
Kunsthandel Widder
Maga. Claudia Widder und Mag. Roland Widder
Johannesgasse 9 - 13
A - 1010 Wien
Tel. und Fax: 01 - 512 45 69
Mobil: 0676 - 629 81 21
office@kunsthandelwidder.com
www.kunsthandelwidder.com

Öffnungszeiten: Di - Fr: 11:00 - 18:00, Sa: 10:00 - 15:00

Texte: Mag. Roland Widder und MMaga. Julia Schwaiger
Druck: Druckerei Janetschek GmbH, Heidenreichstein

Wien, 2010

Alle abgebildeten Arbeiten sind verkäuflich.
Der Kunsthandel Widder garantiert für die Echtheit der Bilder.

ISBN 978-3-85252-668-3

Kunsthandel Widder
Sammellust



2



VoRWoRT

Sehr geehrte Kunden, Sammler und Kunstfreunde!

Vor zehn Jahren gründeten meine Schwester und ich eine Galerie in der Johannesgasse im ersten
Wiener Gemeindebezirk. Wir konnten dabei auf die Tätigkeit unserer Mutter aufbauen, die drei
Jahrzehnte einen Kunsthandel in Linz betrieben hatte und uns anfänglich mit ihrer Erfahrung
beratend zur Seite stand. In diesen zehn Jahren präsentierten wir neben einzelnen Gemälden
verschiedener Künstler aus unserem Galerieprogramm auch immer wieder Nachlässe. Wir ver-
anstalteten Einzelausstellungen mit Werken von Herbert Gurschner, Willy Eisenschitz, Theodor
Alescha, Georg Ehrlich, Erich Schmid, Karl Hauk und Trude Waehner und gaben parallel dazu
wissenschaftliche Publikationen heraus. Einige dieser Maler waren bereits in Vergessenheit
geraten, umso mehr Freude hatten wir, diesen Künstlern wieder Raum in der österreichischen
Kunstgeschichte zu geben und ihren Stellenwert am heimischen Kunstmarkt zu festigen.

Bei dieser spannenden Tätigkeit im Schnittbereich von Kunst und Wirtschaft sind neben der
erfreuenden Beschäftigung mit ästhetischen Dingen auch die vielfältigen Begegnungen eine
emotionale Bereicherung für uns. Es sind die persönlichen Kontakte mit Ihnen, die Geschichten
und Situationen, ja manchmal sogar Freundschaften mit Nachlassverwaltern, Kunsthistorikern,
Sammlern und Kunden, die uns Freude bereiten.

Vielleicht geht es Ihnen ähnlich und die Erinnerung an Situationen, unter denen Sie etwas er-
worben haben, ist untrennbar mit dem Kaufgegenstand verbunden. Manchmal sind es Momente
des Entdeckerglücks, der Leidenschaft, des perfekten Ambientes oder einfach einer lustvollen
Spontaneität, die ein objekt mit einem persönlichem Momentum aufladen. Die Erlebnisse, die
damit zusammenhängen, machen dann den wahren, höchstpersönlichen Wert jedes Stückes
einer Sammlung aus. So bestimmt die individuelle Beziehung den Wert eines Bildes und nicht
nur der Preis. Die Qualität eines Kunstwerkes erfüllt sich deshalb in der Bereicherung durch
intellektuelle und emotionelle Aktivierung. Die Bilder, mit denen man sich umgibt, stehen für
Lebensmomente. Sieht man die Bilder, sieht man auch sich selbst.

