfreundschaft
genießen. Auf die Figuren seiner Gemälde trifft man dort zwar nicht
und nur vereinzelt gibt es noch die alten Gehöfte, denen man in seinen
Bildern begegnet. Dennoch wurde Serients Bilderkosmos für mich le-
bendig und vor allem durch seine Herzlichkeit, seine Geschichten und
seine Erzählungen erfahrbar.

Wer sammelt, begegnet also Geschichten. In den Bildern selbst und
in den Assoziationen und Erinnerungen, die man hinzufügt. Samm-
ler sind eigentlich Geschichtenerzähler und das Sammeln ein Vorwand
fürs Erzählen. Wer sammelt, ist daher auch unterwegs, zumindest geis-
tig und gedanklich, denn wer zuhause bleibt und nicht immer wieder
über den Rand seiner Phantasie hinausgeht, kann kaum Verstreutes zu-
sammentragen. Genau das haben wir in vorliegendem Druckwerk ver-
sucht: ein abwechslungsreiches Programm zusammenzustellen, Bilder
aus vielen Ländern zusammenzutragen, Spuren und Biografien freizu-
legen und Geschichten auszubreiten, die Sie zum Entdecken einladen.

Wir wünschen Ihnen eine anregende Lektüre, laden Sie sehr herzlich
zur Besichtigung der Werke in unsere Galerie ein und freuen uns über
Ihre Rückmeldung!

Roland Widder, Claudia Widder, Julia Schwaiger
Infotelefon: 0676 - 629 81 21

VoRWoRT

Sehr geehrte Kunden, Sammler und Kunstfreunde!
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GustAv Klimt
Baumgarten bei Wien 1862 – 1918 Wien

Das Jahr 1904 bringt für Gustav Klimt nicht nur die Beteiligung an
der großen Kunstschau in Dresden, es markiert auch den Beginn ei-
ner der wichtigsten Schaffensphasen des Künstlers. Verstärkt setzt sich
Klimt mit der Thematik des Tanzes auseinander, die später sowohl für
den Fries des Palais Stoclet als auch für die Darstellung der Judith eine
wichtige Rolle spielen wird. Es sind jene Jahre, in denen sich der mo-
derne Ausdruckstanz entwickelt, der unter anderem von der US-ameri-
kanischen Tänzerin Isadora Duncan repräsentiert wird. 1902 und 1904
gibt sie Vorführungen in der Wiener Secession, die Klimt fasziniert ver-
folgt und die ihn zu einer neuen Serie von Aktzeichnungen anregen.
oftmals dient ihm Isadora Duncan selbst als Modell, deren grazile Be-
wegungen er in mannigfaltigen Variationen wiedergibt. ob in Tanz-
kleidung oder als Akt mit diversen Accessoires spielt der Künstler mit
den unterschiedlichen Wirkungen, die durch die Bewegung des Körpers
und durch das Spiel aus Spitze und Rüschen erzielt wird.

In diesem Zusammenhang ist auch die Darstellung des gebeugten
Aktes zu sehen, den Klimt mit Bleistift auf Japanpapier zeichnet. Ge-
rade um 1904 verwendet er neben dem üblichen Packpapier auch das
edlere Material, das er über die Firma Trau direkt aus Japan erwirbt.
In der Darstellung beugt sich die schlanke Frau vorne über, sodass ihr
Kopf über den Bildrand hinausragt und ihr Gesicht dem Betrachter ver-
borgen bleibt. Sie winkelt die Knie leicht an, bildet einen runden Rü-
cken und hält ihre zarten Arme im rechten Winkel. Da ihre Hände
ebenso wie ihr Kopf aus der Bildfläche ragen, greift Klimt das Motiv
in einer gesonderten Handstudie etwas unterhalb nochmals auf. Sanft
legt sich die linke in die rechte Hand, die das Gelenk der anderen um-
fasst. Diese Detailstudie weist darauf hin, dass die Hände und ihre Hal-
tung für Klimt eine besondere Rolle spielen und ihm als wichtiges Aus-
drucksmittel dienen. Auch auf die Verwendung von Accessoires trifft
man häufig im Werk des Künstlers, der mit Schuhen, Strümpfen oder
Tüchern Akzente in seinen Aktdarstellungen setzt. In diesem Blatt hat
sich die Frau einen breiten Schal um den Hals gelegt, dessen beweg-
te Säume sich bis zum Boden ziehen. Gekonnt weiß Klimt neben dem
Akt auch die wallende Stola in Szene zu setzen und das Auge des Be-
trachters zu verlocken.

Gustav Klimt
GebeuGter AKt
um 1904, bleistift/Japanpapier
55 x 35 cm
bezeichnet 4214; Privatbesitz 25
wird in den Nachtrag zum
Klimt-Wkvz. aufgenommen,
ausgestellt in der Ausstellung
„Die Geschichte des Körpers“,
Galerie im lanserhaus, eppan, italien, 2011
abgebildet im Katalog zur Ausstellung
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GustAv Klimt
Baumgarten bei Wien 1862 – 1918 Wien

Adele Bloch-Bauer gehört gemeinsam mit ihrem Mann, dem Zuckerfa-
brikanten Ferdinand Bloch, zum gesellschaftlich und kulturell prägen-
den Teil des jüdischen Bürgertums der Jahrhundertwende in Wien. Ihr
Salon ist Treffpunkt für Schriftsteller, Künstler und zahlreiche liberale
und sozialistische Vordenker. Zu Gustav Klimt pflegen die beiden eine
besonders freundschaftliche Beziehung und unterstützen sein künstle-
risches Schaffen durch etliche Ankäufe. Adele ist als „Femme fatale“
Klimts Lieblingsmodell und steht dem Maler bereits 1901 für den Halb-
akt der Judith Modell. 1907 malt Klimt am Zenit seines künstlerischen
Schaffens das berühmte goldene Porträt von Adele Bloch-Bauer, das
er in zahlreichen Studien, die als Höhepunkte seiner Zeichenkunst be-
trachtet werden, schon seit 1903/04 vorbereitet. Dafür greift er auf
vorangegangene Bildnistypen zurück und setzt die Porträtierte in un-
terschiedlichen Posen in Szene. Auch mit ihrer Kleidung spielt er varia-
tionsreich. Während zu Beginn der Studien Adele im Straßenkleid Mo-
dell steht, kommen später andere Kleider mit und ohne Rüschenbesatz,
mit aufgestelltem Kragen oder diversen Capes zum Einsatz.

1903 entsteht die vorliegende Rötelstudie, die Adele in einem flie-
ßenden Kleid mit Jäckchen präsentiert. Der vorwiegend konvexe Lini-
enschwung spiegelt ein Gewirr aus Falten wider, in die sich das Kleid
der Dargestellten während des Posierens gelegt hat. Ihre Haare sind
zurückgekämmt und hochgesteckt, wodurch ihr Gesicht sowohl vom
Haar als auch von ihrem Kragen gerahmt wird. Das Kinn stützt sie auf
ihre hufeisenförmig gehaltenen Hände. Genau dieselbe Handhaltung
übernimmt Klimt für die Ausführung in Öl, bei der sich Adele aller-
dings nicht mehr auf den Handrücken aufstützt, sondern aufrecht sit-
zend die Hände zur Schulter bewegt. Hier wird die Nähe der Zeichnung
zum Gemälde deutlich und zeigt, welch wichtige Rolle diese Studie in
der Genese der „Goldenen Adele“ spielt, die als eines der bedeutendsten
Gemälde des österreichischen Jugendstils gilt.

Gustav Klimt

bilDNis ADele bloch-bAuer

1903, rötel/Papier

43,8 x 30,4 cm

Nachlassbestätigung hermine Klimt

abgebildet im Klimt-Wkvz. Nr. 1124

(Kostümstudie mit hufeisenförmig
gehaltenen händen)

Provenienz: Georg Wächter
memorial Foundation, Genf



7



8

hANs Wilt
Wien 1867 – 1917 Wien

Der Maler Hans Wilt ist Mitglied des Wiener Künstlerhauses sowie
Gründungsmitglied des Hagenbundes. Sein Studium absolviert er bei
Eduard Peithner von Lichtenfels an der Wiener Akademie der bilden-
den Künste, die ihm 1893 ein Stipendium gewährt, das ihn nach Rom
führt. Diese Erfahrung mag seine spätere Vorliebe für Motive aus Ca-
pri, Sizilien und der Riviera erklären, die sein Werk maßgeblich prä-
gen. Neben diesen südlichen Landschaften sind es in Österreich vor
allem die Wachau und Wien, die ihn zu seinen Bildern inspirieren.

Ausgehend von dem traditionellen Kompositionsschema, pracht-
volle Bauten inmitten romantischer Szenerien darzustellen, findet er
in der Römischen Ruine im Schlosspark von Schönbrunn ein Motiv,
das seinem Kunstwollen entspricht. Der Maler lässt den Betrachter
inmitten einer breiten Allee Position beziehen, die direkt zu einem
Bassin mit Statuen von Flussgöttern führt. Vor diesem hat sich eine
kleine Figurengruppe versammelt. Frauen und Kinder spazieren an
dem herbstlichen Tag durch den Park und erkunden das Becken und
die Ruine, die von einer imposanten Baumkulisse eingefasst sind. In
pointilistischer Manier malt Wilt das Laub der Bäume, das stellenwei-
se noch grün, größtenteils jedoch in herbstliche Gelb- und orangetö-
ne gefärbt ist. Herabgefallene Blätter liegen auf dem Weg verteilt und
scheinen einen Tanz mit den sonnigen Lichtstreifen, die über den Bo-
den blitzen, aufzuführen. Durch eine harmonische Farbgebung und
subtile Lichteffekte gestaltet Wilt diese stimmungsvolle Ansicht, die
uns zu einem gemeinsamen Spaziergang mit dem Künstler durch den
Park einlädt.

hans Wilt

schöNbruNN - blicK AuF Die römische ruiNe

1906, öl/leinwand

70,3 x 98,5 cm

signiert und datiert h. Wilt 1906
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WAlter stoitzNer
Wien 1889 – 1921 Wien

Als Sohn von Konstantin und Bruder von Josef entstammt Walter der
berühmten Künstlerfamilie Stoitzner und erhält bereits in jungen Jah-
ren erste Lektionen in der Malerei. Später studiert er an der Wiener
Akademie und wird Mitglied des Österreichischen Künstlerbundes. Auf-
grund seines frühen Todes im Jahr 1921 sind seine Werke heute viel
seltener auf dem Kunstmarkt zu finden als jene seines Bruders Josef.
Das Gemälde „Weiher bei Plankenberg“ stellt in seinem kurzen Schaf-
fen eine Besonderheit dar. Die eigenhändige Beschriftung auf der Bild-
rückseite verrät, dass es sich um ein Gemeinschaftswerk der Künstler-
geschwister Walter und Josef Stoitzner handelt. Trotz der rückseitigen
Aufschrift signiert Walter das Gemälde auf der Vorderseite nur mit sei-
nem Namen, weswegen davon auszugehen ist, dass der ältere dem jün-
geren Bruder nur unterstützend zur Seite stand.

Auch die Motivwahl des Weihers bei Plankenberg ist sicherlich kein
Zufall. So ist das im 17. Jahrhundert errichtete Jagdschloss Planken-
berg bei Tulln, bereits seit Jahren Anlaufstelle für zahlreiche Künstler.
1884 bezieht der Landschaftsmaler Emil Jakob Schindler mit seiner
Frau und den beiden Töchtern Grete und Alma, spätere Alma Mahler-
Werfel, die Räumlichkeiten des Schlosses. Im Rahmen des sogenannten
Plankenberger Malerkreises versammelt er VertreterInnen des österrei-
chischen Stimmungsimpressionismus wie Marie Egner, Tina Blau, olga
Wisinger-Florian, Carl Moll und Theodor von Hörmann um sich. Nach
Schindlers Tod pachtet der Maler Hugo Darnaut mit seinen Schülern
das Anwesen, bevor es 1912 vom eigentlichen Besitzer, dem Fürsten
von Liechtenstein, verkauft wird.

Walter Stoitzner wählt den Weiher bei Plankenberg in herbstlicher
Färbung als Bildmotiv. Das abendliche Licht der Sonne erhellt den
Hintergrund, während die Schatten der Bäume den Vordergrund mit
Dunkel überziehen. Ein knorriger Laubbaum neigt sich über den ruhi-
gen Weiher, in dem sich die Stämme und Kronen der Bäume des ge-
genüberliegenden Ufers spiegeln. Die verfärbten Blätter sind teilweise
schon auf den Boden und auf das Gewässer gesunken und überziehen
die Landschaft mit einem Meer aus Farben. Stoitzners Malerei, die im
ausgehenden Impressionismus ihre Wurzeln hat, findet im vorliegen-
den Bild zu einer Symbiose aus symbolistischen und jugendstilhaften
Elementen. In dieser entsteht ein Licht- und Farbenspiel, das gleichzei-
tig Ruhe vermittelt und den Betrachter in seinen Bann zieht.

Walter & Josef stoitzner

Weiher bei PlANKeNberG

1917, öl/leinwand

78,5 x 97,5 cm

signiert Walter G. stoitzner

verso bezeichnet und datiert

„Weiher bei Plankenberg, July 1917,

gemalen gemeinsam mit meinem

wertgeschätzten Josef stoitzner“

JoseF stoitzNer
Wien 1884 – 1951 Bramberg
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mAx KAhrer
Temešvár 1878 – 1937 Klosterneuburg

Der Name Max Kahrer ist eng mit Klosterneuburg und dessen Umge-
bung verbunden. Nach seinem Studium an der Wiener Akademie und
einem kurzen Aufenthalt in Weidling, zieht es den Künstler 1903 in die
im Norden von Wien gelegene Stadt, in der er bis zu seinem Lebens-
abend bleiben wird. Die langjährige Verbundenheit des Künstlers wür-
digt das Klosterneuburger Stadtmuseum 1999 mit einer Sonderschau
über Max Kahrer.

Auf unzähligen Streifzügen erkundet der Maler die Umgebung Klos-
terneuburgs und Wiens. Von den Weinbergen Klosterneuburgs aus hält
Kahrer den Ausblick auf den Leopoldsberg fest. Im Vordergrund sieht
man die markanten Häuser des Kahlenbergerdorfs, über die der Blick
von der Donau zum Leopoldsberg und die imposante Wolkenformation
gleitet. An dem sonnigen Sommertag erstrahlt der Himmel in hellem
Blau und die Wiesen und Bäume in einem kräftigen Grün. Langsam
schlängelt sich die Donau am linken Bildrand Richtung Hauptstadt an
den Wiener Hausbergen vorbei. Am Gipfel des Berges erhebt sich die
Burganlage mit der Leopoldskirche.

Auch die Felder, Haine und Auen Klosterneuburgs inspirieren Kah-
rer zu zahlreichen Gemälden, aus denen seine innige Liebe zur Natur
spricht. Dorthin kann er sich zurückziehen und für einige Augenblicke
seine Geldnöte und familiären Sorgen vergessen, mit denen er Zeit sei-
nes Lebens zu kämpfen hat. Vor allem die Aulandschaft, die er in den
wechselnden Jahreszeiten darstellt, bietet ihm einen Rückzugsort und
eine Inspirationsquelle zugleich. Auf secessionistisch quadratischem
Format zeigt Kahrer im nebenstehenden Bild die spätwinterliche Au.
Rund um den Teich und auf den Wiesen sind noch Schneefelder zu er-
kennen. Die Landschaft ist in erdige Töne getaucht und die Pflanzen
sind noch nicht erwacht. Es ist ein Moment der Ruhe, den Max Kahrer
hier darstellt. Im Blau des ruhigen Gewässers erkennt man zarte Licht-
reflexionen und Spiegelungen. Rund um den Teich wurden einige Bäu-
me gefällt und bereits zu Stapeln geschichtet. Dahinter breitet sich ein
Espenwald aus, dessen schlanke, hell-schimmernde Stämme ein orna-
ment gegen den intensivblauen Himmel bilden.

max Kahrer

blicK voN KlosterNeuburG AuF

Die DoNAu uND DeN leoPolDsberG

1908, öl/leinwand

40 x 35,5 cm

signiert und datiert m. Kahrer 1908

verso bezeichnet „schloß am leopoldsberg

bei Kahlenbergerdorf“

KlosterNeuburGer Au

1921, öl/leinwand

75 x 79,5 cm

signiert und datiert m. Kahrer 1921

verso bezeichnet und signiert

„ein Autümpel“ max Kahrer
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erich lANDGrebe
Wien 1908 – 1979 Salzburg

Der Maler und Literat Erich Landgrebe beginnt seine Ausbildung in
den 1920er Jahren an der Kunstgewerbeschule in Wien. Neben sei-
ner künstlerischen Laufbahn entschließt er sich auch den bürgerlichen
Beruf eines Diplomkaufmannes an der Hochschule für Welthandel zu
erlernen und arbeitet sogar kurzfristig bei einer Import-Export-Firma
in Hamburg. Sowohl während als auch nach seiner Studienzeit unter-
nimmt Landgrebe ausgedehnte Reisen, die ihn bis in die USA führen,
wo er als Fotograf und Karikaturist seinen Lebensunterhalt bestreitet.
Neben seiner Leidenschaft für die Malerei widmet er sich mit den Jah-
ren zunehmend der Tätigkeit als Schriftsteller und veröffentlicht 1934
den Gedichtband „Das junge Jahr“ und 1936 den Roman „Adam geht
durch die Stadt“. Heute befindet sich sein gesamter schriftstellerischer
Nachlass im Salzburger Literaturarchiv. Seinem malerischen Werk wur-
de 2008 anlässlich seines 100. Geburtstags im Salzburg Museum Tribut
gezollt. In einer Sonderschau war vor allem das Spätwerk bestehend
aus Aquarellen zu bewundern, in dem er den Wald mit seinen Bäumen
als Metapher des menschlichen Daseins thematisierte. Sein Frühwerk
ist heute weitgehend unbekannt, weswegen das nebenstehende Gemäl-
de ein schönes Beispiel seines jungen Schaffens darstellt. Landgrebe
malt auf einem annähernd quadratischen Karton und steht mit seiner
flächigen Komposition sowohl der Plakatkunst als auch dem ausge-
henden Jugendstil nahe.

Als Szenerie wählt der Künstler wohl einen See seiner Wahlheimat
Salzburg oder des Salzkammergutes, den das Segelboot langsam über-
quert. Die abendliche, tief stehende Sonne hüllt den engen Bildaus-
schnitt in gleißendes Licht, lässt nur die Umrisse der Landschaft im
Hintergrund erkennen und fokussiert den Blick des Betrachters auf die
Segler. Über ihnen blähen sich die Stoffbahnen im Wind und finden
nach unten hin eine Entsprechung in ihrer Spiegelung. Durch die licht-
durchfluteten Pastelltöne kreiert Landgrebe eine harmonische Szenerie,
die die Beschaulichkeit und Ruhe des Moments wiedergibt. Auf dem
zart wogenden Wasser des Sees lehnt sich die Besatzung zurück und
genießt den Augenblick des Sonnenuntergangs, während der sanfte
Wind das Boot langsam vorantreibt.

erich landgrebe

seGler

1929, öl/Karton

36 x 42,5 cm

signiert und datiert

erich landgrebe 29
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heleNe FuNKe
Chemnitz 1869 – 1957 Wien

Über lange Zeit wurde dem Werk von Helene Funke, jener Künstlerin,
die von Matisse und den Fauves beeinflusst in Paris zu einer wilden
und expressiven Malweise fand, kaum Aufmerksamkeit geschenkt. Ihr
wurde dasselbe Schicksal zu teil wie zahlreichen anderen österreichi-
schen Künstlern der Zwischenkriegszeit, die mit den Jahren in Verges-
senheit gerieten. Ihr zurückgezogener Lebensstil und die wenigen er-
haltenen Quellen lassen nur fragmentarische Einblicke in das Leben der
Künstlerin zu. Die 1869 in Chemnitz geborene Helene Funke studiert
um die Jahrhundertwende an der Damenakademie in München, bevor
sie 1905 nach Frankreich zieht und dort auf das Werk der Impressionis-
ten, der Fauves und von Matisse trifft. Schnell rezipiert sie die neuen
Einflüsse und stellt bereits 1907 im Salon des Indépendants und im Sa-
lon d’Automne aus. 1913 zieht sie dauerhaft nach Wien, wo ihr wilder
und expressiver Malstil zu Beginn auf wenig Verständnis trifft und sie
sich als Künstlerin erst langsam etablieren kann. Die Anerkennung ih-
rer singulären Position in der österreichischen Kunstgeschichte kommt
erst 2007, als das Kunstmuseum Lentos in Linz die erste große Retros-
pektive Helene Funkes veranstaltet und wird durch das neu erschiene-
ne, vom Großneffen der Künstlerin herausgegebene Werksverzeichnis
noch weiter verbreitet.

Die Pariser Ansicht mit Brücken über die Seine hat Funke dreimal
festgehalten. Die vorliegende Arbeit knüpft einerseits noch an die we-
nigen erhaltenen Bilder aus ihrer Münchner Zeit an, in der sie sich
in spätimpressionistischer Malweise mit Lichtstimmungen und Spie-
gelungen im Wasser auseinandersetzt, andererseits erkennt man schon
die expressiven, fauvistischen Akzente, die von der Auseinanderset-
zung mit dem Werk Van Goghs herrühren. Von der Mitte des Flusses
blickt man auf rechts und links ankernde Boote, die vor den gestaffelt
hintereinander liegenden Brücken in die Tiefe führen. Die tief stehen-
de Sonne bestrahlt das Brückengemäuer und lässt es in einem Gold-
ton erleuchten, der sich im zarten Wellengang der Seine spiegelt. Nur
an wenigen Stellen erscheint das Wasser in seinem natürlichen Blau,
vielmehr ist es in die zahlreichen Farben der Umgebung getüncht und
verwandelt so den Fluss in ein gelb, violett, rosa, blau und weißlich
schimmerndes Farbfeld.

helene Funke

brücKeN über Die seiNe

um 1910, öl/leinwand

44,5 x 54,5 cm

signiert h. Funke

abgebildet im Funke Wkvz.,

s. 111 (seine canal 3)
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heleNe FuNKe
Chemnitz 1869 – 1957 Wien

Die Darstellung von Frauen und Mädchen, ob als Einzelfigur oder in
Gruppen, spielt im Werk von Helene Funke eine wesentliche Rolle.
Neben Porträts entstehen auch zahlreiche weibliche Akte, die Anfang
des 20. Jahrhunderts noch männlichen Kollegen vorbehalten und für
Künstlerinnen als Bildthema eigentlich Tabu waren. Trotzdem kann
Funke wohl bereits an der Damenakademie in München erste Kurse
im Aktmalen besuchen. Die meisten ihrer Aktgemälde sind aber si-
cherlich während ihrer Zeit in Paris entstanden. Gerade hier diente
das Thema der badenden Frauen und des Aktes in der Landschaft den
Impressionisten und danach den Fauves als Inspiration. Funke greift
das Sujet aus der Sicht einer Frau, und damit auch mit emanzipato-
rischem Blick auf und stellt ihre Modelle in natürlichen, unbefange-
nen Situationen meist unidealisiert dar. In diesem Kontext ist auch
eine Reihe von Gemälden zu sehen, die Funke zwischen 1908 und
1910 malt, welche weibliche Akte in Interieurs zeigen. Als Modelle
wählt die Künstlerin meist Frauen aus ihrer näheren Umgebung, oft-
mals auch Prostituierte, und hält diese in ungekünstelten Posen in
ihrem Atelier fest. Das Modell des nebenstehenden Aktes findet sich
auch in anderen Gemälden wie dem „Frauenakt“ des Niederösterrei-
chischen Landesmuseums wieder. In vorliegendem Gemälde porträ-
tiert die Künstlerin die Frau entspannt auf einem Polster lehnend. Den
Kopf nach unten geneigt, scheint sie ein wenig eingenickt zu sein. Ihr
blondes Haar ist im japanischen Stil hochgesteckt und verrät den an-
klingenden Japonismus, der seit Ende des 19. Jahrhunderts in Paris
modern war. Das helle Inkarnat und die zarten Schattierungen in Tür-
kis und Violett setzen sich stark gegen den dunklen Hintergrund ab.
Der wilde und pastose Farbauftrag sowie die ornamentik zeugen vom
Einfluss der Fauves sowie von Matisse. In herausragenden Bildern
wie diesen zeigt sich, wieso Helene Funke zu den Wegbereiterinnen
der österreichischen Avantgarde zu zählen ist und in ihrer Malerei der
heimischen Künstlerschaft um Jahrzehnte voraus war.

helene Funke

AKt

1908-10, öl/leinwand

46 x 38 cm

signiert Funke

abgebildet im Funke Wkvz.,

s. 119 (sitzender weiblicher Akt)
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helene Funke

mäDcheN mit lilieN

um 1930, öl/Karton/holz

40 x 29,5 cm

abgebildet im Funke Wkvz.,

s. 236 (Frauenkopf mit lilien)

heleNe FuNKe
Chemnitz 1869 – 1957 Wien

1913 übersiedelt Helene Funke nach Wien, wo sie bis zu ihrem Tod lebt.
Ungeachtet der Kritik, die ihr von heimischen Kunstkritikern entgegen-
schlägt, präsentiert sie ihre Arbeiten in etlichen Ausstellungen und be-
kommt schließlich sogar den österreichischen Staatspreis und den Pro-
fessorentitel verliehen.

oftmals hat sie im Laufe ihrer künstlerischen Karriere auch mit der
Benachteiligung gegenüber ihren männlichen Künstlerkollegen zu
kämpfen, weswegen sie sich früh für die Emanzipationsbewegung en-
gagiert und für gleiche Rechte von Frauen eintritt. In Wien ist sie Mit-
glied der „Vereinigung bildender Künstlerinnen Österreichs“ und be-
schickt bereits 1910, als korrespondierendes Mitglied von Paris aus,
deren erste Ausstellung. Auch in der zweiten Schau 1911 in der Zed-
litzhalle, dem Ausstellungshaus des Hagenbundes, ist Funke mit drei-
zehn Gemälden vertreten. Ihr moderner, von den Fauves beeinflusster
Stil sorgt für Aufsehen und wird von den österreichischen Künstlerkol-
leginnen als Zeichen des Fortschritts geschätzt.

Vor diesem Hintergrund sind die Darstellungen von Frauen im Werk
von Helene Funke zu betrachten, die eine wesentliche Rolle in ihrem
Schaffen einnehmen. Vor allem in ihren Porträts versucht sie stets die
Gefühle der Dargestellten zum Ausdruck zu bringen. Bei dem Mäd-
chen mit Lilien konzentriert die Künstlerin das Motiv in einem engen
Bildausschnitt. Vom linken Rand neigt sich das Mädchen ins Bild und
formt durch ihre Hand, in der sie einen Bund Lilien hält, nach unten
hin und zum rechten Rand den Rahmen der Komposition. Keine De-
tails lenken den Betrachter vom Wesentlichen ab, während man das
Mädchen mit geneigtem Kopf und melancholischem Blick an den Blü-
ten riechen sieht.
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trude Waehner

lANDschAFt bei tAuliGNAN

mit blüheNDem GiNster

um 1955, öl/leinwand

80 x 90,5 cm

signiert Waehner

FlöteNsPieleNDes mäDcheN

um 1955, öl/leinwand

45,5 x 38,5 cm

truDe WAehNer
Wien 1900 – 1979 Wien

Nach zehn Jahren im Exil kehrt Trude Waehner 1947 aus New York
nach Wien zurück. Trotz anfänglicher Schwierigkeiten, wie einem
Rechtsstreit um ihre Wohnung und ihr Atelier in der Josefstadt, fasst
sie wieder Fuß in jener Stadt, die Zeit ihres Lebens für sie das geisti-
ge Zentrum ist. Der Reiz anderer Länder bleibt jedoch bestehen, denn
bereits vor dem Krieg unternahm die Künstlerin zahlreiche Studienrei-
sen in die Alpen, das ehemalige Jugoslawien und nach Italien, die sie
zu Aquarellen und Ölgemälden inspirierten. Angezogen von der At-
mosphäre des Südens erwirbt sie 1950 ein kleines Haus im südfran-
zösischen Dorf Dieulefît, wo bereits ihr Malerkollege Willy Eisenschitz
während des zweiten Weltkrieges Unterschlupf fand. Von nun an ver-
bringt Waehner bis 1963 die Sommer- und Herbstmonate im Süden
des Departments Drôme und unternimmt Ausflüge ins Rhônetal und in
die Provence. Ihr früherer Lehrer und langjähriger Freund, der Archi-
tekt Josef Frank, besucht sie häufig und beginnt angeregt durch seine
ehemalige Schülerin auch zu aquarellieren. Trude Waehner findet vor
allem in den Landschaften und Menschen aus ihrer Umgebung Inspi-
ration, die sie zu zahlreichen Porträts, Stillleben und Landschaftsge-
mälden anregen.

In nebenstehender „Landschaft bei Taulignan mit blühendem Gins-
ter“ stellt die Künstlerin einen Nachbarort von Dieulefît dar. Die mittel-
alterliche Stadt Taulignan befindet sich im südlichen Rhônetal am Fuße
des Gebirgszugs Montagne de la Lance. Sie ist umgeben von Ginster-
und Lavendelfeldern, die bestrahlt durch das warme Licht der Region
auch in zahlreichen anderen Werken Waehners Eingang finden. Der
Blick des Betrachters schwenkt über gelb blühenden Ginster im Vorder-
grund und die hügelige, lichtdurchflutete Landschaft in die Ferne, wo
die Berggipfel mit dem Horizont zu verschmelzen scheinen.

Vor einer ähnlich mediterranen Kulisse positioniert Waehner das
Bildnis eines flötenspielenden jungen Mädchens. Sehr konzentriert und
mit geschlossenen Augen senkt sie ihren Kopf zum Spiel. Die gefloch-
tenen Zöpfe des strohblonden Haares leuchten im Licht der Sonne und
heben sich von der in zarten Grün- und Brauntönen gehaltenen Land-
schaft ab, die den Rahmen der Darbietung bildet.
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Wilhelm thöny

iNDustrieller

um 1930, tusche/Papier

26,8 x 21 cm

signiert thöny

liebesbrieF

1936, tusche/Papier

26,5 x 21 cm

signiert und datiert thöny 36

beschriftet:

„1912-1936 = 24 Difference

aber Du bist immer

mein teuerstes,

you see!

Aimez moi s.v.p“

Wilhelm thöNy
Graz 1888 – 1949 New York

Wilhelm Thöny ist ein aufmerksamer Beobachter seiner Umwelt. In
München und Graz der zwanziger Jahre sind es die illustren Gesell-
schaften und unterschiedlichen Charaktere der Schriftsteller- und
Künstlerkreise, die er im Gespräch, rauchend, Zeitung lesend oder Kaf-
fee trinkend darstellt. Später in Paris setzt er diese Tätigkeit fort. Er
zeichnet die französische Bohème in Cafés und beim Flanieren und
porträtiert die von seiner Kunst begeisterte Pariser Aristokratie.

In diesem Kontext ist wohl auch die Tuschfederzeichnung des In-
dustriellen entstanden, der auf einem Stuhl Platz genommen hat. Seine
stattliche Erscheinung wird durch die elegante Aufmachung, den An-
zug, die Weste und die Krawatte betont. Ein wohl getrimmter Spitz-
bart schmückt sein rundliches Gesicht. Leicht hebt er seinen Kopf und
späht in die Ferne, während er in seinen Händen mit einer Tabakspfeife
spielt, die wie ein gut platziertes Accessoire wirkt. Thöny geht es vor

allem um die Ausstrahlung und den Charakter der Person, die er in zar-
ten und oft feinnervigen Linien festhält. Wie auch in anderen Porträts
tritt Thöny den Dargestellten nicht zu nahe und wahrt eine kavalier-
hafte Distanz.

Eine innige Liebeserklärung Thönys an seine zweite Frau Thea, die
selbst einer Künstlerfamilie entstammt und ihn bis zu seinem Lebens-
ende hingebungsvoll unterstützt, stellt die 1936 in Paris entstandene
Tuschfederzeichnung dar. Sie zeigt eine junge Frau in Rückenansicht,
neben der die Zahl 1912 geschrieben steht. Diese ist durch eine Blu-
mengirlande mit dem Jahr 1936 verbunden, neben dem wiederum die
Zahl 24 als Differenz angegeben ist. Was diese 24 Jahre genau bedeu-
ten, bleibt rätselhaft, sicher ist nur, dass sie in die zärtliche Liebeser-
klärung Thönys münden: „aber Du bist immer mein Teuerstes, you see!
Aimez moi s.v.p. Thöny“.
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Anton Faistauer

heiliGe cäciliA

1923, Aquarell/Papier

46,5 x 41,5 cm

signiert A. Faistauer

bezeichnet und datiert

„st. cäcilia für morzg 1923“

ANtoN FAistAuer
Sankt Martin bei Lofer 1887 – 1930 Wien

Bereits während seines Studiums zwischen 1906 und 1909 ist Anton
Faistauer von der Freskenmalerei begeistert. In einem Gespräch mit sei-
nem Förderer Arthur Rössler meint er, es schwebe ihm „die Ausschmü-
ckung öffentlicher Räume vor, profaner und sakraler, mit großen, un-
mittelbar auf die Wände selbst gemalten Darstellungen weltlicher und
geistlicher, menschheitsgeschichtlicher Art“. Doch erst 1922 eröffnet
sich ihm in Morzg bei Salzburg die Möglichkeit, sein Vorhaben umzu-
setzen, als er den Auftrag erhält, das Gewölbe der dortigen Pfarrkirche
zu gestalten. Für die mehrmonatige Aufgabe zieht Faistauer zeitweise
nach Morzg und nimmt sogar die Bezahlung in Naturalien in Kauf. Wie
wichtig diese Fresken für Faistauer sind, wird daran deutlich, dass er
die Komposition 1922/23 auf großformatigen Leinwänden wiederholt
und in der Wiener Secession präsentiert. Auch Clemens Holzmeister
wird dadurch auf ihn aufmerksam und beauftragt ihn in späterer Folge
mit der Ausschmückung des neu gebauten Salzburger Festspielhauses.

Das Leben der Gottesmutter Maria ist Thema des Morzger Fresken-
zyklus, der in Technik und Gestaltung an Zyklen des italienischen Mit-
telalters und der Renaissance erinnert. Inmitten von Heiligen, der Ver-
kündigung und musizierenden Engeln thront Maria im Gewölbe des
Chors über dem gotischen Altar. Die einzelnen Fresken bereitet Faist-
auer in mehreren Bleistiftzeichnungen und Aquarellstudien vor, wovon
nebenstehende Darstellung der Heiligen Cäcilia Zeugnis ablegt. Ganz
dem Klang der Musik hingegeben, wird die Patronin der Kirchenmu-
sik mit ihrem Attribut, der orgel, dargestellt. Die Form des Einblicks
in das Zimmer der Heiligen ist der Stichkappe angepasst, in der sie im
Chor der Morzger Pfarrkirche erscheint. Hinter ihr öffnet sich durch ein
Fenster der Ausblick auf ein Schloss und eine Berglandschaft. Anmutig
neigt die Heilige ihren Kopf zur Seite, während sie mit grazilen Fingern
ein Lied auf den Tasten anstimmt. Gleich einem Heiligenschein rahmt
ihr blondes Haar das feine Gesicht ein, das in seinem sanften Ausdruck
die Liebe zur Musik widerspiegelt.



27



28

max oppenheimer

GeiGer

1919, Kaltnadelradierung

5,6 x 9,4 cm

monogrammiert moPP,

nummeriert 91/100

abgebildet in Papst, 46

(musikprogramm/beethoven)

Die AmAti

1932, Farblithografie

68 x 56,5 cm

monogrammiert moPP, nummeriert

22/100, im stein monogrammiert

und datiert moPP 32

abgebildet in Papst, l22

mAx oPPeNheimer
Wien 1885 – 1954 New York

Die Liebe Max oppenheimers zur Musik zeigt sich in zahlreichen Port-
räts von Musikern und Darstellungen von Streichinstrumenten, die der
Künstler im Laufe seines Lebens malt. oppenheimer selbst spielt Violi-
ne und besitzt eine Amati der berühmten Cremoneser Geigenbauerdy-
nastie, die er in einem Gemälde aus 1918 und für ein Hagenbundpla-
kat 1924 festhält.

In der kleinen obenstehenden Radierung zeigt uns der Künstler ei-
nen Geiger, der sein Instrument bereits zum Spiel angesetzt hat und die
Noten aufblättert. Die Darstellung wird aus dem Blickwinkel des Zu-
sehers inszeniert, der dem Musiker über die Schulter späht. Durch die
Violine halb verdeckt, verrät die Schrift, dass zwei Sonaten von Beet-
hoven gespielt werden und zwar im Duett mit einem Klavier, dessen
Tastatur im Hintergrund angedeutet ist.

1932 greift oppenheimer das Thema der Amati erneut in einer groß-
formatigen Lithografie auf. Die Geiger sind auf ihre Hände reduziert,
die Instrumente sind mit den Notenblätter und Fingern ineinander ver-
schränkt. In der expressionistischen Gestik gelingt es oppenheimer den
Rhythmus mit musikalischer Virtuosität zu paaren und für den Be-
trachter optisch erfahrbar zu machen.

In der Darstellung des Rosé-Quartetts auf der folgenden Seite führt
oppenheimer eine ähnlich gelungene Komposition aus. Auch hier sind
Hände, Instrumente und Noten kaum noch ihren Besitzern zuzuordnen
und scheinen sich, abseits der Grenzen von Raum und Zeit, frei zum
Spiel der Musik zu bewegen.

Ebenso wie es die Lithografie des Rosé-Quartetts in einer geson-
derten Auflage auch als Plakat gibt, entsteht auch die Farblithografie
Malerei und Musik zur Ankündigung einer Ausstellung von Gemäl-
den, Zeichnungen und Druckgrafiken in der Galerie Moos in Genf. Hier
versucht oppenheimer die beiden Disziplinen miteinander zu verei-
nen. Requisiten beider Künste werden auf dem imaginären Tisch dar-
gestellt. Farbpinsel, Palette, Wischtuch, Radierstichel und Terpentin-
flasche kreuzen Violine, Geigenbogen und Notenheft. Die Hände des
Künstlers, der mit seinen knöchernen Fingern zum Terpentin greift, bil-
den das Zentrum der Darstellung, denn schließlich ist es ihr Geschick,
von denen es in beiden Künste abhängt.
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max oppenheimer

mAlerei uND musiK

1919, Farblithografie

83 x 66 cm

monogrammiert und nummeriert moPP 26/50,

im stein monogrammiert und

datiert moPP 1919

abgebildet in Papst, l 14; titelbild des

Ausstellungskataloges der Galerie moos,

Genf 1919; Ausstellungskatalog des

Jüdischen museums in Wien, s. 137

rosé-QuArtett

1920, Farblithografie

65,5 x 64 cm

monogrammiert moPP,

im stein monogrammiert moPP

abgebildet in Papst, l 15; Ausstellungskatalog

des Jüdischen museums in Wien, s. 147
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maria strauss-likarz

täNzeriNNeN

um 1912, tusche und Aquarell/Papier

32,5 x 20 cm

monogrammiert ml,

bezeichnet Deposee excentrique und

mit dem stempel der vereinigten

Ateliers für bühnenkunst versehen

mAriA strAuss-liKArz
Przemyśl/Polen 1893 – 1971 Rom

Maria Strauss-Likarz ist Mitglied des Österreichischen Werkbundes und
der Wiener Frauenkunst sowie eine der führenden Künstlerinnen der
Wiener Werkstätte. Sie studiert in Wien an der Kunstschule für Frau-
en und Mädchen und an der Kunstgewerbeschule bei Josef Hoffmann,
bevor sie zwischen 1917 und 1920 selbst in Halle an der Kunstgewer-
beschule unterrichtet. Bereits während ihres Studiums beginnt sie als
Grafikerin bei der Wiener Werkstätte zu arbeiten und erweitert ihre
Tätigkeiten ab 1920 auch in die Bereiche der Keramik-, Email-, Tex-
til- und Glasgestaltung. Eine besondere Leidenschaft der Künstlerin
bilden Mode- und Accessoireentwürfe, wie in den beiden Zeichnun-
gen zu betrachten ist. Es handelt sich wohl um Kostümentwürfe, da
beide Arbeiten mit dem Stempel der Vereinigten Ateliers für Bühnen-
kunst von Anton Uzel versehen sind, der auch als Hofschneider von
Kaiser Franz Joseph bekannt war. In auffallend detailreich gestalteten
Anzügen vollführen die beiden neckischen Damen elegante Tanzbe-
wegungen und bezaubern durch ihre Exotik. Die eine hebt kokett den
Arm über ihren Kopf, während sie mit dem anderen entlang des Beines
nach unten streicht. Etwas verschämter legt die zweite Tänzerin ihren
Kopf an die Schulter und eine Hand an die Hüfte, während sie ihren
Arm hinter dem Rücken durchführt. Bunter Hut- und Federschmuck
ziert die Köpfe der Frauen, glamouröse Armreifen und Ringe die ge-
schmeidigen Gliedmaßen. Die prachtvollen Stoffe der Kleidung und die
zahlreichen Details erinnern an orientalische Vorbilder, in denen Ha-
remsdamen ihre Künste vorführten. Neben den gewagten Kostümkrea-
tionen lässt Likarz auch recht freizügig die Haut der beiden Tänzerin-
nen hervorlugen und bietet so den Betrachtern nicht nur den Reiz der
exotischen Kostümierung, sondern auch den des Ver- und Enthüllens.
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carry hauser

FrAu

um 1915, collage

20 x 10,5 cm

monogrammiert ch

mäDcheN

um 1915, collage

11,8 x 8 cm

monogrammiert ch

mANN

um 1915, collage

20 x 10,7 cm

monogrammiert ch

rechts:

blumeNverKäuFeriN

um 1915, tusche und Aquarell/Papier

7,1 x 16 cm

signiert carry hauser Wien

cArry hAuser
Wien 1895 – 1985 Rekawinkel

Als Fünfzehnjähriger beginnt Carry Hauser seine Ausbildung an der
Graphischen Lehr- und Versuchsanstalt und setzt diese später an der
Wiener Kunstgewerbeschule fort. Die dort herrschende Experimentier-
freudigkeit unter dem Rektorat von Alfred Roller, der die Verwendung
verschiedener Techniken und Materialen propagiert, prägt sein Früh-
werk und regt ihn auch zur Auseinandersetzung mit verschiedenen
Stilen an.