In vielen der im Verkaufskatalog abgebildeten Werke finden wir uns und unsere Leidenschaft
wieder. Sie sind Resultate von Prozessen der Begeisterung, von Emotion und Passion, aber
auch manchmal von langjährigen Verhandlungen mit Vorbesitzern, spontanen Zufällen und
geschäftlichen Überlegungen. Schließlich sind es auch ästhetische und qualitative Kriterien
sowie die Beschränkung auf einen bestimmten Abschnitt der österreichischen Kunstgeschichte,
die den Rahmen für unser Angebot bilden. Gustav Klimt, oskar Laske, Alfred Kubin, Josef
Floch, Willy Eisenschitz, Ernst Huber und otto Rudolf Schatz sind einige der vertrauten Namen,
die den Bogen vom Jugendstil zum Expressionismus und von der Neuen Sachlichkeit bis zum
Surrealismus spannen. Max Snischek, otto Friedrich, Erwin Stolz, Albert Reuss oder Lilly
Steiner sind weniger bekannt, aber nicht minder bedeutsam.

Wir hoffen, Sie entdecken etwas, das Ihnen gefällt, Sie intellektuell anspricht und Sie begeistert.
Wir laden Sie sehr herzlich auf einen Besuch in unsere Galerie ein, beraten Sie gerne auf einer
Kunstmesse und stehen Ihnen telefonisch für Auskünfte zur Verfügung.

Ein anregendes Lese- und Schauvergnügen wünschen Ihnen,

Roland Widder, Claudia Widder, Julia Schwaiger

Infotelefon: 0676 - 629 81 21
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GuStav Klimt
Baumgarten bei Wien 1862 – 1918 Wien

Die Auseinandersetzung mit dem menschlichen Körper und seiner Nacktheit ist bis
heute Thema künstlerischer Bemühungen sowie gesellschaftlicher Diskussionsstoff.
Zwar hat die Medialisierung des nackten oder spärlich bekleideten Körpers eine
allgegenwärtige Präsenz eingenommen, der intensiven Auseinandersetzung mit der
tabubehafteten Materie tut dies jedoch keinen Abbruch. Die Erweiterung dieses
Diskurses, dem Sigmund Freud mit der Beschreibung des Unbewussten und Trieb-
haften an der Wende zum 20. Jahrhundert in Wien mit seinen psychoanalytischen
Studien entscheidende Impulse gab, findet im Werk von Gustav Klimt seine kon-
geniale künstlerische Umsetzung. In unzähligen Bildern umkreist der Künstler die
Themen von Sexualität und Erotik, von Weiblichkeit, von Jugend und Alter. Einmal
erscheinen Klimts Frauen als grausam-wollüstige Verführerinnen, dann als rätsel-
hafte, unergründliche Sphinxen, ein anderes Mal als sinnlich-heitere Gestalten.

Als schüchternes Wesen mit zierlichem Körper skizziert Klimt sein Modell im
vorliegenden Akt. Mit sicher gesetzten Umrisslinien modelliert Klimt die schlanke
mädchenhafte Gestalt in einer Pose, die die ganze Ambivalenz von unschuldiger
Nacktheit und weiblicher Erotik zum Ausdruck bringt. Sein Gegenstück findet unser
Akt in einer Zeichnung im Besitz des Guggenheim Museums (Wkvz. Nr. 2042), die
wie eine Reihe von weiteren stehenden Akten als Studie im Umkreis für ein Wid-
mungsblatt an otto Wagner entstanden ist. All diesen Akten ist die Schlankheit der
Modelle gemein, schreibt Alice Strobl im Werkverzeichnis der Klimt Zeichnungen
und meint, dass dies die ersten Rückwirkungen der Kunst Egon Schieles in Klimts
Arbeiten sind. Klimt und Schiele waren seit 1907 miteinander bekannt und auch
künstlerisch durch die gemeinsame Passion für erotische Darstellungen verbunden.
Wie Schiele polarisiert Klimt die Betrachter seines Werkes und bietet dem Publi-
kum eine Projektionsfläche für das Ausleben sexueller Phantasien und erotischer
Lüste. Unweigerlich streift Klimt in seinen Aktdarstellungen dabei immer wieder
das Anstößige, haben doch Erotik und Pornografie eine gemeinsame Wurzel. Die
Erotik jedoch, so der Philosoph Liessmann, geht der Sexualität voraus, zehrt von
ihr, umspielt sie, ohne mit ihr zusammenzufallen. Genau dort setzt Klimt in seiner
Kunst an und beweist dies mit vorliegender meisterhafter Zeichnung einmal mehr.