An Werken wie der Blumenverkäuferin erkennt man die Nähe zu den
ornamentalen Motiven für Postkarten, wie sie Ludwig Heinrich Jungni-
ckel, Mela Köhler, Rudolf Kalvach, Berthold Löffler oder Maria Likarz
für die Wiener Werkstätte entwarfen. Hauser stellt die junge Dame im
strengen Profil dar, während ihre Hüften halb zum Betrachter gewandt
sind. Stramm hält sie einen großen Strauß buntfarbiger Blumen in ih-
rer rechten und einen kleinen Bund für den nächsten Kunden in ih-
rer linken Hand. Ihr jugendliches Gesicht wird von einer geflochtenen
Kranzfrisur gerahmt. Mit einer schwarzen Konturlinie umrandet der
Künstler jedes Detail und betont dadurch den flächenhaften Charak-
ter der Darstellung.

Im von Roller propagierten praxisnahen Unterricht übt sich Hauser
unter anderem im Holzschnitt, der Lithografie, der Wandmalerei, dem
Möbelbau und dem Kostümwesen. Sein Experimentiersinn wird auch
in den drei Collagen einer Familie deutlich. Vater, Mutter und Kind
werden aus verschieden farbigen Papierstücken, aus denen Hauser
sorgfältig Kleidung und Körper zurechtschneidet, zusammengesetzt.
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cArry hAuser
Wien 1895 – 1985 Rekawinkel

Zwischen 1919 und 1922 wohnt Carry Hauser in Hals bei Passau, wo
er gemeinsam mit seinen Künstlerkollegen Georg Philipp Wörlen, Fritz
Fuhrken, Franz Bronstert und Reinhard Hilker die Künstlergruppe „Der
Fels“ gründet und Ausstellungen in Deutschland und Österreich orga-
nisiert. Hauser setzt sich vermehrt mit dem deutschen Expressionismus
auseinander und reist 1920 nach Berlin, wo die Erste Internationale
DADA Messe stattfindet, die unter anderem Werke von George Grosz
präsentiert. Gerade dessen karikaturhafte Typenschilderungen beein-
flussen den österreichischen Künstler in seinem grafischen Werk, in
dem er auf sexuell aufgeladene und psychologisch konnotierte Motive
traumhafter Erinnerungen zurückgreift. Im selben Jahr entsteht auch
Hausers Nächtebuch, in dem er versucht durch die Beschäftigung mit
Träumen auf Vergessenes, Verdrängtes und Unterbewusstes zuzugrei-
fen. In ihrer Thematik und Stilistik korrespondieren die beiden Tusch-
federzeichnungen „Wanderer“ und „Gesellschaft“ zu den Blättern die-
ses grafischen Werks.

Der Wanderer zeigt ein Selbstbildnis des Künstlers, in dem er mit
großem Schritt auf den Betrachter zuschreitet. Dahinter breitet sich
eine weite Hügellandschaft aus, die der Gegend um Hals gleicht. Die
Ilz, die in Passau auf Donau und Inn trifft, schlängelt sich durch das
Tal, ein kleines Boot fährt der Sonne entgegen. An zahlreichen Stel-
len bringt Hauser Schraffuren an, die der Zeichnung ihren bewegten
Charakter verleihen. In der Darstellung der Gesellschaft verdichtet
der Künstler die Schraffuren und bildet Schattenpunkte in der Kom-
position. Eine Runde von Freunden ist dort versammelt und hat rund
um einen Tisch Platz genommen. Eine Dame begleitet einen Pianis-
ten, während die Zuhörerschaft der Einlage lauscht. Auch hier spie-
gelt sich in den karikaturhaft überzeichneten Figuren der Einfluss
von George Grosz wider, wobei Hauser auf virtuose Weise die unter-
schiedlichen Personen und Gefühlszustände durchaus realistisch fest-
hält. Auf ganz persönliche Weise schafft es der Künstler, den Charak-
ter der Versammlung festzuhalten und die Szene mit der dort gerade
existierenden Stimmung in einer Momentaufnahme zu verdichten.

carry hauser

WANDerer

1920, tusche/Papier

28,5 x 22,6 cm

monogrammiert und datiert ch 20,

bezeichnet Wanderer

GesellschAFt

1920, tusche/Papier

29,8 x 23,3 cm

signiert und datiert carry hauser 20,

bezeichnet Gesellschaft
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mAximiliAN reiNitz
Wien 1872 – 1935 Wien

Über das Leben von Maximilian Reinitz ist nur wenig bekannt und
ebenso rar sind seine Werke am Kunstmarkt zu finden. Nach seinem
Studium an der Münchner Kunstakademie unternimmt er Studienrei-
sen nach Ungarn, Deutschland, Italien und Albanien und wird 1914
in Wien ansässig. In diesen Jahren setzt Reinitz sich malerisch mit
dem Kubismus, dem orphismus, dem Expressionismus und der Neuen
Sachlichkeit auseinander. Städte und deren Peripherie sowie figurati-
ve Szenen dienen dem Maler als Hauptmotive. Auch im nebenstehen-
den Bild, in dem sich der Einfluss der Neuen Sachlichkeit mit der über-
steigerten Farbigkeit des Expressionismus paart, ist eine Dorfansicht
Bildthema. Unser Blick wird entlang einer Straße in den ort hineinge-
führt. Durch deren kurvigen und sich stark verjüngenden Verlauf erhält
das Bild eine Dynamik, die das Auge des Betrachters ins Bildzentrum
zieht. Mauern, Häuser und Dächer setzen sich aus geometrischen For-
men zusammen und lassen die Ansicht wie aus Bauklötzen geformt er-
scheinen. Die kubischen Gebäude, die mit ihren rechteckigen Fenstern,
den quadratischen Fassaden, ihren dreieckigen Giebeldächern und den
markanten Schornsteinen auf räumliche Grundformen reduziert sind,
verstärken diesen Eindruck.

Die Architektur ist streng umrissen und durch die einzelnen Farbflä-
chen voneinander abgetrennt. Auf der rechten Seite wird das Dorfen-
semble von einer stilisierten Hügelkette gerahmt, die mit ihren chan-
gierenden Grüntönen und der zur Straßenflucht spiegelnden Anlage,
stark kontrastierend wirkt. Nach oben hin bildet ein flächiger, blauer
Himmel den Abschluss des Gemäldes, der seinerseits wiederum mit der
Basis des Bildes korrespondiert. Der streng geometrisierende Aufbau
mit gleichzeitiger Übersteigerung der Farbigkeit sowie die Verankerung
des Bildmotivs in der vertrauten Realität machen das Werk, das sich
zwischen Expressionismus und Neuer Sachlichkeit bewegt, zu einem
markanten und herausragenden Beispiel für die österreichische Malerei
der Zwischenkriegszeit.

maximilian reinitz

DorFANsicht

1930, öl/leinwand

44,4 x 60 cm

signiert reinitz
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robert Philippi

Porträt eGoN schiele

um 1916, öl/leinwand

158 x 79 cm

verso Ausstellungsetiketten

„Große Deutsche Kunstausstellung

1937 im haus der Deutschen Kunst

zu münchen“, „Künstlerhaus 1938,

Nr. 510“

robert PhiliPPi
Graz 1877 – 1959 Wien

Einem künstlerischen Austausch entspringt die Freundschaft Ro-
bert Philippis zu Egon Schiele. Als dieser Grafiken für Ausstellungen
in Österreich und Deutschland gestalten möchte, bittet er Philippi,
ihn in der Technik des Holzschnitts und der Radierung zu unterwei-
sen. Schiele beeindrucken vor allem die ausdrucksstarken, grafischen
Werke seines Künstlerkollegen. Damals sind es hauptsächlich Aktdar-
stellungen, in denen Philippi die Figuren in expressiven Gesten prä-
sentiert und sich mit den unterschiedlichen, menschlichen Haltungen
und Emotionen auseinandersetzt.

Inspiriert durch diese Zusammenarbeit schafft Philippi das neben-
stehende, expressive Porträt Egon Schieles, der sich oftmals auch
selbst in ähnlich geometrisch angelegten Posen gemalt hat. Es ist
gleichsam ein frühes Beispiel der Ölmalerei Philippis, der er sich erst
im Laufe der Zeit vermehrt zuwendet. In einer mystischen Landschaft
positioniert der Künstler den männlichen Akt. Er kniet am Boden
und wirft seine Arme aus Schmerz und zum Schutz vor dem grellen
Licht, das von rechts in die Szenerie eindringt, vor die Augen. Sein
Mund ist zum Schrei geöffnet und seine Augen vom hellen Strahl ge-
blendet. Im Hintergrund sind einige schräg verlaufende Baumstäm-
me und eine Burg auf einem Felsvorsprung zu erkennen. Wild greifen
blaue und grüne Farbflächen ineinander, die mit dem Gelb des inten-
siven Lichtes kontrastieren. Die expressive Malweise und die redu-
zierte Farbpalette spiegeln gemeinsam mit der ausufernden Gestik die
Dramatik des Augenblicks wider. Die Szenerie weckt Assoziationen
zur Geschichte der biblischen Figuren des Heiligen Sebastian oder
des Samson, der von seiner Geliebten Delila an die Philister verraten,
zur Strafe geblendet wird. Dies kann vielleicht auch als Anspielung
auf jene Zeit gesehen werden, die Schiele 1911 in Neulengbach im
Gefängnis verbringen musste. Eine genaue Deutung der Darstellung
bleibt allerdings unklar. Vielmehr kann das ausdrucksstarke Bildnis
in monumentalem Format als Schilderung der psychischen und phy-
sischen Verfassung der Hauptfigur gesehen werden. Philippi verbin-
det hier die Eindrücke, die er aus dem Werk Schieles gewonnen hat,
mit seinen eigenen expressiven Aktdarstellungen und setzt seinem
Freund, der zwei Jahre später an der spanischen Grippe verstirbt, ein
dramatisches Denkmal.



41



42

egge sturm-skrla

FrAu beim KArtoFFelschäleN

1924, öl/leinwand

52,3 x 44 cm

signiert und datiert e. sturm-sk 1924

eGGe sturm-sKrlA
Komorn/Slowakei 1894 – 1943 Wien

Über das Leben des Hagenbundkünstlers Egge Sturm-Skrla ist wenig
bekannt und seine Gemälde tauchen äußerst selten im Kunsthandel auf.
Der in Ungarn geborene Maler und Grafiker studiert an der Wiener
Akademie bei Bacher und Jettmar und unternimmt früh Studienreisen
nach Südtirol und Italien, wo er die Freskotechnik erlernt. 1926 gestal-
tet er gemeinsam mit Anton Faistauer die Fresken im Salzburger Fest-
spielhaus und leitet später eine Meisterschule für Freskomalerei in der
Schweiz. In Wien ist er ab 1919 Mitglied des Hagenbundes, danach
auch des Wiener Künstlerhauses und der Neuen Vereinigung.

In einem kargen Raum sitzt eine junge Frau im Halbdunkel auf ei-
nem Stuhl. Auf ihrem Schoß hält sie eine Schale mit Kartoffeln, die sie
achtsam mit einem Messer schält. Sie hat für einen Moment in ihrer
Arbeit innegehalten und sieht zum Betrachter hinüber. Ihr schlichtes
Erscheinungsbild, das bescheidene, blaue Kleid und ihre genügsame
Haltung spiegeln die Natürlichkeit des Moments wider. Als Lichtquelle
dient wohl eine Kerze oder eine Gaslampe, die sich außerhalb des Bil-
des befindet und der Darstellung eine subtile Atmosphäre verleiht. Die
Farben sind auf wenige Töne reduziert und die Lichtregie lenkt den Fo-
kus auf das halbbeleuchtete Gesicht der Frau. Zwischen illuminierten
und im Schatten liegenden Stellen entstehen interessante Farbkontras-
te, mit denen auch ein Glas Wasser auf einem Untersetzer gelblich er-
leuchtet wird. Ähnlich wie sein Freund und Malerkollege Anton Faist-
auer versucht Sturm-Skrla mit tonigen, geheimnisvoll schimmernden
Farben die Plastizität seines Modells herauszuarbeiten. Mit gekonnt
eingesetzten Effekten malt der Künstler ein feinfühliges Bildnis einer
jungen Frau, das von der inne liegenden Schönheit schlichter Verrich-
tungen zeugt.
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Karl hauk

PAuse iN Der FAbriK

1931, mischtechnik/Papier

62 x 48 cm

abgebildet in der monografie „Karl hauk“, s. 188

FAbriKsArbeiter

1930, öl/Karton

57 x 43 cm

monogrammiert hK

abgebildet in der monografie „Karl hauk“, s. 179

KArl hAuK
Klosterneuburg 1898 – 1974 Wien

Wie in den beiden vorliegenden Arbeiten deutlich wird, setzt sich Karl
Hauk Mitte der zwanziger Jahre unter dem Eindruck wirtschaftlicher
und sozialer Krisen eindringlich mit Milieu- und Arbeiterdarstellun-
gen auseinander. Erschöpfte Arbeitergesichter vor Industriesilhouet-
ten und von ihrer Tätigkeit ausgezehrte Menschen wählt der Künst-
ler gleichsam zur Anklage sozialer Missstände als Motive. Bei vielen
dieser Werke handelt es sich um vorbereitende Studien für öffentliche
Kunstaufträge, woraus sich der monumentalisierende Charakter der
Darstellungen erklärt. So gestaltet Hauk für den Sitzungssaal der Lin-
zer Arbeiterkammer überlebensgroße Fresken, in denen er geknechtete
Industrie-, Feld- und Straßenarbeiter der Vision von freien, körperlich
vitalen und selbstbewussten Genossen gegenüberstellt, oder er entwirft
für ein Nebengebäude der Linzer Bahnhofshalle zwei Wandbilder, in
denen er Industriearbeiter mit jenen der Landwirtschaft konfrontiert.

In den zahlreichen Darstellungen von Parkszenen, vergnüglichen
Freizeitaktivitäten, Liebespaaren, Akten und den Bildnissen seiner
Freundin begegnen wir gleichsam der Gegenwelt zum problematisier-

ten Arbeitermilieu der Zwischenkriegszeit. Zwei sportive Tänzerinnen,
die mit übereinander geschlagenen Beinen entspannt an der Wand leh-
nen, lauschen den Anweisungen ihrer Tanzlehrerin. Sie bilden den ju-
gendlichen, unbeschwerten Kontrast in Hauks Gemälden, in denen der
Körper nicht die Schwere der Arbeit sondern die Leichtigkeit der Ju-
gend und den Reiz des Weiblichen symbolisiert. In dem Ölbild des Lie-
bespaares schmiegt sich die Freundin des Malers in femininer Anmut
an den Körper ihres Geliebten. Sie ist verführerisch in ein rosa Negligé
gehüllt, während der Künstler noch vollständig bekleidet ist. Am Sche-
mel im Hintergrund des Raumes erkennen wir die Kleidung der jungen
Dame, während mit der Staffelei und der darauf abgestellten Leinwand
das Atelier des Künstlers angedeutet wird. Mit Farbflächen bildenden,
expressiven Strichen und deutlich abgegrenzten Feldern setzt Hauk das
Selbstbildnis mit seiner Geliebten in Szene. Extrem nahsichtig ins Bild
gestellt, malt Hauk ein Gemälde von großer Emotionalität, das Anmut
und Begehren eindringlich wiedergibt und von der großen Liebe des
Künstlers zu seiner Freundin zeugt.
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Karl hauk

tANzPAuse

1928, öl/Karton

57,3 x 48,7 cm

monogrammstempel hK



47

liebesPAAr

1926, öl/Karton

56,5 x 43 cm

monogrammstempel hK



48

JoseF GAssler
Austerlitz 1893 – 1978 Wien

In Folge seines Studiums an den Kunstakademien in Breslau und Wien,
zeugen drei Preise und ein Reisestipendium von der Anerkennung, die
Josef Gassler früh zu Teil wird. Er besucht die Meisterschule von Alois
Delug und stellt ab den 1920er Jahren sowohl im Hagenbund als auch
in der Wiener Secession aus. Nach seiner Heirat 1923 zieht er mit sei-
ner Frau nach Karlsbad, wo er als Porträtmaler Ansehen erwirbt. Im
Hintergrund des Bildnisses des nicht näher bekannten Professors Weg-
müller zeigt Gassler als Attribut des Künstlerkollegen einen Marmor-
block, in dem man bereits den Torso einer Figur erkennen kann. Vom
hellen Weiß des Steins setzt sich das dunkle Kolorit des Porträtierten
in seinem Arbeitsmantel ab. Mit ernstem, willensstarkem Blick hebt er
seinen Arm in einer expressiven Bewegung. Gekonnt vereint Gassler
die ausdrucksstarke Geste mit dem entschlossenen Gesichtsausdruck
und dem Stein als Attribut des Bildhauers zu einem Gesamtkunstwerk.

1925 verlässt er Karlsbad und zieht nach Paris, wohin ihn das ur-
bane Lebensgefühl und die künstlerischen Avantgardebewegungen lo-
cken. Zwei Jahre, über die biografisch wenig bekannt ist, verbringt er
hier und malt Stadtansichten, Porträts und Akte. Sein Blick ist oftmals
auch kritisch auf die pulsierende Metropole gerichtet. Er zeigt in sei-
nen Werken die Amüsierlust der eleganten Leute, verhehlt jedoch auch

nicht die schwierigen Bedingungen der Arbeiter und der Menschen am
Rande der Gesellschaft.

Von seinem Aufenthalt in Paris zeugt unter anderem das Gemälde
des nächtlichen Boulevards, auf dem sich vor den hell illuminierten
Gebäuden das spätabendliche Treiben der Großstadt abspielt. Gassler
lässt den Trubel des Hintergrunds allerdings nur mit wenigen Pin-
selstrichen in Umrissen von Leuchtreklameschildern und erleuchte-
ten Schaufensterauslagen erahnen. Das eigentliche Geschehen findet
im benachbarten, etwas unauffälligeren Park seinen Schauplatz. Im
Schutz einiger Bäume warten liebreizende Damen auf ihren nächsten
Verehrer. Gekonnt konzentriert Gassler den Blick auf die zwei char-
manten Frauen im Vordergrund. Verführerisch schauen sie über den
hochgezogenen Pelzkragen ihres Mantels zum Betrachter. Die chicen
Hüte haben sie tief ins Gesicht gezogen, sodass nur einige Haarsträ-
nen zu sehen sind. Auf ihre Wangen haben sie Rouge gelegt, ihre
Augen durch breite Lidstriche betont und ihre Frisur kokett der neu-
esten Mode entsprechend geschnitten. Ihre Gesichter sind hinter den
hochgestellten Krägen im dämmrigen Licht nur ungenau zu erken-
nen, doch der verführerische Augenaufschlag wird bald den nächsten
Verehrer anlocken.

Josef Gassler

Porträt Des bilDhAuers

ProF. A. WeGmüller

öl/leinwand

50 x 60 cm

signiert Gassler

verso etikett „Gassler bildhauer

Prof. A. Wegmüller“

Nächtlicher boulevArD

um 1926, öl/leinwand

60,4 x 54 cm

signiert Gassler
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maria tlusty

hocKeNDe

1934, öl/leinwand

50 x 60 cm

verso bezeichnet und datiert m. tlusty 34

Drei FrAueN

1934, öl/leinwand

65,5 x 54 cm

verso bezeichnet und datiert m. tlusty 34

mAriA tlusty
Wien 1901 – 1954 Wien

Maria Johanna Tlusty gehört zu den „vergessenen“ Malerinnen, die im
Schatten der Rezeption ihrer männlichen Kollegen standen, aber mitt-
lerweile ebenso Interesse und Aufarbeitung ihres oeuvres erfahren. Wa-
ren es noch liebliche, dem Jugendstil verpflichtete Postkartenentwürfe
und symbolistische, märchenhafte Szenen, die anlässlich der Ausstel-
lung „Im Hochsommer der Kunst“ auf Schloss Eggenberg in Graz 1997
als Postkarten veröffentlicht wurden, so zeigt eine Sichtung der jüngst
entdeckten Arbeiten das Potential der Malerin sowohl als abgeklärte
Chronistin – in ihren Aquarellen des zerstörten Wiens – als auch als
ausdrucksstarke Darstellerin emotionaler und sozialer Abgründe.

Die drei Frauen erinnern an die schonungslosen Darstellungen eines
George Grosz. In beinahe schon karikaturhafter Überzeichnung und
Abstraktion stellt Tlusty in scharfen Farbkontrasten drei Frauen in
ihren verschiedenen Lebensaltern dar. Die ikonografisch-allegorische
Komponente ist hier ebenso gegenwärtig wie die sozialen Aspekte der
Schilderung einer Halbwelt. Die eigenen prekären Lebensumstände der
Malerin als vaterlose Tochter und Mutter eines vaterlosen Kindes, den
engen Verbund von Großmutter, Mutter und Tochter, mag man hier
mitdenken, wenn es sich hier auch aller Wahrscheinlichkeit nach nicht
um Porträts handelt, sondern – wie erwähnt – um eine allegorische
Darstellung.

Das zweite Bild zeigt eine kauernde Figur. Die Gestalt – mehr Frau
als Mann – verzweifelt Schutz suchend in sich versunken, lethargisch
und hoffnungslos, kann ebenso exemplarisch wie persönlich gelesen
werden. Die von der Künstlerin erhaltenen Selbstporträts zeigen keine

ausgesprochene Ähnlichkeit mit den Gesichtszügen der/s Dargestellten.
Diese wohl beabsichtigte androgyne Unbestimmtheit setzt die Kom-
position in den Rang einer exemplarischen Thematisierung der exis-
tenziellen Ausgesetztheit des Menschen. Das Kolorit bewegt sich in
Brauntönen, nur beim Gewand wird ein leuchtendes Ultramarinblau
eingesetzt, das die Figur zu einem Strahlen bringt, das ihr fast religi-
ösen Charakter verleiht. Der Blick der/s Kauernden trifft den Blick des
Betrachters, nicht bettelnd oder fordernd, nicht einmal vorwurfsvoll,
aber zutiefst bitter und desillusioniert.

Im Bild der drei Frauen ist es die mittlere, die aus dem Bild heraus-
blickt. Auch ihr Blick zeigt, dass sie sich über ihr Gegenüber keinerlei
Illusionen mehr macht. Die Mundwinkel sind - in Leid oder Verach-
tung? – nach unten gezogen, die Iris – in Erschöpfung oder Delirium?
– verdreht sich nach oben. Die junge Frau zeigt sich in provokanter
Geste, greller Schminke und leuchtenden Haaren auf zynische Weise
dem Elend gewachsen, während die alte abgeklärt und in sich gekehrt
mit geduldiger Resignation im Hintergrund steht.

1934, ein Jahr nach der Machtergreifung Hitlers in Deutschland,
gärte es bereits auch in Österreich. Der Bürgerkrieg im Februar, na-
tionalsozialistische Terrorakte und autoritäre staatliche Gegengewalt
destabilisierten und verunsicherten Staat und Bevölkerung, mit dem
gescheiterten Juliputsch war die gewaltsame Machtergreifung durch
die Nationalsozialisten vorerst aufgeschoben. Vor diesem Hintergrund,
oder besser gesagt, vor diesem Abgrund sind die Bilder Maria Tlustys
zu sehen.
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lilly steiNer
Wien 1884 - 1961 Paris

Lilly Steiner tritt nach ihrer Ausbildung an der Wiener Kunstschule
für Frauen und Mädchen erst 1917 als Künstlerin in die Öffentlichkeit.
Sie wird außerordentliches Mitglied des Hagenbundes und Mitglied des
Radierclubs der Wiener Künstlerinnen. Gemeinsam mit ihrem Mann,
dem Wiener Industriellen Hugo Steiner, zieht die Künstlerin 1927 nach
Paris, wo ihre Werke gut aufgenommen werden.

In ihrem Schaffen nehmen Frauenporträts wie jenes von Lilian Gaert-
ner einen besonderen Platz ein. Besonders dieses erinnert in seiner Dar-
stellungsweise an die psychologischen Porträts von oskar Kokoschka
und spiegelt die interessante Persönlichkeit der amerikanischen Kunst-
schülerin wider. Die in New York geborene Malerin, Bühnen- und Kos-
tümbildnerin studiert an der Wiener Kunstgewerbeschule bei Josef
Hoffmann und arbeitet gemeinsam mit dem österreichischen Architek-
ten und Bühnenbildner Joseph Urban an zahlreichen Bühnenbildern
u.a. für die Metropolitan opera und die Carnegie Hall. Ebenso gestaltet
sie ein monumentales Wandgemälde für das Ziegfeld-Theater, einem
von Joseph Urban gestalteten Jugendstilbau. Das 1927 während ihrer
Studienjahre in Wien entstandene Porträt malt Lilly Steiner kurz bevor
sie mit ihrem Mann nach Paris geht. Es zeigt die 21-jährige, schlanke
Kunststudentin auf einer mit rotem Stoff bespannten Bank sitzend. Ihre
Beine sind leicht schräg gestellt, während sie ihren oberkörper Rich-
tung Betrachter wendet. Ihre Arme liegen gekreuzt auf ihrem Schoß,
die Hände sind aufgestellt und ihre langen, dünnen Finger angewin-
kelt. Es scheint, als würde sie gerade zu einer Geste ansetzen, die ein
neues Gesprächsthema einleitet. Den Hintergrund gestaltet Lilly Steiner
in schlichten Blautönen, die sich der Kleidung und der Augenfarbe der
Dargestellten farblich anpassen. Die zarte und helle Haut hebt sich von
den umliegenden Partien ab und lenkt jegliche Aufmerksamkeit auf
das Gesicht und die Mimik der Porträtierten. Der neugierige Gesichts-
ausdruck und die wachen, großen Augen verraten ihr Interesse an der
Umwelt. Lilly Steiner schafft es hier mit einfachen Mitteln ein feinsin-
niges Porträt zu kreieren, das den munteren, lebhaften und fröhlichen
Charakter der jungen Lilian Gaertner festhält.

lilly steiner

Porträt liliAN GAertNer

1927, öl/leinwand

104 x 78 cm

verso beschriftet und datiert

1927 lilian Gärtner lst. Wien xiii. st. veithgasse 10,

altes Ausstellungsetikett

„Portrait d‘une jeune americaine lilly steiner“
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GretA Freist
Weikersdorf 1904 – 1993 Paris

Nach ihrem Studium an der Wiener Akademie emigriert Greta Freist
gemeinsam mit ihrem Lebenspartner, dem Maler Gottfried Goebel,
1936 nach Paris, dem damaligen Zentrum der Avantgarde. Bereits ein
Jahr danach stellt das Künstlerpaar im Salon d’Automne aus und feiert
seine ersten Erfolge. Trotz wechselseitiger künstlerischer Anerkennung,
herrscht stets eine gewisse Rivalität zwischen den beiden Malern, in der
Freist oftmals zurücksteckt.

Diese Erfahrungen verarbeitet die Künstlerin in ihren Gemälden und
beginnt sich in den 1930er Jahren mit sich selbst und ihrer Rolle als
Malerin und Geliebte auseinanderzusetzen. In ihren meist symbolis-
tischen Gemälden tritt sie häufig in Dialog mit ihrer Umgebung und
vor allem mit ihrem Partner Gottfried Goebel. Auch das Stillleben mit
Rose und Vogel ist in diesem Kontext zu sehen. Aus einem Blumen-
topf wächst ein fester, dorniger Stiel, an dessen Ende eine rosafarbene
Rose erblüht. Ein Blütenblatt ist zu Boden gesunken und liegt seitlich
des Topfes auf dem Tisch. Neben der Rose steht ein kleiner Holzkäfig,
in dessen Innerem ein Vogel auf einer Stange sitzt. Den Hintergrund
bildet eine Tapete, die von unzähligen, floralen Motiven ornamental
überzogen ist.

Seine Deutung findet das Bild in den Ereignissen der vorangegan-
genen Jahre. 1944 wird Goebel von der Gestapo in Paris verhaftet und
nach Wien ausgeliefert. Freist bleibt allein in Paris zurück und lebt,
wie sie schreibt, „lachend, aber innerlich zitternd“ in einer dürftigen
Unterkunft. 1945 wird schließlich auch sie wegen einer Denunziati-
on verhaftet. Während ihrer zweimonatigen Inhaftierung, die sich als
haltlos erweist, kehrt Goebel nach Paris zurück. Wie ihr Wiedersehen
verläuft, hält sie schriftlich fest: „Unerwartet klopfte ich an und fand
meine beste Freundin liebevoll mit G. beschäftigt.“ Von Goebel ent-
täuscht und gezeichnet von ihrer Situation, malt Freist 1947 das ne-
benstehende Stillleben, das ihrer Gefühlswelt Ausdruck verleiht. Die
Rose, ein Symbol der Weiblichkeit, fügt Freist ihren Selbstporträts be-
reits früher als Attribut bei. Erblüht und wunderschön steht sie vor
uns, gleichsam aber in ihrer Entfaltung durch den Topf gehindert, ist
das erste Blütenblatt als Zeichen ihrer Vergänglichkeit bereits auf den
Boden gefallen. Der von den buntfarbig blühenden Verlockungen des
Hintergrundes angezogene Goebel wird symbolhaft als Vogel in einen
Käfig gesperrt, damit er kein weiteres Mal den Verlockungen erliegend
davonfliegt und die Blume alleine zurücklässt. In einem anderen Deu-
tungsversuch ist die Rose Symbol für Goebel, die zwar wunderschön,
aber durch ihre Dornen doch unnahbar ist. Freist ist nun der im Käfig
gefangene Vogel, der anstatt frei durch die Lüfte zu fliegen, mit seiner
Schönheit und seinem zauberhaften Gesang zur Erbauung seiner Um-
gebung beitragen muss.

Greta Freist

stilllebeN mit rose uND voGel

1947, öl/leinwand

47,3 x 56,9 cm

signiert und datiert Freist Greta 47
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JoseF Floch
Wien 1894 – 1977 New York

Relativ bald erlangt der nach New York emigrierte Maler Josef Floch
auch in seiner neuen Heimat Anerkennung. Er stellt in mehreren Gale-
rien und Museen aus und erhält verschiedene Auszeichnungen. Wie in
Wien und Paris prägen durchgängig Menschendarstellungen und Inte-
rieurszenen sein Werk. Viel öfter als vor seiner Emigration nach Ame-
rika wendet sich Floch aber auch dem Stillleben zu.

Im vorliegenden kleinformatigen Gemälde aus 1948 wird dem Hin-
tergrund wenig Beachtung geschenkt, er bleibt als Farbfolge von Blau
und Schwarz undefinierbar. Erst die klare Geometrie des Tisches, der
von einer strikten Linie begrenzt wird, schafft eine gewisse Räum-
lichkeit. Auf dem Möbel ist ein grün-graues Tuch drapiert, das durch

eine rot-violette Musterung akzentuiert ist. Die Falten des Gewebes
verleihen dem Stoff eine Bewegtheit, die in den Vordergrund und aus
dem Bild hinaus führt. Zentral auf dem Tisch positioniert der Künst-
ler eine bauchige Vase mit Punkten und Streifen, die ihm auch in et-
lichen anderen Werken als Accessoire dient. Sie fungiert gleichsam
als Akteur im Raum, während sich die übrigen objekte der Wahrneh-
mung entziehen. Die Darstellung des Stilllebens an sich spielt daher
eigentlich eine untergeordnete Rolle, vielmehr nutzt Floch die Mög-
lichkeiten des Wechselspiels von Formen und Farben, um Ende der
vierziger Jahre neue Bildkompositionen auszuloten.

Josef Floch
AtelierszeNe mit blumeN
1958, lithografie
51 x 41 cm
signiert J. Floch, bezeichnet e.A.
vgl. Wkvz. Floch s. 342, Nr. 581

stilllebeN
1948, öl/leinwand
33 x 46 cm
signiert Floch
abgebildet im Wkvz. Floch s. 268, Nr. 402
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heiNrich schröDer
Krefeld 1881 – 1943 Innsbruck

In Wien findet der in Krefeld geborene Heinrich Schröder nach seinem
Studium in Berlin, Weimar und Paris eine Freundin und Förderin in der
Malerkollegin Broncia Koller-Pinell. In ihrem Haus in oberwaltersdorf
lebt er einige Jahre und teilt mit ihr zwischen 1907 und 1911 ein Ate-
lier am Wiener Naschmarkt. Gemeinsam stellen sie auch in der Galerie
Miethke aus, die sich in diesen Jahren unter der Leitung von Carl Moll
zu einem Zentrum der modernen Kunst etabliert. 1914 übersiedelt er
nach München und später weiter nach Tirol, wo er seinen Lebensabend
verbringt. Während seines ganzen Lebens unternimmt er zahlreiche
Reisen nach Frankreich, Italien, Spanien, Bosnien und Afrika, die ihm
als Inspirationsquelle für seine Werke dienen.

Die nebenstehende Landschaft stammt von einem Aufenthalt in der
Bretagne, Mitte der zwanziger Jahre. Die Weite der hügeligen Gegend,
das satte Grün der Wiesen sowie die alten Steinhäuser und -mauern
bilden Schröders Motiv. Bereits ab den zwanziger Jahren tendiert er zu
einer neusachlichen Bildsprache, die sich auch im vorliegenden Werk
zeigt. Die stereometrische Form der Häuser fügt sich in ihrer Schlicht-
heit in die weichen, von kahlen Feldern und vereinzelten Bäumen be-
stimmten Züge des Hügellandes ein. In der schnörkellosen, glatt und
flächig gemalten Landschaft werden die zusammengehörigen Felder
und Gehöfte durch niedrige Steinmauern unterteilt. Gleichzeitig grenzt
Schröder damit Farbflächen in unterschiedlichen Grüntönen vonein-
ander ab und schafft dadurch eine Gliederung und Rhythmisierung der
Landschaft. Diese führt in die Ferne und schafft eine perspektivische
Weiträumigkeit, die uns einlädt, den mäandernden Mauern zum Hori-
zont zu folgen.

heinrich schröder

lANDschAFt iN Der bretAGNe

um 1925, öl/leinwand

62,5 x 92 cm

signiert h. schröder
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Willy eiseNschitz
Wien 1889 – 1974 Paris

Den größten Werkblock im Schaffen von Willy Eisenschitz bilden die
Landschaftsdarstellungen. Anlässlich einer Reise nach Menton im
Sommer 1921 verliebt sich der Künstler in die Provence, die ihn mit
der mediterranen Atmosphäre und ihrem speziellen Licht in ihren Bann
zieht. Auf unzähligen Touren im Süden Frankreichs erkundet er die
Landstriche und findet in den strahlenden Meeresküsten, den impo-
santen Bergzügen und den idyllischen Dörfern des Hinterlandes sei-
ne Motive.

Als ihn 1923 eine Tuberkuloseerkrankung zu einem Kuraufenthalt
zwingt, übersiedelt er von Paris nach Dieulefît. Inspiriert durch die
Farben der Gegend rund um den Luftkurort, schafft er imposante Wer-
ke, wie das nebenstehende Ölbild, in denen einzelne Farbfelder das
Bildfeld strukturieren. Bei der Landschaft in der Nähe von La Valette,
im Katalog fünf Seiten weiter, wo sich Eisenschitz mit seiner Familie
Ende der zwanziger Jahre in den Sommermonaten in einem ehemali-
gen Kloster einmietet, bestimmt eine mächtige Pinie die Komposition.
Sie bildet den Ausgangspunkt für einen Blick über das rot-braune, von
der Hitze vertrocknete Buschwerk im Vordergrund hin zu der blau-
grünen Hügellandschaft im Hintergrund. Den Ausblick, den Eisenschitz
aus seinem Fenster in Les Minimes, eben jener erwähnten Klosteranla-
ge, hat, können wir in einem weiteren Gemälde nachvollziehen. Dort
sieht man am rechten Bildrand noch den Flügel des Gebäudes, der in
die üppige, von Bäumen und Sträuchern bewachsene Gartenanlage hi-
neinragt.

1952 unternimmt Eisenschitz mit seiner Frau Claire Bertrand erst-
mals eine Reise auf die spanische Insel Ibiza, wo sein Werk an Hellig-
keit und Farbintensität gewinnt. Die ursprüngliche Atmosphäre, die

sie dort erleben, zieht das Paar bis in die sechziger Jahre immer wie-
der dorthin. oft laden sie Freunde und Verwandte ein, sie zu begleiten.
Von einer Familie, die mit dem Künstlerpaar nach Ibiza gereist war,
stammt jenes Gemälde, das ein ankerndes Fischerboot zeigt. Es ruht
mit herabgelassenen Segeln im Hafen, im Hintergrund der azurblauen
Bucht erkennt man ein kleines Dorf, das sich aus den typischen wei-
ßen Häusern der Balearen zusammensetzt. Neben der Küste erkundet
Eisenschitz auch die Dörfer des Hinterlandes, wo er häufig in Aqua-
relltechnik Ansichten und spontane Stimmungen der Insel festhält. oft
aquarelliert er, begeistert von den Motiven, den ganzen Tag in der glei-
ßenden Sonne. Er malt die engen Gassen, in denen sich die Dorfbewoh-
ner miteinander unterhalten, oder die geschwungenen Wege entlang
der geduckten, weißen Häuser mit ihren begrünten Gärten.

Als seine Frau Claire Bertrand 1969 stirbt, zieht sich Eisenschitz
nach Paris in die Wohnung in der Rue de Tournon zurück. Die Sehn-
sucht nach dem Licht des Südens führt ihn aber immer wieder zum Ma-
len nach Südfrankreich, wo er an der Küste von Les Goudes in der Nähe
von Marseille einen passenden Aufenthaltsort findet. Dort erheben sich
beeindruckende Kalksteinfelsen aus dem Meer und bilden gemeinsam
mit dem strahlend blauen Himmel ein imposantes Motiv. Unaufhör-
lich hält er den Küstenabschnitt in Pastellzeichnungen und Aquarellen
fest, die er später, wie das vorliegende großformatige Gemälde zeigt, in
seinem Atelier in Paris in Öl überträgt. Diese kontrastreichen, farblich
übersteigerten Ansichten bilden den letzten großen Abschnitt im Werk
des Künstlers, dessen Bilder immer wieder seine Liebe zur südfranzö-
sischen Landschaft zeigen, die ihn bis zuletzt mit großer Freude und
Schaffenskraft erfüllt.

Willy eisenschitz

bei DieuleFît (beAuvAlloN)

1925, öl/leinwand

64,5 x 54 cm

signiert und datiert eisenschitz 1925
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Willy eisenschitz

DorFstrAsse ibizA

um 1955, Aquarell/Papier

38,3 x 50,5 cm

signiert W. eisenschitz

DorFANsicht ibizA

um 1955, Aquarell/Papier

38,2 x 51 cm

signiert W. eisenschitz
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les miNimes

um 1935, öl/holz

49 x 48 cm

signiert W. eisenschitz
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Willy eisenschitz

moNt sAiNt victoire

um 1955, Aquarell/Papier

38,3 x 50,7 cm

signiert W. eisenschitz
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lANDschAFt bei lA vAlette

um 1930, öl/leinwand

50 x 61 cm

signiert W. eisenschitz
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Willy eisenschitz

les GouDes

um 1972, öl/leinwand

75 x 75 cm

signiert W. eisenschitz
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boot im hAFeN voN ibizA

um 1955, öl/leinwand

65 x 81 cm

signiert W. eisenschitz



68

osKAr lAsKe
Czernowitz 1874 – 1951 Wien

oskar Laske widmet sich dem Motiv des Narrenschiffs, ursprünglich
durch eine literarische Vorlage des 15. Jahrhunderts inspiriert, drei-
mal. Dies unterstreicht die Bedeutung der Komposition für den Künst-
ler und verdeutlicht den Hauptwerkscharakter des vorliegenden Bildes.
In gewohnter Manier wird die Komposition durch ein Gewimmel an
Vielfigürlichkeit geprägt, in deren streumusterartiger Anordnung sie
bewusst an spätmittelalterliche Werke, etwa eines Hieronymus Bosch,
anknüpft. Das oval des Schiffsrumpfs ist diagonal ins Bildfeld gesetzt
und durch die zu seiner oberfläche rechtwinkelig stehenden Masten
nach links oben verankert. Das Schiff selbst ist dem Seegang ausge-
liefert und verkörpert symbolisch das unabänderliche Schicksal des
menschlichen Daseins. Dieses Panoptikum wird bevölkert von einer
Vielzahl gesellschaftlicher Synonyme: von der Künstlerkolonie, in der
sich übrigens der Maler selbst neben Kollegen wie otto Rudolf Schatz
oder Helene Funke darstellt, über kriegerisches Gemetzel, freie Sexua-
lität, brennende Spitäler, paradierende Soldaten, Marktplätze, Kirchen
und sogar Pressezentren, bis hin zu einer klassischen Golgotha-Kreu-
zigungsszene, spiegelt der Künstler hier die bewegendsten und vor-
herrschenden Themen seiner Zeit wieder. obwohl in Motivik und An-
stoß, in figürlichem Aufmarsch und formaler Ausrichtung dem etwa
30 Jahre früher entstandenen „Einzug Christi in Brüssel“ James En-
sors verwandt, bleibt die Satire Laskes immer im Bereich des Heite-
ren, der Ironie. Die vorliegende Papierfassung von 1949 zeigt in ihrer
freien Linienführung und wilderen Pinselstruktur, die wohl nicht nur
auf die Gouachetechnik zurückzuführen ist, eine weniger klassizieren-
de Grundausrichtung, hält sich aber in Komposition und figurativer
Einteilung relativ genau an das Ölbild von 1923. Durch diesen locke-
ren Duktus, in den Wellenformationen manchmal fast schon ein Krin-
gel, verstärkt sich die paradoxe Fröhlichkeit eines irrwitzigen Dahin-
treibens und vermittelt die karnevaleske Närrischkeit fast noch besser
als das gestreng wirkende Gemälde, das in der Österreichischen Galerie
im Belvedere verwahrt wird.

oskar laske

NArreNschiFF

1949, tempera/Papier

32,6 x 29,3 cm

bezeichnet und datiert Narrenschiff April 1949

vgl. Fassung aus 1923 in oskar laske,

Ausstellungskatalog der österreichischen

Galerie, tafel 2 und 3
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osKAr lAsKe
Czernowitz 1874 – 1951 Wien