Gustav Klimt

Schüchterne

um 1911, Bleistift/Japanpapier, 56,8 x 37,5 cm

verso nachlassstempel, abgebildet in

Klimt-Wkvz., nr. 2039 (mädchenakt von vorne)

Provenienz: ehemals Sammlung des englischen

Schauspielers James manson



5



6

GuStav Klimt
Baumgarten bei Wien 1862 – 1918 Wien

Die Jahre zwischen 1904 und 1912 bilden eine der bedeutendsten Perioden im
Schaffen Gustav Klimts. 1905 tritt der Künstler aus der Wiener Secession aus und
präsentiert seine Werke auch auf zahlreichen Ausstellungen im Ausland. Gemein-
sam mit Künstlerkollegen organisiert Klimt 1908 die Kunstschau in Wien, die
die Leistungen der zeitgenössischen österreichischen Künstler als Gesamtkunst-
werk widerspiegeln soll. Klimt selbst ist ein eigener Saal gewidmet, in dem er als
Höhepunkt der Schau seine wichtigsten Ölgemälde ausstellt. In einem weiteren
Saal zeigt er Skizzen, die der Bedeutsamkeit der Bleistiftzeichnung in Klimts oeuvre
Rechnung tragen.

Das vorliegende Blatt entstammt einer Reihe von schreitenden Mädchenakten,
die zwischen 1906 und 1907 entstanden sind, aber keinem ausgeführten Ölgemälde
eindeutig zugeordnet werden können. Alice Strobl meint im Werkverzeichnis zur
Klimtgrafik, dass die Blätter nicht zur Ausführung gebrachte Entwürfe für einen
Fries darstellen, den der Künstler für das Palais Stoclet in Brüssel anfertigt. Josef
Hoffmann erbaut für Adolphe Stoclet zwischen 1905 und 1911 eine Villa im Stil
der Wiener Secession, an deren Gestaltung zahlreiche weitere Künstler beteiligt
sind. Die ersten Entwürfe macht Klimt bereits 1905, ändert sein Konzept aber und
entwirft im Sommer 1908 die Übertragungszeichnungen. Die Darstellung der Er-
wartung im Stoclet-Fries zeigt eine Schreitende, die in ihrer Haltung an ägyptische,
assyrische oder griechische Vorbilder erinnert und den Modellen im vorliegenden
Blatt ähnelt. Die zwei Frauen bewegen sich synchron voran, wobei das vordere
Modell aus dem Bild blickend die Hände in einer anmutigen Geste zu den Schul-
tern hebt. Durch die Strichführung aus einer Linie kommt es zu einer weitgehen-
den Stilisierung der Akte. Die durchgehenden Umrisslinien ohne Binnenzeichnung
charakterisieren die Arbeit. Accessoires und ornamentik spart Klimt aus, nur die
Schuhe, zu denen die Strümpfe heruntergerutscht sind, bilden einen schmückenden
Blickfang, welcher der Zeichnung eine zusätzliche erotische Note verleiht.

Gustav Klimt

DoPPelaKt

um 1906, Bleistift/Japanpapier, 55,8 x 37 cm

nachlassstempel, abgebildet in

Klimt-Wkvz., nr. 1570 (Zwei nach rechts Schreitende)

Provenienz: ehemals Sir Paul Getty
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otto Friedrich

FrühlinG

Öl/leinwand, 75,1 x 74,8 cm

monogrammiert o.F.

otto FrieDrich
Györ 1862 – 1937 Wien

Der Jugendstilmaler otto Friedrich gehört zu den Gründungsmitgliedern der Wie-
ner Secession und ist Schriftleiter der Zeitschrift „Ver Sacrum“, dem organ der
Vereinigung bildender Künstler Österreichs. Heute nur mehr Spezialisten ein Be-
griff, belegt das vorliegende Werk das malerische Können des Künstlers, das dem
Vergleich mit Werken von Gustav Klimt, Koloman Moser, Broncia Koller, Rudolf
Junk und anderen herausragenden Proponenten des Wiener Jugendstils standhält.

Im quadratischen Bildformat der Secession verbindet er ornament und Körper
und lässt zwei feenhafte Wesen mit musischer Leichtigkeit durch eine Wiese tan-
zen. Die warmen Sonnenstrahlen lassen gelbe Krokusse erblühen, die das Erwachen
der Gefühle widerspiegeln. Es ist ein Bild voll Leichtigkeit und Bewegung, voll
ekstatischer Leidenschaft und träumerischer Selbstvergessenheit. Verzückt wiegt
sich eine tänzerische Frauengestalt in den Armen eines dunklen Wesens, das nur
schemenhaft auszumachen ist. In tiefer Hingabe lässt sie ihren Kopf in den Na-
cken fallen, während sich die Gestalt an Ihren Hals schmiegt. Ein feiner Schleier
umschwebt die beiden, verbindet die Figuren in einem erotischen Akt. Ebenso wie
der warme Hauch des Frühlingswindes die Farben der Umgebung mit den Figuren
vereinigt, verschmelzen Traum und Wirklichkeit zu einer überirdischen Einheit.
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max SniScheK
Dürnkrut 1891 – 1968 Hinterbrühl

1922 übernimmt Max Snischek die Leitung der Modeabteilung der Wiener Werk-
stätte von Eduard Josef Wimmer-Wisgrill und entwirft gemeinsam mit Maria Li-
karz fortan die Modelle für Stoffe und Bekleidung. Zehn Jahre später übersiedelt
er nach München, wo er an der Meisterschule für Mode das Fach Figurzeichnen
unterrichtet.

Die Darstellung der drei Grazien kommt dem Künstler durch ihr figuratives
Thema zweifellos gelegen. Seine Interpretation reiht sich in eine lange Tradition
dieser Darstellung ein. Die drei Chariten symbolisieren die Göttinnen der Schön-
heit: Aglaia, die Strahlende, Euphrosyne, die Fröhliche und Thalia, die Blühen-
de. Sie beschenken den Menschen mit ihrer lieblichen Zuwendung und spiegeln
den dreifachen Aspekt der Gabe wider: Schenken, Annehmen und Danken. In der
Renaissance greifen die Humanisten das Motiv auf und erweitern es mit der drei-
fachen Allegorese: Keuschheit, Schönheit und Liebe.

Vor einer stilisierten Waldlandschaft positioniert Snischek seine drei anmuti-
gen Figuren, deren zierliche Körper als Teil der Natur wahrgenommen werden.
Sie schwingen im Rhythmus der Bäume, setzen sich aber auch durch gegenläufige
Bewegungen davon ab. In Auseinandersetzung mit der Symbolik gibt Snischek die
traditionelle Darstellung in einer neuen Ästhetik wieder, die Kunst und Handwerk
im Sinne der Wiener Werkstätte vereint. Er kaschiert dafür Folie auf eine Leinwand,
die er mit verschiedenen Farben bemalt, um dadurch eine reliefartige, stoffliche
oberfläche mit ganz speziellen Glanzeffekten zu erzielen.

max Snischek

Drei GraZien

um 1925, collage/leinwand, 68 x 54,5 cm

signiert m. Snischek
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GeorG ehrlich
Wien 1897 – 1966 Luzern

Grafiksammlern und Freunden der Plastik ist der Name Georg Ehrlich ein Begriff.
Hier liegt sein Schaffensschwerpunkt, weshalb auf den Gedächtnisausstellungen im
Historischen Museum der Stadt Wien 1976 und der Albertina 1997 an den Künstler
in erster Linie als Bildhauer und Grafiker erinnert wurde. Seine Beschäftigung mit
der Ölmalerei dauert nur acht Jahre und fällt in die Zeit seiner Ausstellungstätigkeit
und Mitgliedschaft im Wiener Hagenbund. Etwa zwei Dutzend Gemälde entstehen
in dieser Periode, die in gedämpftem Kolorit um die Themen Liebe und Verbunden-
heit, Trauer und Trost kreisen.