Neben den großen Kompositionen, wie dem Narrenschiff, und dem um-
fassenden grafischen Werk ist oskar Laske vor allem aufgrund seines
reichen oeuvres an Aquarellen und Gouachen bekannt. Diese sind the-
matisch eng mit seinen zahlreichen Reisen durch Europa und Nordafri-
ka verbunden, auf denen Zeichenblock und Aquarellfarben seine stän-
digen Begleiter sind. Neben den minutiös geführten Aufzeichnungen in
seinem Tagebuch sind es unzählige Aquarelle, in denen er seine Reisen
dokumentiert. Landschaften, Stadtplätze und Genreszenen dienen ihm
als Motive, die er in seinem ganz persönlichen, spontanen Stil festhält.
Während zu Beginn noch der zeichnerische Moment überwiegt, findet
vor allem in seinem Spätwerk eine Entwicklung hin zum Malerischen
statt. Mit oft deckend-pastosen Farbauftrag hält er seine Spaziergänge
und Ausflüge durch Österreich fest. So ist es im September 1948 die
Landschaft rund um Hinterstoder, die ihn zu nebenstehendem Aqua-
rell inspiriert. Von einem erhöhten Betrachterstandpunkt aus blicken
wir auf die beschauliche Idylle der einfachen Bauernhäuser vor der
bergigen Kulisse des Toten Gebirges. Der heitere Erzählstil Laskes ist
zurückgenommen, und macht einem ruhigen, beschaulichen Augen-
blick Platz. Die Landschaft ist gleichsam Ausdruck seiner Stimmung,
die 1948 durch den Tod seiner Frau überschattet ist. Vor der Kulisse
der oberösterreichischen Bergwelt liegen drei verschlafene Gehöfte mit
ihren einfachen Holzhäusern, vor denen Wäscheleinen gespannt sind.
Den Betrachter leitet Laske entlang eines schmalen Weges an knorrigen
Bäumen, über eine sattgrüne Wiese und um ein blumengeschmücktes
Marterl ins Bild hinein. Wie in den meisten seiner Arbeiten bezieht
Laske auch hier die menschliche Figur in die Landschaftsdarstellung
mit ein und lässt eine Mutter mit ihrem Kind den Pfad entlang spa-
zieren. Liebevoll wendet sich diese ihrem Zögling zu und reicht ihm
die Hand. Die empathische Zuwendung der Figuren vereint sich mit
der idyllischen Landschaft und spiegelt die besinnliche Stimmung des
Künstlers wider.

oskar laske

hiNterstoDer

1948, Gouache/Papier

36,6 x 50,9 cm

signiert o. laske,

bezeichnet und datiert

hinterstoder sept 1948,

gewidmet „der lieben Frau zauner“
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ernst huber

blumeNstilllebeN

1924, öl/leinwand/Karton

27,8 x 21,5 cm

signiert und datiert e. huber 1924

erNst huber
Wien 1895 – 1960 Wien

Als Maler Autodidakt, tritt Ernst Huber im Rahmen einer Ausstellung
der Wiener Kunstgemeinschaft mit drei Gemälden in die Öffentlich-
keit. Dort begeistert sich Josef Hoffmann an seinen Bildern und lädt
ihn ein, an den Ausstellungen der „Kunstschau“ teilzunehmen. In die-
ser stellt er neben Anton Faistauer, oskar Kokoschka, Robin Christi-
an Andersen und Herbert Boeckl aus. Sein künstlerisches Schaffen
ist in diesen Jahren vor allem durch die Ansichten der Landschaften
Niederösterreichs, oberösterreichs und des Salzkammergutes geprägt,
wo er die Sommer mit seinen Künstlerfreunden Ferdinand Kitt, Franz
Zülow und Josef Dobrowsky verbringt. Die farbenfrohen Blumen sei-
nes Stilllebens scheinen auf einem seiner sommerlichen Spaziergänge
in ober- oder Niederösterreich gepflückt worden zu sein. Margeriten,
Mohnblumen, Ähren und Gräser sind zu einem prachtvollen Strauß ge-
bunden, den Ernst Huber ins Zentrum der Darstellung rückt. In einer
bauchigen Vase, in der sich die Farben der Umgebung spiegeln, arran-
giert der Künstler das üppige Bukett. Wie ein Schauspieler im Theater,
tritt der Blumenstrauß aus dem Dunkel des Hintergrunds in ein inten-
sives Licht, das seine Farben zum Leuchten bringt. Ein grüner Vorhang
ist rechts und links zur Seite gezogen und oben wellenförmig gerafft.
Er rahmt den bunten Strauß und betont seine Rolle als Hauptakteur auf
der von Huber bereiteten Bühne.
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Wilhelm Nikolaus Prachensky

schWertlilieN

1954, Aquarell/Papier

36,3 x 28,5 cm

signiert Prachensky

Wilhelm NiKolAus PrAcheNsKy
Innsbruck 1898 – 1956 Innsbruck

Nach 1945 ist Wilhelm Nikolaus Prachensky vermehrt als Architekt
tätig und gründet gemeinsam mit seinem Neffen ein Architekturbüro
in der Innsbrucker Templstraße, das sich mit dem Wiederaufbau und
mit Neubauten für den auflebenden Tourismus beschäftigt. Der Male-
rei widmet sich der Künstler immer seltener und doch setzt eine we-
sentliche stilistische Veränderung ein, die der Kunsthistoriker Matthias
Boeckl als Siegeszug der Farbe bezeichnet. Von seinen düsteren, stren-
gen Landschaftsbildern der unmittelbaren Nachkriegszeit findet eine
Entwicklung hin zu einem farbintensiven, aufgelockerten Kolorit statt.
Ab 1950 entstehen Landschaftsansichten von Meran, Kitzbühel und
Salzburg, die diese Tendenz verdeutlichen. Daneben sind es aber vor
allem die aquarellierten Blumenbilder dieser Jahre, die mit ihren bun-
ten, ineinander verlaufenden Farben den neuen Stil kennzeichnen. In
ihrer Farbigkeit mögen sie an die frühen, vor 1924 entstandenen Arbei-
ten Prachenskys erinnern, doch sind diese noch von einer Formstren-
ge geprägt, die der Künstler in seinen letzten Lebensjahren zugunsten
einer gelockerten Malweise aufgibt. Wegen einer Erkrankung einge-
schränkt, beginnt er 1954 eine Serie abstrahierender Blumenaquarel-
le, die in ihrer Farbigkeit und Leichtigkeit an jene des Künstlerkollegen
Emil Nolde erinnern.

Ein Zeugnis dieser Entwicklung ist das nebenstehende Blumen-
stück. Vor schwarzem Hintergrund zeigt Prachensky rosa Schwertlili-
en, die zwischen kräftigen, grünen Blättern erblühen. Er trägt die Far-
ben wässrig auf, lässt sie ineinander verschwimmen und hie und da
den Untergrund durchblitzen. Die Leichtigkeit der Darstellung und das
sanfte Spiel der Farben vermitteln eine unbeschwerte Auseinanderset-
zung mit der Malerei, der sich der Künstler in jenen Jahren auf neue
Art und Weise nähert.
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Felix heuberger

Der WilDe KAiser iN tirol

öl/leinwand

80 x 80 cm

signiert Felix heuberger

Felix heuberGer
Wien 1888 – 1968 Hall in Tirol

Nach einem Studium der Architektur an der Technischen Hochschule
in Wien, bildet sich Felix Heuberger, Sohn des österreichischen Kom-
ponisten Richard Heuberger, als Autodidakt in der Malerei fort. Be-
geistert von der heimischen Bergwelt zieht es den Künstler 1923 nach
Tirol, wo er mit dem Malen von Hochgebirgslandschaften beginnt.
Das Kaisergebirge zwischen Kufstein und St. Johann in Tirol bietet
ihm ein imposantes Motiv, das bereits Alfons Walde in zahlreichen
Variationen und wechselnden Jahreszeiten darstellte. Während der
Tiroler Maler durch Licht- und Schattenwechsel oft starke Kontras-
te schuf, stellt Heuberger die Gebirgskette des Wilden Kaisers in zart
changierenden Weiß- und Cremetönen dar, die weiche Übergänge
in der winterlichen Landschaft schaffen. Ein Meer aus Pulverschnee
überzieht die Wiesen und Bäume im Vordergrund, während über den
Nadelwäldern des Tales eine Nebeldecke liegt. Aus dieser erhebt sich
der Wilde Kaiser majestätisch in den strahlend blauen Himmel. Seine
Kalkfelsen sind mit leuchtend weißem Schnee überzogen, der im hel-
len Sonnenlicht erstrahlt. Heubergers Blick von einem Plateau in die
Ferne erinnert an die romantischen Landschaften eines Caspar David
Friedrich, der in seinen Darstellungen gleichzeitig auch Stimmungen
und Empfindungen zum Ausdruck brachte. Ähnliches ist bei Heuber-
ger zu beobachten, der dem Menschen in seiner Landschaft keinen
Platz einräumt. Vielmehr steht die Erhabenheit der Natur im Vorder-
grund, die in ihrem winterlichen Gewand ein Sinnbild für Ruhe und
Frieden darstellt.
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herbert Gurschner

WiNterlANDschAFt

um 1932, öl/leinwand

38,5 x 48,5 cm

signiert h. Gurschner tyrol

verso Ausstellungsetikett (holzschnitt)

herbert GurschNer
Innsbruck 1901 – 1975 London

Als einer der wichtigsten Vertreter der Tiroler Kunst der Zwischen-
kriegszeit stellt Herbert Gurschner neben Landschafts- und Städtebil-
dern ab den 1920er Jahren zahlreiche Motive des Tiroler Volkslebens
dar. In der Tradition seiner Heimat verankert, werden oft Parallelen zu
den Künstlerkollegen Alfons Walde, Nikolaus Prachensky, Ernst Nepo
oder Alfons Schnegg gezogen, deren Motive ebenso von der Tiroler
Bergwelt und dem bäuerlichen Leben beeinflusst sind. Während Gur-
schner anfangs vor allem die Innsbrucker Umgebung malt, sind es spä-
ter auch die Landschaften Südtirols und Italiens, die ihm Inspiration
für sein Werk bieten.

Im Stil der Tiroler Zwischenkriegsmalerei zwischen spätem Expres-
sionismus und Neuer Sachlichkeit stellt Gurschner die Berglandschaf-
ten und Gebirgsketten mit einem außergewöhnlichen Gespür für das
Wesen der Natur dar, wie die vorliegende Winterlandschaft beweist.
Stimmungsvoll malt Gurschner den Vordergrund beschattet, während
er die Gipfel im Bildhintergrund im Licht der Sonne hell erstrah-
len lässt. Die tiefen Schneefelder, die von kleinen Nadelbaumgruppen
und herausragenden Felsen unterbrochen werden, changieren je nach
Lichteinfall in Blau-, Weiß- und Gelbtönen.

In anderen Werken verzichtet Gurschner fast ganz auf Natur- und
Architekturdarstellungen und rückt den Menschen in den Mittel-
punkt. Wirtshaus- und Jahrmarktszenen und vor allem auch Kirch-
gänge sind ein beliebtes Motiv in den Werken des Künstlers. So tritt
im Gemälde des Kirchgangs die Mutter mit ihren Kindern in traditio-
neller Festtagstracht den Heimweg an, während der Vater, von den
Treppen kommend, langsam hinterher geht.

Auf ähnliche Motive treffen wir auch in den handkolorierten Holz-
schnitten des Künstlers, denen er sich in den zwanziger Jahren inten-
siv widmet. Das kräftige Kolorit der meist kleinformatigen Drucke er-
zeugt einen attraktiven und plakativ wirkenden Charakter, weswegen

sie bereits damals beliebte Sammel- und Geschenkobjekte waren. In
den wenigen großformatigen Holzschnitten, die Gurschner schneidet,
bietet sich ihm die Möglichkeit von kleinteiligeren Kompositionen. In
diesen breitet er ganze Landschaften vor dem Betrachter aus. Neben
den Tiroler Motiven, entdeckt man hier auch italienische Ansichten
aus Umbrien oder der Toskana, wo er sich in den zwanziger Jahren
mehrmals aufhält.

Von seiner reduzierten Komposition und Plakativität ist das Früh-
werk Gurschners dem Holzschnitt ähnlich. Ab 1919 stellt der Künstler
parallel zu seinem Studium in München seine Werke in verschiede-
nen Kunstsalons in Innsbruck aus und sucht so die Auseinanderset-
zung mit der Sammler- und Kollegenschaft. Seine Arbeiten sind in
diesen frühen Jahren von den beiden älteren Künstlerkollegen Al-
bin Egger-Lienz und Alfons Walde beeinflusst, was besonders in den
beiden Werken des Holzfällers und der Prozession deutlich wird. Die
klobigen Figuren sind an die Bildfläche gebunden, die Räumlichkeit
ist zugunsten einer Plakativität zurückgenommen. Während im Vor-
dergrund ein gefällter Baumstamm am Boden liegt, holt der Holzfäl-
ler mit großer Wucht bereits zum nächsten Schlag aus. Im Gegensatz
zur Ansicht des isolierten Waldarbeiters, breitet sich in der Prozession
ein regelrechter Figurenteppich vor dem Betrachter aus. Mit gesenk-
ten Häuptern bewegt sich eine Menschenmenge hinter einem Kreuz-
träger, der sich aus der Gruppe gelöst hat und mit bedächtigem Gang
voranschreitet.

In all diesen Werken sind es vor allem Gurschners technisches Kön-
nen und seine künstlerische Vielfalt, die es ihm erlauben, seine Mo-
tive immer wieder aufs Neue zu variieren und ihnen damit jene An-
ziehungskraft zu verleihen, die bis heute Sammler und Kunstfreunde
in ihren Bann zieht.
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herbert Gurschner

tiroler szeNeN

um 1925, kolorierte Farbholzschnitte

signiert h. Gurschner
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AuF Dem heimWeG

um 1925, öl/leinwand/Karton

32,5 x 31,5 cm

signiert h. Gurschner mühlau-tirol
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herbert Gurschner

holzFäller

1919/20, öl/Karton/holz

49 x 40 cm

signaturstempel h. Gurschner
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ProzessioN

1919/20, öl/Karton/holz

49 x 40 cm

signiert h. Gurschner-mühlau
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herbert Gurschner

berGKirche

1922, öl/Karton

40 x 30 cm

signiert und datiert Gurschner 1922
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tiroler berGDorF

um 1925, kolorierter Farbholzschnitt

22 x 18,5 cm

signiert h. Gurschner,

im stock monogrammiert hG
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Josef Dobrowsky

mühle

1928, öl/leinwand

50,3 x 60,5 cm

signiert Dobrowsky

JoseF DobroWsKy
Karlsbad 1889 – 1964 Tullnerbach

Ende der 1920er Jahre feiert Josef Dobrowsky die ersten öffentlichen
Ankäufe seines Werks, als zwischen 1928 und 1930 die Österreichi-
sche Galerie vier Landschaften und ein Porträt des Malers erwirbt. Für
den Künstler bedeutet dies die Anerkennung der Entwicklung, die er
in diesem Jahrzehnt durchlaufen hat. Ausgehend von der Betonung
der Fläche und übersteigerter Farbigkeit, beginnt der Künstler sich
um 1920 intensiv mit den Werken Pieter Bruegels des Älteren ausei-
nanderzusetzen, die sich im Kunsthistorischen Museum in Wien be-
finden. Aus dieser Beschäftigung resultieren eine Reduzierung seiner
Farben und eine Beschränkung auf wenige, meist ländlich-bäuerliche
Motive, die er auf seinen Reisen durch Österreich sowie anlässlich
mehrerer Urlaube gemeinsam mit seinen Künstlerkollegen Ernst Hu-
ber und Sergius Pauser bei Franz von Zülow in Hirschbach im Mühl-
viertel entdeckt.

Die bäuerliche Umgebung und die vom Menschen bebaute Land-
schaft regen ihn zu Bildern wie jenem der Mühle an. In diesem zeigt
sich sowohl im Sujet als auch in den Farben die stilistische Entwick-
lung. Vor einem blass blauen Himmel dominieren im abendlichen
Licht vor allem Schwarz-, Rot- und Brauntöne die schlichte Kulisse,
die der Künstler vor unseren Augen aufbaut. Vom linken Bildrand
führt eine massive Holzbrücke, auf der zwei Figuren stehen, über das
trockene Flussbett zum Mühlhaus. Die eine blickt in die Ferne, die
andere beobachtet das Wasser, das durch die Mühle strömt. Den Hin-
tergrund bilden zwei Baumkronen, die gemeinsam mit dem Himmel
auf den Gegensatz zwischen den vom Menschen geschaffenen Bauten
und der Natur hinweisen. In ihren von einander abgegrenzten geome-
trischen Formen deuten Mühle, Brücke und Mauern bereits auf den
nächsten stilistischen Wandel hin, den Dobrowsky in den 1930er Jah-
ren Richtung Neue Sachlichkeit vollziehen wird.
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Alfred Kubin

sAlzburG im trAum

um 1921/22, tusche/Papier, aquarelliert

23,3 x 37,2 cm

signiert A Kubin, bezeichnet salzburg im traum

vgl. Alfred Kubin, salzburg im traum, Graphische

sammlung Albertina, Wien, inv.Nr. 33845

im trAummeer

1949, tusche/Papier

41 x 31,5 cm

signiert und datiert Kubin 49, bezeichnet

„im traummeer (andere Fassung)“

AlFreD KubiN
Leitmeritz 1877 – 1959 Zwickledt

Träume spielen eine Schlüsselrolle im Schaffen Alfred Kubins. Immer
wieder gibt er uns in seinen Arbeiten Einblick in diese Fantasiewel-
ten des Unterbewusstseins, die ihm als lebenslange Inspirationsquel-
le dienen. In seinen Traumprotokollen, den Zeichnungen, in denen er
seine nächtlichen Eindrücke festhält, gestaltet er ein Traumreich, das
er in seinem Roman „Die andere Seite“ oder im Mappenwerk „Meine
Traumwelt“ zum Inhalt macht.

Salzburg ist jener ort, an dem der Künstler Teile seiner Kindheit
und Jugendjahre verbringt und der ihm danach oftmals im Traum
erscheint. In seiner Autobiografie schreibt Kubin: „Salzburg ist eine
wundervolle alte Stadt, und die Bauten, welche Zeugen ihrer großen
Vergangenheit sind, gehören zum dauernden Inhalt meiner Träume“.
In der Tuschfederzeichnung „Salzburg im Traum“, von der sich ein
Vergleichsblatt in der grafischen Sammlung der Albertina befindet,
hält er diese Eindrücke fest. Mittels einer perspektivischen Weitung

breitet der Künstler eine breite Straße vor uns aus, die vorbei am
Schloss Mirabell und der Andrä-Kirche Richtung Gais- und Mönchs-
berg und der Festung Hohensalzburg führt. Vereinzelt sind Fußgän-
ger unterwegs und ein einsamer Hund kreuzt die Straße. Mit stren-
gen Linien zeichnet der Künstler das Stadtbild, das er anschließend
mit feinen Lasuren aquarelliert.

Aus einem viel verworreneren und dichteren Liniennetz setzt sich
die Szenerie des Traummeeres zusammen. Die stürmisch aufbrau-
sende See und der peitschende Wind haben ein Schiff in Seenot
gebracht. Die Schiffbrüchigen verweilen auf den Resten des Boo-
tes und rufen wild gestikulierend nach Hilfe. Aus dem dramatisch
gestalteten Himmel tauchen monströse Schwäne auf, die sich den
Hilfesuchenden nähern. Ihre Absicht ist unklar und wir können nur
rätseln, ob sie das Wrack endgültig zum Sinken oder doch die er-
hoffte Hilfe bringen.
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steFAN eGGeler
Wien 1894 – 1969 Wien

Stefan Eggeler, dessen gesamtes oeuvre in den zehn Jahren zwischen
1915 und 1925 entstand, ist mittlerweile kaum mehr bekannt. Dies ist
bedauerlich, denn er kann durch seine Arbeiten, die sich vornehmlich
mit dem Märchen- und Traumhaften, dem Irrealen, Skurrilen und Gro-
tesken beschäftigen, als Vorläufer des Phantastischen Realismus be-
trachtet werden. Die menschliche Figur, die ins Makabre, Dämonische,
manchmal auch ins Heiter-Ironische weist, steht für Eggeler im Zen-
trum seiner Bilder. Durch das Studium der Druckgrafik bei Ferdinand
Schmutzer angeregt, schafft er umfangreiche Radierungs-Zyklen, in
denen er oftmals literarische Werke illustriert. So dienen ihm auch die
Schildbürgererzählungen als Vorlage für eine Serie von Zeichnungen
und Radierungen, von denen die hier abgebildete das Ende der Stadt
Schilda zeigt.

Bereits in Eggelers ersten, düsteren Radierungen und Zeichnungen
von 1915 taucht die Gestalt des Todes auf, die das Schicksal der Men-
schen lenkt. Auch im vorliegenden, seltenen Ölgemälde spielt der Tod
die Hauptrolle. Nur schemenhaft lässt sich die Szene im fahlen Mond-
licht ausmachen. Wir sehen einen Mann auf einem Sessel, dessen Kopf
auf die Brust gekippt ist und dessen Arme und Beine leblos zu Boden
hängen. Nur durch den sich im Metall spiegelnden Mondschein wird
der Umriss eines Revolvers sichtbar, der dem Mann aus der Hand und
auf den Tisch gleitet. Langsam erschließt sich uns die dunkel in dun-
kel, in fein abgestuften Blau- und Schwarztönen nuanciert gestaltete,
makabre Szene. Der Tod, der mit dem Mond zum Fenster hereinschaut,
begleitet auf einer Violine die letzten Augenblicke eines Mannes, der
sich mit der Pistole sein Leben genommen hat.

stefan eggeler

Die schilDbürGer

1919, schwarze Kreide/Papier

20,2 x 27,5 cm

signiert, datiert und bezeichnet stefan eggeler 1919,

beschriftet „10. Doch da verbrannte ganz schilda,

und seitdem gibt es schildbürger in der ganzen Welt“

selbstmörDer

1917, öl/Karton

43 x 41,5 cm

signiert, datiert und bezeichnet stephan eggeler,

stoss im himmel, oP.3.1917

verso Nachlassstempel und alte Ausstellungsetiketten
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Aloys WAch
Lambach 1892 – 1940 Braunau am Inn

Durch seine Aufenthalte in Berlin und Paris und seine Auseinander-
setzung mit dem deutschen Expressionismus und den Brücke-Künst-
lern gelangt Aloys Wach bereits in den 1910er Jahren zu einer persön-
lichen Form des Expressionismus und versteht es, die verschiedenen
Ausdrucksmöglichkeiten je nach Thema zu variieren.