Die tiefe Zuneigung zu seiner späteren Frau, der als Kinderbuchillustratorin
berühmt gewordenen Künstlerin Bettina Bauer, steht im vorliegenden Bildnis im
Vordergrund. Inniglich umarmt der Künstler seine Geliebte, die ihren Kopf an seine
Schulter schmiegt und in einer zärtlichen Geste seine Hand an ihr Herz führt. In
nuancierten Farben, die von Braun ins Rot und von Rosatönen ins Fleischfarbene
changieren, malt Ehrlich das Liebespaar und lässt diese Farben auch ins gedämpfte
Licht des Himmels einfließen. Ein Hauch von Melancholie und Traurigkeit scheint
über der Darstellung zu liegen. Seinen ephemeren Charakter bezieht das Bildnis
auch aus der Fragilität der Linienführung, die dem Paar eine zärtliche Anmut
verleiht.

Georg ehrlich

lieBeSPaar

Öl/leinwand, 45,7 x 34 cm
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Georg ehrlich

KinDertotenlieDer

1913, aquarell/Papier, 21,4 x 22,2 cm

signiert, datiert und bezeichnet Georg ehrlich Wien

1913, Kindertotenlieder Gustav mahler

abgebildet im ausstellungskatalog: „traum und

Wirklichkeit. Wien 1870–1930“, Wien 1985

GeorG ehrlich
Wien 1897 – 1966 Luzern

In den expressiven Grafiken der zwanziger Jahre arbeitet Georg Ehrlich seine Er-
lebisse während des Fronteinsatzes im Ersten Weltkrieg und die damit verbundene
ohnmacht auf. Im Zentrum steht der leidende und von Schmerz erfüllte Mensch,
aus dem trotz seines Schicksals doch auch die Hoffnung spricht. Die Thematik von
Tod und Hoffnung greift der Künstler bereits im Alter von sechzehn Jahren das
erste Mal auf und wählt Gustav Mahlers Komposition der Kindertotenlieder als
Inspiration für seine nebenstehende Gouache aus. Der zwischen 1901 und 1904
von Mahler komponierte Liederzyklus beruht auf der Sammlung von Gedichten
des deutschen Lyrikers Friedrich Rückert, die dieser nach dem Tod zweier seiner
Kinder verfasst hat.

Vom Verlust überwältigt, setzt sich Rückert in den Kindertotengedichten mit
seinem Schmerz auseinander. Mahler, der selbst sechs Geschwister im Kindesalter
verloren hat, wandelt Rückerts Verse zum Unverständnis seiner Frau Alma in einen
fünfteiligen Liederzyklus um. Die Thematik steht in Kontrast zum damaligen Fami-
lienleben. Glücklich mit Alma verheiratet, werden in den Jahren der Komposition
seine beiden Töchter geboren. Seine Frau deutet die Auseinandersetzung mit dem
Kindstod als schlechtes omen und wird in ihrer Ahnung bestätigt, als ihre erste
Tochter 1907 an Scharlach-Diphterie stirbt.