So legt er in der Zeichnung „Mutter mit Kindern“ mit dem Tuschpin-
sel ein expressives Konstrukt aus Linienbahnen an, das die Dramatik
des Augenblicks betont. Flehend wirft die Mutter ihre Arme Richtung
Himmel, während ihr Kind am Schoß gespannt zu ihr aufblickt und der
Junge im Hintergrund die Hände zum Gebet faltet. Durch die geläng-
ten Gliedmaßen und die überproportioniert großen Hände legt Wach
das Hauptaugenmerk auf die Bitte der Frau, deren flehender Gestus die
Hoffnung auf ein Ende der tristen Kriegsjahre widerspiegelt.

Während die Dramatik bei der Mutter mit Kindern durch den beweg-
ten Strich vermittelt wird, greift Wach bei dem im selben Jahr entstan-
denen gefesselten Christus auf eine ruhige Strichführung und Schattie-
rung zurück, die die prägnante Gestik und Mimik der Dargestellten in

den Vordergrund rückt. Von den Schergen vorangetrieben, präsentiert
uns Wach einen hilflos geknebelten Jesus. Seine Schultern sind kraftlos
nach vorne gefallen und sein Blick traurig von uns abgewandt.

In der 1920 entstandenen Tuschfederzeichnung „Der Mensch ist gut“
sind es die zahlreichen kleinteiligen Schraffuren, die dem Werk eine
Bewegtheit und Unruhe verleihen. Wach greift hier bewusst auf die
bekannte Ikonografie von Madonnendarstellungen zurück, ersetzt die
weibliche Figur aber durch einen erschöpften Mann als Beispiel für
den guten, rechtschaffenen Menschen, der seine Arbeit ohne Wehkla-
gen verrichtet.

In der Kreidezeichnung „Frau im Schlafzimmer“ ist nichts mehr
vom kleinteiligen Kompositionsaufbau der Tuschfederzeichnung zu
sehen. Scharfe Konturen werden hier nur spärlich gesetzt, während
die Intensität des Kreideauftrags Körperlichkeit und Räumlichkeit
vermittelt und auf die Halbweltdarstellungen der Jahre 1913/14 in
Paris verweist.

Aloys Wach

mutter mit KiNDerN

1917, tuschpinselzeichnung/velin

28 x 22 cm

signiert und datiert in der Darstellung

und unten rechts Wach 17

am originalpassepartout signiert Wachlmayr,

bezeichnet und datiert

„1917 mutter mit Kindern“,

sowie mit der Widmung „für Anna“ versehen

GeFesselter christus

1917, Kopierstift/velin/Karton

20,5 x 13,5 cm

zweimal signiert und datiert Wach 17

und bezeichnet „zu opus x. (917)“

verso Widmung „von Wach an sophie,

1917 münchen“

Der meNsch ist Gut

1920, tusche/Papier

32,6 x 24,6 cm

signiert und datiert Wach 1920,

betitelt Der mensch ist gut. v.

rechts:

FrAu im schlAFzimmer

1913/14, Kreide/büttenpapier

31 x 21 cm

signiert WAch
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Fritzi löW
Wien 1891 – 1975 Wien

Fritzi Löw ist neben Künstlerinnen wie Vally Wieselthier, Maria
Strauss-Likarz und Mathilde Flögl für die Wiener Werkstätte tätig, für
die sie Postkarten, Schmuck, Spielzeug, Glas, Textilien, Mode und Ke-
ramik entwirft. Bereits während ihres Studiums an der Wiener Kunst-
gewerbeschule beginnt sie auch als Illustratorin für den Anton Schroll
Verlag zu arbeiten. Für diesen bebildert sie unter anderem Franz Grill-
parzers „Der arme Spielmann“ und Eduard Mörikes „Mozart auf der
Reise nach Prag“. Aus den Werken Löws sprechen stets ihre große Fan-
tasie und ein subtiler Humor, welche auch die vorliegenden Bleistift-
zeichnungen zu etwas Besonderem machen.

Der Hof eines Wiener Gemeindebaus ist Kulisse des ersten Schau-
platzes. Halb im Schatten, halb in der Sonne, ist er durch die zahlrei-
chen Bewohner der Anlage belebt. In einem geschäftigen Treiben wer-
den Fenster geputzt, Teppiche geklopft und Kohlensäcke getragen. Die
Fenster einiger Wohnungen stehen offen. Aus einem blickt eine alte
Frau und mahnt mit erhobenem Arm die Mitbewohner zur Ruhe, wäh-
rend eine andere Frau die Szene neugierig beobachtet. Der Hof ist vol-

ler Leben, doch dies scheint den kleinen Jungen mit dem Ziehwagen
in der Hand nicht daran zu hindern, sein Geschäft vor allen Leuten auf
dem Hof zu verrichten.

Im Verhexten Traum verlässt Löw die reale Welt und taucht in ein
Fantasiereich ab, in dem das Unglück an mehreren Stellen lauert und
so mancher Schabernack getrieben wird. Während im Hotel Fin die ele-
ganten Herrschaften speisen, torkelt im Vordergrund ein Betrunkener
mit angesetzter Flasche in das Bild. Weitere illustre Gestalten haben
sich in dieser angebrochenen Nacht vor ihm auf dem Platz versammelt,
um den einen oder anderen Streich zu spielen. Während der Mann
links seine Mauer baut, werden ihm die Ziegelsteine flink entwendet.
Sobald eine Grube abgedeckt ist, wird eine andere geöffnet. Seile wer-
den über den Weg gespannt, um den anderen zu Fall zu bringen, der
durch eine leicht bekleidete Dame abgelenkt werden soll. Mahnend
ziehen ein Mönch mit einer Geißel und ein offizier mit erhobenem
Schwert durch die Straßen. Doch scheint es, als ob auch sie in diesem
verhexten Traum nichts ausrichten können.

Fritzi löw

verhexter trAum

1934, bleistift/Papier

20,5 x 30 cm

monogrammiert und datiert Fl 1934

betitelt „verhexter traum“ und mit der

Nummer 10 bezeichnet

Der hoF

1934, bleistift/Papier

29,5 x 21,5 cm

monogrammiert und datiert Fl 1934

betitelt „Der hof“ und mit der

Nummer 5 bezeichnet
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otto ruDolF schAtz
Wien 1900 – 1961 Wien

Im Gegensatz zu vielen anderen seiner Wiener Künstlerkollegen kann
otto Rudolf Schatz, aufgrund der Unterstützung seiner vermögenden
Ehefrau, große Reisen durch Europa und im November 1936 sogar
nach New York unternehmen. Die neuen Eindrücke und die imposan-
te Architektur der amerikanischen Großstadt hält er in zahlreichen Öl-
bildern, Aquarellen, Zeichnungen und Holzschnitten fest. Ein Zeugnis
seiner Begeisterung ist das nebenstehende Gemälde. In ihm eröffnet
sich dem Betrachter eine in die Tiefe führende Straßenschlucht, die
rechts und links von jäh aufstrebenden Wolkenkratzern gesäumt ist.
Farblich kontrastiert Schatz die gleißend hellen Fassaden der Wolken-
kratzer mit den dunkelrot schimmernden Fassaden der Backsteinge-
bäude, die in Manhattan zur Wende des 20. Jahrhundert für die wach-
sende Bevölkerung der Stadt gebaut wurden. Die vertikalen Fluchten
der Bauten durchbricht er durch die horizontal querende Bahnlinie, bei
der ein Aufgang zu einer Station zu erkennen ist.

Um die Weltausstellung in Paris zu besuchen, reist otto Rudolf
Schatz nach mehreren Monaten Aufenthalt in New York im Frühjahr
1937 zurück nach Europa, wo ihn die französische Hauptstadt zum

Malen weiterer stimmungsvoller Städtebilder verlockt. Bei dem Gemäl-
de der im Morgennebel liegenden Metropole vereint Schatz wichtige
Sehenswürdigkeiten in einer kaleidoskopartigen Zusammenschau. Im
Blick nach Süden zeigt er uns den Eiffelturm und den Dom des In-
valides, den er zur Seine mit ihren ehrwürdigen Steinbrücken rückt.
Eindrucksvoll gibt Schatz die dunstige Stimmung wieder, die er durch
malerisches Übereinanderlegen verschiedener Farbschichten erreicht.
Diese Lagen wechseln sich mit einzelnen, in offenem Duktus gemalten
Stellen ab. Ähnlich den Städteporträts oskar Kokoschkas ist der klei-
ne Bildausschnitt einer großzügigen Gesamtschau der Stadt gewichen,
die den Standpunkt des Künstlers auf einem hohen Gebäude auf der
Nordseite der Seine miteinschließt. Die starke Aufsicht, die ungewöhn-
liche Sicht- und Kompositionsweise, der lockere Pinselstrich sowie der
Verzicht auf die detailgetreue, topographische Wiedergabe lassen die-
ses herausragende Gemälde über die Darstellung einer klassischen Ve-
dute hinaus als eine Projektionsfläche von Stimmung und Gefühl er-
scheinen.

otto rudolf schatz

blicK AuF PAris

1937, öl/leinwand

51 x 60,5 cm

signiert o.r.schatz

abgebildet im Wkvz. schatz, s. 205

NeW yorK

1936/37, öl/leinwand

83 x 65 cm

signiert o.r.schatz
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cArry hAuser
Wien 1895 – 1985 Rekawinkel

Der Süden fasziniert Carry Hauser bereits seit seiner ersten, als Kind
unternommenen Reise an die Adria. In Kroatien wird er zu der oben
abgebildeten Ansicht inspiriert. Ein junger Mann steht am Anlegeplatz,
hinter ihm ankern kleine Segelboote im Hafenbecken. Ein breiter Weg
führt an den Häusern entlang Richtung Altstadt. Hinter dem intensiv-
blauen Meer ist ein schmaler Landstrich am Horizont zu erkennen, vor
dessen grünen Hügeln einige Häuser und ein weißer Leuchtturm ste-
hen. Hauser reduziert die Szenerie auf wenige Farben und lässt die ste-
reometrischen Häuser tiefe Schatten in der Manier des italienischen
Malers Giorgio di Chirico auf den hellen, von der Sonne beschienenen
Boden werfen.

In den 1960er Jahren reist Hauser erstmals nach Afrika und findet
in der Landschaft, der Kultur und den Menschen jene Natürlichkeit,
die er in Europa vermisst. Auf zahlreichen Reisen, die er als Passagier
von Frachtschiffen unternimmt, erkundet er die afrikanischen Länder
und fertigt Reiseberichte und Skizzen an, die ihm später als Vorlage
und Inspiration für Ölgemälde im Wiener Atelier dienen. Während sei-
ner Aufenthalte in Tunesien besucht er mehrmals den berühmten Ka-

melmarkt von Nabeul. Das rege Treiben des Marktes, die verschiede-
nen Farben, Stoffe und Düfte ziehen den Künstler in ihren Bann. Im
Vordergrund porträtiert Hauser jenen Jungen, der ihn damals über den
Markt führte. Gemeinsam mit einem zweiten Knaben mit roter Kap-
pe steht er vor einem stolzen Kamel, das ein Halfter im Maul und eine
weiße Decke über dem Höcker trägt. Im Hintergrund der Dreiergruppe
sieht man Händler, Kunden und Kamele in umtriebiger Geschäftigkeit
über den Marktplatz spazieren, feilschen und Geschichten austauschen.
Am Abschluss des Platzes erheben sich dicht hintereinander stehende,
weiße kubische Häuser sowie die Kuppel einer Moschee, welche die Ku-
lisse der belebten Szene bilden. Gekonnt setzt Hauser Farbakzente, die
den Blick des Betrachters ausgehend von den Figuren im Vordergrund
nach hinten leiten. Das Blau des Himmels etwa, das sich in den Män-
teln wiederfindet, das Weiß der Wolken und Häuser, das sich in den
Tüchern der Kamele und den Hemden wiederholt oder die Rot- und
Braunakzente, die sich in den Kappen der Besucher genauso wie in den
Kamelen auf dem Platz verteilen.

carry hauser

mittAG (KroAtieN)

1967, öl/holz

26 x 40 cm

monogrammiert und datiert ch 67

KAmelmArKt iN NAbeul (tuNesieN)

1966, öl/Karton

65 x 54 cm

monogrammiert und datiert ch 66
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Franz zülow

märcheNszeNeN uND tiermotive

handkolorierte lithografien,

15 x 10,5 cm

signaturstempel F. zülow

Provenienz: sammlung leopold, Wien

mutter mit KiND

1950, öl/Karton

63 x 50 cm

signiert und datiert zülow 50

FrANz züloW
Wien 1883 – 1963 Wien

Das künstlerische Werk von Franz Zülow ist geprägt von seiner Viel-
seitigkeit. In seinem Schaffen lässt er sich nicht auf ein Gebiet be-
schränken, sondern experimentiert mit Malerei und Grafik, schafft
Bilderbücher, Wandmalereien, Entwürfe für Stoffe und Teppiche und
bemalt sogar Möbel. Dieser umfassende Gestaltungswille ist sicher-
lich durch seine Arbeit in der Wiener Werkstätte und deren Bestre-
bungen motiviert, entspricht aber vor allem auch seinem innersten
Kunstwollen.

In der Darstellung der Mutter mit Kind greift Zülow auf die Ikono-
grafie klassischer Madonnendarstellungen zurück. In eine expressi-
ve Landschaft eingebettet, nimmt die Frau mit dem Knaben in ihren
Armen im Vordergrund Platz. Liebevoll hält sie das Kind und blickt
sanft darauf nieder. Hinter ihr breitet sich eine Wiese aus, die von
einer Stadtmauer begrenzt wird. Mit freiem Pinselstrich trägt Zülow
die Farbe auf, vereinfacht die Formen und verzichtet auf Details,
welche die Topografie verraten würden.

Seine künstlerische Experimentierfreude zeigt sich neben der Ma-
lerei auch in seinen druckgrafischen Arbeiten, die einen Schwer-
punkt in seinem oeuvre bilden. Hier erfindet er sogar eine eigene
Drucktechnik, den Papierschnittdruck, den er 1907 patentieren lässt.
Ebenso arbeitet er mit dem Schablonendruck, dem Holzschnitt und
der Lithografie, wie die abgebildeten Blätter, die als Postkarten kon-
zipiert sind, zeigen. Im kleinen Format bilden schwarze Linien und
Flächen hier die Konturen der Darstellungen, die Zülow farben-
froh mit der Hand koloriert und damit zum Leben erweckt. In ih-
rem Ideenreichtum spiegeln sie die unterschiedlichen Interessen des
Künstlers wider. Ihre Motive variieren von heimischen zu exotischen
Landschaften, zeigen märchenhafte und phantastische Szenerien ge-
nauso wie Sagen und Bräuche oder präsentieren die Vielfalt des Tier-
reiches. In seiner phantasievollen Schaffenskraft gestaltet Zülow die
kleinformatigen Kunstwerke, die die passende Thematik zu jedem
Anlass bieten und aufmerksame Geschenke sowie dekorative Sam-
melobjekte zugleich darstellen.
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hermann serient

FAschiNGsumzuG

1974, öl/holz

25 x 31 cm

signiert und datiert serient 1974

illustre GesellschAFt

1966, öl/holz

18,7 x 25,6 cm

signiert und datiert serient 1966

hermANN serieNt
geb. 1935 in Melk

Nach seiner Ausbildung zum Goldschmied und seinen Wanderjahren
durch Europa beschäftigt sich Hermann Serient immer mehr mit bil-
dender Kunst und präsentiert 1962 seine erste Ausstellung von satiri-
schen Zeichnungen und Holzschnitten in Wien. Daneben spielt er als
Musiker in Jazzlokalen und erlebt den Trubel des Nachtlebens. Seine
Eindrücke hält er nicht nur spontan in satirischen Karikaturen fest,
sondern lässt sie auch in seine Gemälde einfließen.

Skurrile Gestalten vor einer Dorfkulisse sind Motive des oben-
stehenden frühen Gemäldes. Ein lustiger Figurenzug, der jeglicher
Räumlichkeit enthoben ist, bewegt sich ungeordnet über die Bild-
fläche. Angeführt wird er von einem Mann mit Zylinder und Brille,
zu dessen Füßen ein Dackel herumschweift, und der die Gruppe mit
einem Winken einlädt, ihm zu folgen. Die Formen der Körper und
Gesichter sind ins Karikaturhafte, bei einem Teilnehmer sogar zu ei-
nem krokodilförmigen Haupt, verzogen. In die buntfarbige Kleidung
ritzt der Künstler Streifen und Kringel, welche die Darstellung or-
namenthaft überziehen. Das Ziel des nächtlichen Zuges bleibt offen,
aber die heitere Stimmung der bunten Gesellschaft lässt erahnen,
dass der Heimweg noch nicht angetreten wird.

Nach den Jahren in der Großstadt sucht Serient die Ruhe und fin-
det sie 1965 in Rohr im Südburgenland. Dort lässt er sich mit sei-

ner Frau nieder und erlebt mit der räumlichen Veränderung auch
einen Wandel in seiner Kunst. Er begegnet einer traditionellen Ge-
sellschaft, in der das Leben noch nach alten Sitten und Gebräuchen
geregelt ist. Doch die Zeit des Umbruchs kündigt sich bereits an und
so wird Serient zum Chronisten einer bäuerlichen Lebenswelt, die er
mit ihren Traditionen und Bräuchen, ihren Festen und Ritualen do-
kumentiert.

Im Faschingsumzug bebildert er diese Welt, in der sich Realität
und Groteske mit Serients persönlichem Zugang vermischen. In alt-
meisterlicher Technik trägt er Schicht für Schicht die selbst ange-
riebenen Farben auf, die in ihrer Leuchtkraft die Figuren zum Le-
ben erwecken. Vor gelb schimmerndem Himmel bildet die ortschaft
Rohr mit ihren Häusern und dem roten Rüsthaus die Kulisse für den
Umzug. Auf den Ruf eines überlebensgroßen Signalbläsers schlie-
ßen sich ein Mann mit Zauberhut, Hakenhand und Laterne und ein
vogelhaftes Wesen dem Umzug aus Fischköpfen, Stiermasken und
skurrilen Fratzen an. Gemeinsam ziehen sie durch den bäuerlichen
ort, der für einen Moment zu einem unwirklichen Raum wird, in
dem das groteske Schauspiel seinen Lauf nimmt.
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Giselbert hoke

FrAu mit blAueN AuGeN

1961, Aquarell/Papier

65 x 48 cm

signiert und datiert G. hoke 61

Giselbert hoKe
geb. 1927 in Warnsdorf/Nordböhmen

Im Werk von Giselbert Hoke stellen Frauenbildnisse und Landschafts-
darstellungen einen unbestrittenen Schwerpunkt dar. In zahlreichen
Aquarellen setzt er monochrome Farbflächen einander gegenüber, die
in ein spannungsreiches Wechselspiel treten. Diese magische Anzie-
hung wird vor allem bei Hokes Porträts spürbar. Beim ausdrucksstarken
Bildnis der Dame mit blauen Augen setzt der Künstler die Porträtierte
in einen nicht genau definierten Raum. Der Hintergrund bleibt bis auf
die wässrig aufgetragene Farbe am oberen Blattrand weiß; kontrast-
reich setzen sich die überdimensionierte Sessellehne und die Figur der
Frau davon ab. Der grob gemalte oberkörper und ihr gelängter Hals
stehen im Kontrast zum schmalen Antlitz, das uns mit weit geöffneten,
magisch-blauen Augen anblickt. Nahezu hypnotisch zieht sie den Be-
trachter in ihren Bann und man vermag sich kaum der Intensität der
Darstellung zu entziehen.

Eine ähnliche Ausstrahlung geht von Hokes Landschaften aus. Es
erscheint, als ob diese Ansichten bereits in seinem Inneren ruhen und
nur eine Entsprechung in der Wirklichkeit suchen. Diese finden sie
meist in ursprünglichen Landstrichen mit archaischen Bauten oder al-
ten Städten. Es ist die Verbindung von karger Natur und von Menschen
geschaffenen Bauwerken, die ihn inspiriert. Vor allem auf seinen Rei-
sen nach Italien und Spanien entdeckt er Motive, die seinen inneren
Landschaften entsprechen. ob das toskanische Roselle oder das spani-
sche Moslim, die ineinander übergreifende Verbindung von Natur und
Architektur, die seit Jahrhunderten dort besteht, wird in beiden Arbei-
ten deutlich. Der zarte Himmel tritt den intensiven grünen und blau-
en Farbflächen des Bodens gegenüber. Während in Roselle vereinzelt
Bauten sichtbar werden, bündeln sie sich in Moslim zu einem Zentrum
und führen einen Hügel hinauf.

Hokes Landschaftsbilder kennzeichnet, dass sie fest in der Zweidi-
mensionalität verankert sind. Liebliches und oberflächliches klam-
mert er aus, um die Essenz dessen herauszulösen, das seine Land-
schaften charakterisiert.
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Giselbert hoke

moslim

1990, Aquarell/Papier

50 x 66 cm

signiert, datiert und bezeichnet moslim spanien,

spanien 11 23/4 1990 hoke
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roselle

1989, Aquarell/Papier

50 x 66 cm

signiert, datiert und bezeichnet

roselle 7/4 89 hoke
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Gottfried salzmann

sAcré-cŒur, PAris

2003, Aquarell/Papier

47 x 30 cm

signiert salzmann, nummeriert 70912

NeW yorK - huDsoN river

2008, Aquarell/Papier

49 x 34 cm

signiert salzmann, nummeriert 100806

GottFrieD sAlzmANN
geb. 1943 in Saalfelden

Der in Frankreich lebende Künstler Gottfried Salzmann erarbeitet in
seiner speziellen Aquarelltechnik Landschafts- und Städteansichten,
die den Augen des Betrachters zwar bekannt erscheinen, ihn aber doch
gleichzeitig auf neue optische Wege führen. Die wässrig aufgetrage-
nen Farben fließen ineinander und trocknen, bevor der Künstler die
nächste Schicht darüber legt. Dann zieht er ein Raster aus vertikalen
und horizontalen Linien, die wiederum durch Spritzer und Tupfer un-
terbrochen werden. Dadurch entsteht der Eindruck des Unscharfen und
Präzisen, des Formlosen und Strukturierten zugleich. Diese Gegensätz-
lichkeit bannt das Auge des Betrachters und steht im Kontrast zu be-
kannten Sehgewohnheiten.

Seit 1969 lebt Salzmann in Frankreich, wodurch Paris für ihn zu ei-
nem Hauptmotiv geworden ist. Aus der Vogelperspektive lässt er den
Blick über die Dächer hinweg zum Horizont gleiten. Dort erhebt sich
aus dem Häusermeer der Montmartre, auf dem die Kirche Sacré-Cœur

mit ihrem monumentalen Glockenturm thront. Die helle Farbigkeit des
Gebäudes wird durch die Auslassung jeglicher Farbe und das Durch-
scheinen des Papiers erzeugt. Dieser vor allem im Aquarell angewandte
Kunstgriff erzielt eine farbliche Wirkung, die dem Sakralbau einen im-
materiellen Charakter verleiht.

Im mehreren Serien setzt sich Salzmann auch mit der Metropole
New York auseinander, die ihn zu immer neuen Sichtweisen auf die
bekannte Architektur der Großstadt herausfordert. Im nebenstehenden
Aquarell mit Blick auf New York und den Hudson River kontrastiert
Salzmann die geometrische Strenge der aufstrebenden Wolkenkratzer
im Vordergrund mit den ineinander fließenden Farblachen des über
den Fluss nach New Jersey führenden Hintergrunds. Dadurch entsteht
eine Spannung, die für den Betrachter einen neuen Zugang zu der
vertrauten Skyline eröffnet und die Vielschichtigkeit New Yorks auf
kunstvolle Art festhält.
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hANs stAuDAcher
geb. 1923 in St. Urban am Ossiacher See

Der in Wien und Kärnten beheimatete Maler Hans Staudacher ist ei-
ner der wichtigsten Vertreter der österreichischen informellen Kunst,
die den Verzicht auf beschreibende Bildmotive und kompositorische
Regeln propagiert. Sie ist eng mit dem Action Painting und dem Ta-
chismus verbunden, deren Prinzipien Staudacher in seinen Werken in-
tegriert. Mitte der fünfziger Jahre setzt er sich während mehrmaliger
Parisaufenthalte mit dem Werk von George Mathieu und dem Lett-
rismus auseinander, in dem es zur Zusammenführung von Bild und
Schrift kommt. Worte werden zerlegt und ihre Buchstaben zu neuen,
sinnfreien Gebilden zusammengefügt. Aus all diesen Richtungen ent-
wickelt Staudacher seinen persönlichen Stil, dessen Wesen die sponta-
ne Geste darstellt.

In der nebenstehenden abstrakten Komposition von 1999 überzieht
Staudacher die weiße, kalkgrundierte Leinwand mit spärlich gesetzten
roten, blauen, gelben und schwarzen Farbtupfern und -spritzern, über
die er ein Gespinst aus in schwarzer Tinte gemalten Chiffren und kalli-
grafischen Schriftzeichen legt. In der Fortführung des surrealistischen
Automatismus, geht es um die Spontaneität des Schaffensaktes, der
in der freien Bewegung des Malers seinen Ausdruck findet. Das Bild
wird zur Spielwiese, auf der die „Freiheit der Seele, Freiheit des Rau-
mes und Freiheit des Geistes“, wie Staudacher es beschreibt, die ober-
hand behält.

hans staudacher

KomPositioN

1999, mischtechnik/leinwand

40 x 60 cm

signiert h. staudacher
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JoseF DobroWsKy
Karlsbad 1889 – 1964 Tullnerbach

Josef Dobrowsky erhielt seine Ausbildung an der Wiener
Kunstgewerbeschule 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 geehrt u.a. dem Großen
Österreichischen Staatspreis und der Goldenen Staatsmedaille.
Von 1946 bis 1963 lehrte er als Professor für Malerei an
der Wiener Akademie und übte in dieser Zeit Einfluss auf
nachfolgende Künstlergenerationen aus.

steFAN eGGeler
Wien 1894 – 1969 Wien

Stefan Eggeler besuchte die Graphische Lehr- und Versuchsan-
stalt und studierte danach an der Wiener Akademie unter
Michalek, Schmutzer und Bacher. Gleichzeitig absolvierte
er ein Studium der Rechtswissenschaften, das er 1917 mit dem
Doktorentitel abschloss. Nach seiner Ausbildung war er als Ma-
ler, Radierer, Holzschneider und Lithograf tätig und beschäftigte
sich vor allem mit düsteren, grotesken und ironischen Themen.
In mehreren geschlossenen Zyklen bewies er sein Können als
Grafiker und schuf unter anderem die Mappenwerke „Puppen-
spiel“, „Spielmann und Teufel“ und „Musikalische Miniaturen“.
Ebenso illustrierte er ab 1921 literarische Werke von Arthur
Schnitzler und Hanns Heinz Ewers und wurde
1925 Mitherausgeber und künstlerischer Leiter der Zeitschrift
„Kokain. Eine moderne Revue“. Bereits mit 31 Jahren beendete
er aus unbekannten Gründen seine künstlerische Laufbahn
und war ab diesem Zeitpunkt bis zu seinem Tod 1967 nur
noch in bürgerlichen Berufen, wie z.B. als Rechtsberater der
Gemeinde Wien, tätig.

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 Eisenschitz die Sommer in der Provence und
beschickte Ausstellungen in ganz Frankreich. Bis 1943 war
er in die pulsierende Pariser Kunstszene rund um die Maler
der „École de Paris“, unter ihnen viele jüdische Künstler,
integriert. Während des Zweiten Weltkrieges hielt er sich in
Dieulefît 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.

ANtoN FAistAuer
Sankt Martin bei Lofer 1887 – 1930 Wien

Anton Faistauer besuchte von 1904 bis 1906 die private
Malschule Scheffer in Wien und studierte danach von 1906
bis 1909 an der Akademie der bildenden Künste in Wien. Er
begründete mit Kolig, Wiegele, Schiele u.a. aus Protest gegen
den konservativen, akademischen Kunstbetrieb 1909 die „Neu-
kunstgruppe“. Reisen führten ihn mehrmals nach Italien und
Deutschland. Von 1919 an lebte er in Salzburg, wo er die pro-
gressive Künstlervereinigung „Der Wassermann“ ins Leben rief.
Ab 1926 war Faistauer in Wien tätig. Die französische Malerei
– vor allem Paul Cézanne – war für seine künstlerische Ent-
wicklung von maßgeblicher Bedeutung. Anton Faistauer nahm
an diversen Ausstellungen im In- und Ausland teil (München,
Wien, Köln, Dresden und Rom). In den zwanziger Jahren zählte
Faistauer zu den bedeutendsten österreichischen Freskanten.
Seine schriftstellerische Begabung manifestierte der Künstler
in dem 1922/23 erschienenen Buch über zeitgenössische Kunst
„Neue Malerei in Österreich“. Schon zu Lebzeiten wurden seine
Arbeiten häufig ausgestellt und sein Werk in Sammlerkreisen
geschätzt. Faistauer gilt neben Klimt, Schiele, Kokoschka und
Boeckl als einer der wichtigsten Pioniere der modernen Malerei
Österreichs. Im Unterschied zur zeitbewussten Avantgarde blieb
Faistauer jedoch stets dem Anschluss an die große abendländi-
sche Maltradition treu.

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 ver-
treten war. 1925 übersiedelte er nach Paris, wo er sich mithilfe
seines Freundes Willy Eisenschitz rasch etablierte. Er stellte in
der renommierten Galerie von Berthe Weill aus, die auch inter-
nationale 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 Auszeich-
nungen dokumentierten auch in New York seine Erfolge. 1972
veranstaltete die Österreichische Galerie eine viel beachtete
Retrospektive, die das Werk dieses kunstgeschichtlich wichtigen
Malers wieder nach Österreich zurückholte.

GretA Freist
Weikersdorf 1904 – 1993 Paris

Greta Freist studierte an der Akademie der bildenden Künste
in Wien bei Rudolf Bacher und Rudolf Jettmar. Während ihres
Studiums lernte sie ihren späteren Lebenspartner und Künstler-
kollegen Gottfried Goebel kennen. Gemeinsam mit dem Schrift-
steller Heimito von Doderer bewohnte das Künstlerpaar ein Ate-
lier in der Hartäckerstraße in Wien, das zu einem literarischen
Treffpunkt wurde, in dem unter anderem auch Elias Canetti und
otto Basil verkehrten. 1936 emigrierte Freist nach Paris, wo sie

bioGrAFieN
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mehrmals im Salon d’Automne und im Salon des Indépendants
ausstellte. Stilistisch entwickelte sich Freist vom Realismus über
das Surreale hin zum Abstrakten. Bereits vor dem Krieg präsen-
tierte sie ihr Werk im Hagenbund, 1956 in der Wiener Seces-
sion und 1961 widmete ihr das Kulturamt der Stadt Wien eine
Ausstellung. Ebenso war sie Mitglied der Künstlergruppe „Der
Kreis“ und beteiligte sich an deren Ausstellungen.

heleNe FuNKe
Chemnitz 1869 – 1957 Wien

Helene Funke absolvierte ab 1899 ihre künstlerische Ausbil-
dung in München an der Malschule von Fehr und bei Jank
an der Damenakademie. Von 1905 bis 1913 lebte sie in Paris
und Südfrankreich. Dort setzte sie sich mit dem Impressionis-
mus und vor allem dem französischen Fauvismus auseinander.
Sie stellte, laut Überlieferung, gemeinsam mit Matisse, Braque
und Vlaminck aus und war daher in den Pariser Herbstsalons
zwischen 1905 und 1913 präsent. Von 1913/14 bis zu ihrem
Tod 1957 lebte sie in Wien, wo sie sich trotz feindseliger
Kritiken seitens des durchwegs männlich dominierten Kunstbe-
triebs 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 Bewegung der Kunstschaugruppe, der Vereinigung bil-
dender Künstlerinnen 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 Künstlerverbände, die dem Modernen und
Fortschrittlichen zugeneigt waren, geriet auch das Werk Helene
Funkes nach 1938 in Vergessenheit. Eine Ausstellung in der
Galerie Welz und die Verleihung des Professorentitels riefen
die Künstlerin nach dem Zweiten Weltkrieg wieder in Erinne-
rung, aber erst durch die im Sommer 2007 veranstaltete
Retrospektive des Lentos Museums wurde das Werk einer
der wichtigsten österreichischen Künstlerinnen der Zwischen-
kriegszeit 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 dauer-
haft in Wien. Gasslers bevorzugte Sujets waren Stillleben, Port-
räts 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.

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 Mün-
chen aufgenommen. Ab 1920 wohnte er im Innsbrucker Stadt-
teil Mühlau und stellte zusammen mit den anderen Künstlern
des „Mühlauer Kreises“, Nepo, Schnegg und Lehnert, aus. Von
1925 an, unternahm er zahlreiche Reisen nach Italien, Spanien
und Frankreich, stellte auf der Biennale in Venedig aus und
absolvierte 1929 eine umjubelte Personale in der Londoner Fine
Art Society. 1931 kaufte die Tate Gallery die „Verkündigung“
an. Gurschner lebte von zahlreichen Porträtaufträgen und ver-
kehrte 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.

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 Aka-
demie der bildenden 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 Künstlervereinigung Maerz, deren Mitglied er
war, aus. Von 1927 bis 1938 war Hauk Mitglied des Hagen-
bundes 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 50er und 60er Jahren regelmäßig
aus. Das oberösterreichische Landesmuseum veranstaltete 1959
eine Kollektivausstellung. Nach dem Krieg war Hauk haupt-
sächlich als Gestalter von Fresken, Mosaiken und Wandgemäl-
den tätig, die sich an über 50 öffentlichen Bauwerken, vorwie-
gend 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 Pazi-
fisten geläutert nach Wien zurück. Er lebte danach hauptsäch-
lich 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.
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Ab 1928 war er Präsident des Hagenbundes. Im Ständestaat
engagierte er sich in der Vaterländischen Front, bevor gegen
ihn durch die Nationalsozialisten ein Berufs- und Ausstellungs-
verbot verhängt wurde. 1939 verließ Hauser Österreich, um
einer Berufung an eine Kunstschule in Melbourne zu folgen.
Der Kriegsausbruch verhinderte jedoch seine Ausreise nach
Australien und zwang ihn zu einem Aufenthalt in der Schweiz,
wo ihm Erwerbsbeschränkungen auferlegt 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 Nachkriegs-
zeit internationalen Ruf. Publizistisch trat er mit Artikeln über
Kunst und Kunstfragen hervor. Seine Verdienste wurden durch
öffentliche Aufträge und Auszeichnungen u.a. Goldene Medail-
le der Stadt Wien sowie durch die Verleihung des Professoren-
titels gewürdigt.

Felix heuberGer
Wien 1888 – 1968 Hall in Tirol

Felix Heuberger ist der Sohn des Grazer Komponisten Richard
Heuberger. Er studierte an der Technischen Hochschule in
Wien Architektur. In der bildenden Kunst war er Autodidakt
und vor allem als Landschaftsmaler und Radierer tätig. 1923
ging er nach Tirol, wo er vor allem Hochgebirgslandschaften
malte. Mehrmals beschickte er die Ausstellungen des Wiener
Künstlerhauses, wo er 1919 mit zwei Ölgemälden in einer Schau
vertreten war. 1947 fand eine Kollektivausstellung seiner Werke
in Innsbruck statt.

Giselbert hoKe
geb. 1927 in Warnsdorf/Nordböhmen

Giselbert Hoke wurde in Böhmen geboren und studierte an der
Akademie in Wien. 1949 gewann er den Wettbewerb um die
Gestaltung der Klagenfurter Bahnhofsfresken, deren Realisie-
rung mit heftigen Ablehnungen verbunden war. Er übersiedelte
deshalb nach Wien und kam erst 1962 zurück nach Kärnten.
1974 wurde er Professor an der TU Graz und mit dem Aufbau
eines Institutes für künstlerische Gestaltung beauftragt. Auf
Schloss Saager, das er zwischenzeitlich erworben hatte, erfolgte
die Errichtung eines Werkhauses. Dort, sowie in Peru, Spanien
und der Südtoskana liegen seine Hauptarbeitsgebiete.

erNst huber
Wien 1895 – 1960 Wien

Ernst Huber absolvierte von 1910 bis 1914 eine Ausbildung
zum Lithograf und Schriftsetzer. Daneben besuchte er Abend-
kurse für ornamentales Zeichnen an der Wiener Kunstgewerbe-
schule. 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 Niederösterreich, 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 Zinkenbacher Malerkolonie, die
sich durch Anregung Kitts am Wolfgangsee 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.

mAx KAhrer
Temešvár 1878 – 1937 Klosterneuburg

Max Kahrer besuchte kurzzeitig die Wiener Malschule Streh-
blow und studierte zwischen 1893 und 1897 an der Wiener
Akademie der bildenden Künste bei Franz Rumpler. 1903
wurde er Mitglied des Hagenbundes. Im selben Jahr wurde
er in Klosterneuburg ansässig, wo er 1906 Mitbegründer des
„Vereins heimischer Künstler in Klosterneuburg“ wurde. 1913
und 1914 studierte er in München. Aufgrund des Ausbruchs
des ersten Weltkrieges musste er 1914 wieder nach Klosterneu-
burg zurückkehren, wo er bis zu seinem Tod 1937 blieb. Das
Stadtmuseum Klosterneuburg widmete dem Künstler 1999 eine
Retrospektive.

GustAv Klimt
Baumgarten bei Wien 1862 – 1918 Wien

Gustav Klimt studierte zwischen 1876 und 1883 an der Wiener
Kunstgewerbeschule bei Julius Viktor Berger und Ferdinand
Laufberger. Nach Beendigung des Studiums bildete er gemein-
sam mit seinem Bruder Ernst und seinem Künstlerkollegen
Franz Matsch eine Ateliergemeinschaft und gestaltet mit ihnen
Deckengemälde in der Wiener Hermesvilla, das Stiegenhaus des
Kunsthistorischen Museums und die Deckenfresken der beiden
Stiegenhäuser im Burgtheater. Nach dem Tod seines Bruders
und der Auflösung des Ateliers war Klimt, bereits zum gefeier-
ten Maler avanciert, 1897 Mitbegründer der Wiener Secession
und wurde zu ihrem ersten Präsidenten ernannt. Aufgrund
stilistischer Unstimmigkeiten mit seinen Kollegen trat er 1905
wieder aus der Secession aus. Einen engen Kontakt pflegte er
zu den Künstlern der Wiener Werkstätte, wodurch er 1904 den
Auftrag für einen Fries für das von Josef Hoffmann erbaute
Stadtpalais Stoclet in Brüssel erhielt. Auf der Wiener
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Kunstschau 1908 wurde Gustav Klimt ein eigener Saal zur
Verfügung gestellt, in dem er unter anderem seine Werke Adele
Bloch-Bauer und der Kuss einer breiten Öffentlichkeit prä-
sentieren konnte. In den folgenden Jahren zeugten zahlreiche
internationale Ausstellungen von seinem Erfolg. Heute sind
seine Gemälde und Zeichnungen weltweit in Museen und
Privatsammlungen vertreten.

AlFreD KubiN
Leitmeritz 1877 – 1959 Zwickledt

Alfred Kubin erlebte eine unruhige Kindheit. Die Mutter
starb früh, die Familie übersiedelte häufig. Unsicher, welcher
Berufung er folgen sollte, absolvierte er zunächst eine
Fotografenlehre. 1898 ging Kubin nach München, studierte
an der Akademie, bildete sich aber bald autodidaktisch weiter.
Entscheidend war für den jungen Kubin 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 vertreten. Er lernte Fritz
von Herzmanovsky kennen, mit dem ihn eine lebenslange
Freundschaft verband und knüpfte Kontakte zu bedeutenden
expressionistischen Künstlern. 1912 begann er für den neu
gegründeten „Simplicissimus“ zu arbeiten. Während des Ersten
Weltkrieges beschäftigte sich Kubin mit Psychoanalyse und
Philosophie. 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 Tode zwischen der Albertina und dem oberösterreichi-
schen Landesmuseum aufgeteilt.

erich lANDGrebe
Wien 1908 – 1979 Salzburg

Landgrebe wurde 1908 als Sohn eines Kaufmanns in Wien
geboren. Nach dem Abschluss der Realschule besuchte er die
Kunstgewerbeschule sowie die Hochschule für Welthandel und
schloss als Diplomkaufmann ab. In den 30er Jahren reiste er
nach einem Volontariat bei einer Hamburger Import-Export Fir-
ma durch Amerika und verdiente sich sein Geld unter anderem
als Fotograf und Karikaturist. In dieser Zeit entstanden auch
seine ersten literarischen Werke. 1938 übernahm er die kom-
missarische Leitung jüdischer Verlage in Wien. Während des
Krieges war er als Soldat und Kriegsberichterstatter in Russland
und Afrika im Einsatz. 1943 geriet er in Kriegsgefangenschaft
und wurde in ein Gefangenenlager in die USA gebracht. 1946
kehrte er aus der Gefangenschaft zu seiner Familie nach Bad
Aussee zurück und setzte sein künstlerisches Schaffen fort.

1947 stellte er gemeinsam mit seinem Malerkollegen Rudolf
Dimai im Salzburger Künstlerhaus aus. In den 50er Jahren zog
er nach Elsbethen bei Salzburg und begann jährliche Reisen
nach Spanien, Italien, Kroatien, Griechenland und Frankreich
zu unternehmen. Neben seiner Tätigkeit als Maler war Erich
Landgrebe erfolgreicher Literat. Er veröffentlichte zehn Ro-
mane, acht Bände mit Erzählungen und Kurzprosa sowie vier
Kinderbücher und schrieb Hörspiele und Feuilletons. 1979
starb Landgrebe in Salzburg. Die Stiftung Salzburger Literatur-
archiv erwarb 2000 den schriftstellerischen Gesamtnachlass
des Künstlers.

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 Studienreisen, die ihn durch ganz Europa, in den Vor-
deren orient und nach Nordafrika führten. Neben seiner privat
initiierten Ausstellungstätigkeit wurden seine Arbeiten regelmä-
ßig im Hagenbund und 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 Lebensgewohnheiten nicht zu verän-
dern und zog sich in eine innere Emigration 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
gewürdigt wurde.

Fritzi löW
Wien 1891 – 1975 Wien

Fritzi Löw studierte von 1907 bis 1910 an der Kunstschule für
Frauen und Mädchen in Wien und danach bis 1918 an der
Wiener Kunstgewerbeschule bei Hoffmann, Strnad, Roller und
Powolny. Zwischen 1917 und 1923 arbeitete sie als Illustratorin
beim Verlag Anton Schroll. Des Weiteren war sie Mitglied der
Wiener Frauenkunst und beteiligte sich an zahlreichen Ausstel-
lungen. Im Rahmen der Wiener Werkstätte fertigte sie unter an-
derem Keramik, Mode, Schmuck und Textilien. 1938 emigrierte
sie nach Rio de Janeiro, Brasilien, und kehrte 1955 nach Wien
zurück. Werke von Fritzi Löw befinden sich heute im Wien
Museum und im Museum für angewandte Kunst in Wien.
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mAx oPPeNheimer
Wien 1885 – 1954 New York

Max oppenheimer studierte an der Akademie der bildenden
Künste in Wien sowie an der Prager Kunstakademie. 1908
kehrte er nach Wien zurück und nahm an der Kunstschau teil.
Nach Studienreisen durch ganz Europa lebte er ab 1911 in
Berlin, wo er vom Verleger Cassirer gefördert wurde. Die
renommierte Münchner Galerie Thannhauser widmete „MoPP“,
wie sich oppenheimer ab 1912 verkürzt nannte, eine viel
beachtete Personale. Zur gleichen Zeit erschien in Wien eine
Monografie und die Galerie Miethke zeigte eine Auswahl
seiner Werke. 1915 verlegte er seinen Wohnsitz in die Schweiz,
danach wieder nach Berlin und Wien, wo er im Hagenbund
ausstellte. Von den Nationalsozialisten als entarteter Künstler
eingestuft, emigrierte er 1938 in die Schweiz, dann nach New
York, wo er bis zu seinem Tod in großer Zurückgezogenheit
lebte.

robert PhiliPPi
Graz 1877 – 1959 Wien

Robert Philippi begann seine Ausbildung bei dem Theatermaler
Kautsky und in der privaten Malschule Strehblow in Wien.
Von 1893 bis 1896 besuchte er die Wiener Akademie bei
Griepenkerl und Trenkwald und später die Wiener Kunstgewer-
beschule bei Myrbach und Roller. Dort erlebte er wenige Jahre
später, 1914/15 und von 1917 bis 1920, als Assistent von Franz
Cižek, dem Gründer der Kinderzeichenschule und Wegbereiter
des Wiener Kinetismus, eine menschlich wie auch künstlerisch
prägende Zeit. Anfänglich bediente sich Philippi vor allem der
Zeichnung und des Holzschnitts als Ausdrucksmedium, wandte
sich ab 1925 auch vermehrt der Malerei zu. Bis 1925 war er
Mitglied des Hagenbundes.

Wilhelm NiKolAus PrAcheNsKy
Innsbruck 1898 – 1956 Innsbruck

Wilhelm Nikolaus Prachensky studierte mit Herbert Gurschner
in München Malerei und arbeitete als Maler und selbständiger
Architekt. 1925 gründete er mit gleichgesinnten modernen
Malern die Künstlergruppe „Die Waage“ und engagierte sich
1926 wesentlich an der berühmten Ausstellungstournee der
Tiroler Künstler in Deutschland. Als Grafiker entwarf er
Schlüsselwerke für die, inzwischen legendäre, Prospekt- und
Plakatwerbung Tirols. Gemeinsam mit Clemens Holzmeister,
Lois Welzenbacher und Franz Baumann bewies er als Architekt,
dass eine Verbindung touristischer „Markterfordernisse“ mit
künstlerisch anspruchsvollen, zeitgenössischen Gestaltungen
möglich ist. 1937 erhielt er den Österreichischen Staatspreis.
Nach 1945 war er hauptsächlich als Architekt tätig, Bilder ent-
standen bis auf eine Serie von Blumenaquarellen nur
mehr wenige.

mAximiliAN reiNitz
Wien 1872 – 1935 Wien

Über den Hagenbund-Künstler Maximilian Reinitz ist
biografisch wenig bekannt. Von 1898 bis 1902 studierte er
an der Münchner Kunstakademie bei Johann Herterich, Ludwig
von Herterich, Carl von Marr und Peter von Halm. Anschlie-
ßend war er in Budapest, Dresden und Berlin tätig, ab 1914
wieder in Wien. Studienreisen führten ihn gelegentlich
nach Italien, Deutschland und Albanien. Von 1922 bis zu
seinem frühen Tod im Jahr 1935 war er Ehrenmitglied des
Hagenbundes.

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 fran-
zösischen Landschaften, vor allem die rauen und unberührten
Küsten der Normandie faszinierten den Künstler so sehr, dass
er 1969 nach Frankreich übersiedelte. Heute lebt Salzmann
abwechselnd in Paris und Vence, einer kleinen ortschaft in der
Provence. Salzmanns Werke wurden bislang auf über 200 Ein-
zelausstellungen weltweit gezeigt und in unzähligen Publikatio-
nen 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 Samm-
lern als auch an der Zahl seiner Nachahmer ermessen lässt. Von
dieser Wertschätzung zeugen nicht zuletzt auch mehrere Muse-
umsretrospektiven, zuletzt die im Salzburger Museum Carolino
Augusteum 2006.

otto ruDolF schAtz
Wien 1900 – 1961 Wien

otto Rudolf Schatz erhielt seine Ausbildung an der Wiener
Kunstgewerbeschule unter Kenner und Strnad. Er illustrierte in
den 20er und 30er 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 Repres-
salien 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 damaligen 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.
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heiNrich schröDer
Krefeld 1881 – 1943 Innsbruck

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 Jah-
re 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 übersiedelte er nach München. Die letzten Jahre
bis zu seinem Tod verbrachte er in Tirol.

hermANN serieNt
geb. 1935 in Melk

Hermann Serient ist ein künstlerisches Multitalent, der nach
seiner Ausbildung zum Goldschmied zunächst per Autostopp
für einige Jahre durch Europa trampte. Während dieser Zeit
lebte er von seiner Tätigkeit als Maler und Jazzmusiker. 1965
übersiedelte er nach Rohr im Burgenland, wo der „Heanzen-
zyklus“, eine große Serie von Bildern über das Südburgenland
und seine Bewohner, entstand. Nebenbei experimentierte er mit
selbstgemachten Instrumenten, fotografierte und machte Trick-
filme für den oRF. Als Vorläufer der Grünbewegung in Öster-
reich griff er ab den 70er Jahren verstärkt gesellschaftliche und
umweltpolitische Themen in seinen Arbeiten auf. Es entstand
der Zyklus „Ikonen des 20. Jahrhunderts“. Ab 1983 folgten
Landschaftszyklen mit Ansichten des Südburgenlandes. 1992
gründete er seine eigene Galerie, konzentrierte sich aber bald
wieder hauptsächlich auf die Malerei. Hermann Serient lebt in
Wien und Rohr und stellt in Österreich, Deutschland und Japan
aus. Die Burgenländische Landesgalerie widmete ihm 2005 eine
große Retrospektive.

hANs stAuDAcher
geb. 1923 in St. Urban am Ossiacher See

Hans Staudacher begann als Autodidakt bereits sehr früh
Zeichnungen, Landschaftsaquarelle und Porträts anzufertigen
und ab 1948 an Ausstellungen teilzunehmen. 1950 übersiedelte
er nach Wien, wo er seitdem lebt und arbeitet. 1954 und 1962
reiste er mehrmals für längere Zeit nach Paris. 1956 vertritt
Staudacher Österreich auf der Biennale in Venedig und 1976
wird ihm der Professorentitel verliehen. Er ist Mitbegründer und
Hauptvertreter der österreichischen informellen Kunst, sowie
Mitglied der Wiener Secession, des Forum Stadtpark in Graz
und des Kunstvereins für Kärnten in Klagenfurt. Seine Werke
befinden sich heute in der Grafischen Sammlung Albertina, im
Museum of Art in Cincinnati sowie in zahlreichen öffentlichen
und privaten Sammlungen im In- und Ausland.

lilly steiNer
Wien 1884 – 1961 Paris

Lilly Steiner heiratete nach ihrer künstlerischen Ausbildung bei
Ludwig Michalek an der Kunstschule für Frauen und Mädchen
in Wien 1904 den Industriellen Hugo Steiner, einen Schulkol-
legen von Karl Kraus und seit 1903 Freund und Auftraggeber
von Adolf Loos. Als Künstlerin trat sie erst ab 1917 in die
Öffentlichkeit. Sie war korrespondierendes bzw. außerordent-
liches Mitglied des Hagenbundes und Mitglied im Radierclub
der Wiener Künstlerinnen. 1927 übersiedelte das Ehepaar
Steiner nach Paris, wo ihr Mann Geschäftsführer einer Knize-
Filiale wurde. In Paris erhielt sie jene Anerkennung, die ihr in
Österreich versagt blieb. Einen wichtigen Platz innerhalb ihres
oeuvres nahmen Frauen- und Kinderporträts sowie das Thema
Mutterschaft ein. Nach 1937 bezog sie sich in ihren Werken auf
politische Ereignisse. Lilly Steiner schuf zahlreiche grafische
Mappenwerke und Illustrationen, wobei ihre Ausdrucksstudien
von Dirigenten und Künstlern wie Alban Berg, Arturo Toscanini
oder Aristide Maillol hervorzuheben sind. Von den grafischen
Zyklen sind vor allem die Lithografien zu Arnold Schönbergs
„Gurreliedern“ und jene zum Thema „Mutter“ bekannt.

JoseF stoitzNer
Wien 1884 – 1951 Bramberg

Josef Stoitzner erhielt seine erste künstlerische Ausbildung an
der Wiener Kunstgewerbeschule bei Kenner. Von 1906 bis 1908
studierte er an der Wiener Akademie der bildenden Künste bei
Rumpler. 1905 begann er seine Tätigkeit als Zeichenlehrer und
legte im Jahre 1909 die Lehramtsprüfung ab, wodurch er von
1916 bis 1919 die Nachfolge der Landschaftsmalerin Tina Blau
als Lehrer an der Wiener Frauenakademie antreten konnte. Ab
1922 war er als Fachinspektor für den Zeichenunterricht an
den Bundeserziehungsanstalten in Wien, Traiskirchen, Wiener
Neustadt und Graz-Liebenau tätig und von 1937 an auch als
Fachinspektor für Zeichen- und Handfertigkeitsunterricht an
den Knabenmittelschulen in Wien. Seine langjährige Lehrtätig-
keit führte ihn schließlich auch an seine einstige Bildungsstätte,
die Wiener Akademie zurück, wo er von 1932 bis 1944 als
Lehrbeauftragter unterrichtete. In den Drucktechniken beschäf-
tigte er sich besonders intensiv mit dem Farbholzschnitt und
der Lithografie. Im Jahre 1914 wurde ihm die Goldene Medaille
der Ausstellung für Buchgewerbe und Grafik in Leipzig sowie
die Medaille der Stadt Graz verliehen. Bereits 1909 trat er der
Wiener Secession bei und wurde 1939 Mitglied des Wiener
Künstlerhauses.
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WAlter stoitzNer
Wien 1889 – 1921 Wien

Walter Stoitzner entstammte einer berühmten Künstlerfamilie.
Er war der Sohn von Konstantin und der jüngere Bruder von
Josef Stoitzner. Nach ersten Unterweisungen im künstlerischen
Milieu seiner Familie studierte er an der Wiener Akademie.
Ab 1916 Mitglied des Österreichischen Künstlerbundes, war er
erfolgreich auf vielen Ausstellungen vertreten und erhielt 1920
den Ehrenpreis des Niederösterreichischen Landesrates und im
gleichen Jahr den Ehrenpreis der Stadt Wien. Ein früher Tod
beendete seine steile malerische Karriere, weswegen einem
breiteren Publikum meist nur sein sehr ähnlich malender Bruder
Josef Stoitzner bekannt ist.

mAriA strAuss-liKArz
Przemyśl/Polen 1893 – 1971 Rom

Maria Strauss-Likarz war eine führende Frauenpersönlichkeit
der Wiener Werkstätte sowie Mitglied des Österreichischen
Werkbundes und der Wiener Frauenkunst. Sie besuchte zwi-
schen 1908 und 1910 die Kunstschule für Frauen und Mädchen
und zwischen 1911 und 1915 die Wiener Kunstgewerbeschule,
wo sie unter anderem Schülerin von Josef Hoffmann war. Von
1917 bis 1920 war sie als Lehrerin an der Kunstgewerbeschule
der Stadt Halle in Deutschland tätig. 1920 kehrte sie an die
Wiener Werkstätte zurück, wo sie bereits zwischen 1912 und
1914 Mitarbeiterin war und bis 1931 blieb. Anfangs war sie
dort vor allem als Grafikerin, später dann auch in anderen
Sparten wie Mode, Keramik, Email, Glas, Holz, etc. tätig. Ab
1931 arbeitete sie selbstständig in Wien. 1938 übersiedelte sie
nach Italien, wo sie hauptsächlich Keramiken produzierte.

eGGe sturm-sKrlA
Komorn/Ungarn 1894 – 1943 Wien

Egge Sturm-Skrla nahm zwischen 1907 und 1909 privaten
Malunterricht bei Karl Haunold in Wien und setzte sein Stu-
dium zwischen 1911 und 1914 an der Wiener Akademie der
bildenden Künste bei Rudolf Bacher und Rudolf Jettmar fort.
Er bereiste Südtirol und Italien, wo er bei Murr und Bellatti die
Freskotechnik erlernte. Ab 1919 war er Mitglied des Hagenbun-
des und ab 1921 des Wiener Künstlerhauses sowie der „Neuen
Vereinigung“. 1926 arbeitete er gemeinsam mit Anton Faistauer
an den Fresken des Salzburger Festspielhauses. Von 1929 bis
1935 leitete er eine Meisterschule für Freskomalerei in Ronco
bei Ascona in der Schweiz. Danach kehrte er nach Wien zurück.
Werke von Egge Sturm-Skrla befinden sich heute im Belvedere
und im Wien Museum.

Wilhelm thöNy
Graz 1888 – 1949 New York

Wilhelm Thöny studierte von 1908 bis 1912 an der Kunstaka-
demie in München. Als Münchner Secessionsmitglied begegnete
er Alfred Kubin, mit dem er bis an sein Lebensende Kontakt
pflegte. Während des Ersten Weltkriegs wurde er als Frontmaler
eingezogen. Thöny war Mitglied der Grazer Secession, doch
zog es ihn stark nach Paris und New York. 1931 verließ Thöny
die Heimatstadt Graz und blieb bis 1938 in Paris. Regelmäßig
verbrachte er einige Monate an der Côte d’Azur. Im Sommer
1933 reiste Thöny zum ersten Mal nach New York. Unter dem
Eindruck, den die gigantischen Wolkenkratzer auf ihn ausüb-
ten, malte er auch noch später in Paris zahlreiche Ölbilder und
Aquarelle mit Motiven aus New York. Auf der Pariser Weltaus-
stellung 1937 erhielt Thöny die Goldene Medaille. 1938 verließ
er Paris und emigrierte nach New York, wo er sehr unter der
Isolation des Auswanderers litt. 1948 wurde bei einem Brand
in seinem New Yorker Lager ein großer Teil seiner Werke ver-
nichtet.

mAriA tlusty
Wien 1901 – 1954 Wien

Über das Leben von Maria Tlusty ist nur wenig bekannt. Sie
war die Halbschwester des steirischen Malers Ernst Weber und
lebte in Wien, Böhmen, dem Banat und in Siebenbürgen. Sie
besuchte die Wiener Kunstgewerbeschule und erhielt 1923 den
Eitelberger Preis. In der anlässlich des 60-jährigen Jubiläums
der Kunstgewerbeschule stattfindenden Ausstellung war sie
mit einem Entwurf für einen Goblin vertreten. Die Künstlerin
arbeitete später als Emailleurin und Malerin für die Wiener
Werkstätte, wo sie Bekanntschaft mit Vally Wieselthier schloss.
In den 1930er Jahren malte sie gemeinsam mit ihren Kollegen
Victor Slama und otto Trubel Filmplakate für die Wiener Ur-
aufführungskinos. 1947 nahm sie am Plakatwettbewerb „Wien
baut auf“ teil, wurde dort prämiert und durch Ankäufe geför-
dert. Weitere Arbeiten von Maria Tlusty befinden sich heute im
Museum für Angewandte Kunst in Wien.

Aloys WAch
Lambach 1892 – 1940 Braunau am Inn

Aloys Wach entschied sich früh für eine künstlerische Laufbahn
und erlitt in Folge dessen einige Rückschläge. An der Akademie
in München abgelehnt, begann er seine künstlerische Ausbil-
dung 1909 in Wien. Danach studierte er von 1912 bis 1913 an
der privaten Malschule von Knirr und Sailer in München, wo
er Bekanntschaft mit dem Grafiker Jacob Steinhardt machte
und in Berlin die neu eröffnete Galerie „Der Sturm“ und die
Ausstellungen des „Blauen Reiters“ kennenlernte. Von der Idee
des Expressionismus fasziniert, beteiligte er sich in der Zeit von
1918 bis 1922 an verschiedenen expressionistischen Zeitschrif-
ten, u.a. am „Sturm“, am „Kunstblatt“, am „Weg“ und in der
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„Aktion“. 1913 besuchte er die Académie Colarossi in Paris, wo
er sich mit Amedeo Modigliani anfreundete. Danach lebte er in
München und Stuttgart, bevor er 1919 nach Braunau am Inn
übersiedelte. 1923 war Wach an der Entstehung der Innviertler
Künstlergilde beteiligt und einer der ersten Gildenmeister. Ab
1930 widmete er sich fast ausschließlich religiösen Themen
und schuf unter anderem Glasfenster für die Spitalskirche in
Braunau. Nach dem Anschluss Österreichs an Nazideutschland
wurde ihm Malverbot erteilt.

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 Bekanntschaf-
ten 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 fortzu-
setzen versuchte. Durch ihr politisches Engagement und ihre
antifaschistische Gesinnung an Ausstellungen gehindert, emig-
rierte die Künstlerin 1938 nach New York. Dort schlug sie sich
mit der Erteilung von Kunstunterricht 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 Monate des Jahres dort.
Reisen und Ausstellungen prägten die 60er und 70er Jahre der
Künstlerin, die bis zuletzt, vor allem vermehrt im Holzschnitt,
tätig war.

hANs Wilt
Wien 1867 – 1917 Wien

Hans Wilt lernte fünf Jahre Malerei bei Johann Kautsky und
studierte danach von 1886 bis 1891 an der Wiener Akademie
der bildenden Künste unter Eduard Peithner von Lichtenfels.
Zwischen 1893 und 1894 weilte er als Stipendiat der Wiener
Akademie in Rom. Ab 1896 war er Mitglied des Wiener Künst-
lerhauses. 1900 erhielt er die Bronzemedaille auf der Weltaus-
stellung in Paris. Im selben Jahr war er Gründungsmitglied des
Hagenbundes, dem er bis 1905 angehörte. Im Herbst 1917 fand
im Wiener Künstlerhaus eine Gedächtnisausstellung zu Ehren
von Hans Wilt statt.

FrANz züloW
Wien 1883 – 1963 Wien

Franz Zülow besuchte 1901 und 1902 die Graphische Lehr- und
Versuchsanstalt und inskribierte auch kurz an der Akademie der
bildenden Künste, bevor er von 1903 bis 1906 an der Wiener
Kunstgewerbeschule studierte. Seit frühen Jahren experimen-
tierte Zülow intensiv mit grafischen Techniken und entwickelte
1907 u.a. die Papierschnitt-Schablonentechnik, die er auch
patentieren ließ. Ab 1908 war er Mitglied der Klimt-Gruppe.
1909 übersiedelte er nach Haugsdorf, wo seine Mutter und sei-
ne Schwester lebten. 1912 ermöglichte ihm ein Stipendium eine
ausgedehnte Studienreise durch Westeuropa. Von 1915 bis 1919
leistete er Militärdienst und geriet in italienische 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 illustra-
tiven Arbeiten, die häufig für die Wiener Werkstätte entstanden,
waren vom dekorativen Schwung der Secession geprägt. Ab
den 20er Jahren entstanden die ersten Ölbilder, die wie seine
Kleisterbilder und Aquarelle vor allem Landschaften zeigen. In
den Jahren zwischen 1928 und 1935 mehrfach mit dem öster-
reichischen Staatspreis ausgezeichnet, erhielt er 1942 von den
Nationalsozialisten Malverbot. Von 1933 bis 1939 und ab 1945
gehörte er der Wiener Secession an und war auch Mitglied des
Linzer Künstlerbundes Maerz. 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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