In freier Auseinandersetzung mit Mahlers Musik schafft Georg Ehrlich eine
eindringliche Figurenkomposition, die in ihrer jugendstilhaften, morbid-ästheti-
schen Gestaltung die Einflüsse von Gustav Klimt und Egon Schiele erkennen lässt.
Drei Flächen bilden abgetrennte, räumliche Bereiche wie auch unterschiedliche
Realitätsebenen. Rechter Hand porträtiert Ehrlich den Komponisten Gustav Mahler.
In rotbrauner Kleidung vor dunklem Hintergrund, wird einzig sein fahles Gesicht
hervorgehoben. Mit gesenktem Kopf und geschlossenen Augen lauscht er seiner
eigenen Komposition und neigt sein Haupt zu der bildlichen Ausformung, die in
beiden angrenzenden Flächen dargestellt wird.

Im gegenüberliegenden Bereich erkennt man die Mutter der beiden Kinder. Mit
offenem Mund, im stillen Schrei des Schmerzes verharrend, klagt sie über den
Verlust ihrer Kinder. Ihr Körper ist vom Gram und Kummer ausgezehrt, mit ihrem
bleichen Gesicht und dem knochigen Körper steht sie selbst dem Tode schon nahe.
Allein ihr wallendes rotes Haar erinnert an ihre Weiblichkeit und das Glück ihres
vorherigen Lebens.

Als menschliche Säulen rahmen die zwei Figuren die Szene in der Mitte ein.
Nackt und schutzlos sitzt ein abgemagerter Mädchenkörper in erschöpfter Hal-
tung auf einer Blumenwiese. Ihren Kopf wendet das Mädchen uns zu. Dahinter
kniet in aufrechter Position ein Knabe, dessen Körper nur noch eine gelbliche Hülle
ist. Beide sind gefangen vom Blick des Todes. Er beherrscht die Szene und tritt
als furchteinflößende, schwarz gewandete Figur auf. Auch sein Gesicht ist krei-
debleich. In seiner Hand hält er einen Stock als Symbol seiner Macht. Aus seinem
Kopf entspringt eine stilisierte dunkle Regenwolke, die unheilvoll über den toten
Kindern schwebt und mit der Mutter um sie weint. Die Blumenwiese, auf der die
Kinder Platz genommen haben, lässt auf ein Leben nach dem Tod hoffen. Auch in
Mahlers Musik findet die Trauer ihre Auflösung. Das fünfte Lied gibt einen Hinweis
auf die nicht an das irdische Leben gebundene Existenz, in der wir schließlich alle
unsere Heimat finden.
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erWin StolZ
Gießhübl 1896 – 1987 Wien

Nach der Ausbildung zum Agraringenieur und seiner Gefangenschaft während des
Ersten Weltkrieges in Italien wendet sich Erwin Stolz der Malerei zu. Neben seiner
Anstellung als Schildermaler und Industriegrafiker besucht er Malkurse, um sich
künstlerisch fortzubilden. Er kommt in Kontakt mit den Künstlerkollegen Leopold
Rothaug, Erich Mallina und Gustav Karl Beck und hat Berührung mit dem Ha-
genbund. Die meisten seiner Werke entstehen in der Zwischenkriegszeit, da Stolz
nach 1945 nur wenig malt. Sie sind von symbolischen und mystischen Inhalten
bestimmt und faszinieren durch ihre fantasievolle Gestaltung. Mit der Darstellung
des Schlafenden und seiner Traumwelt greift Stolz ein in der Kunstgeschichte oft
wiederholtes Bildmotiv auf. Bereits Francisco de Goya schuf in seiner berühmten
Radierung „Der Schlaf der Vernunft“ ein Selbstbildnis als Schlafender, in dem ihn
im Traum nächtliche Ungeheuer heimsuchen.

Stolz lässt allerdings offen, ob es sich um einen Traum oder eine Aussicht
handelt, die er uns im Hintergrund zeigt. Wir sehen den schemenhaften oberkör-
per eines Mannes, der eingeschlafen ist. Seinen Kopf hat er auf ein Kissen ge-
bettet. Durch das offene Fenster blicken wir auf einen Dorfzug, eine Allee mit
Häusern und Bäumen. Eine spärlich beleuchtete Kutsche fährt die Straße entlang.
Durch die dunklen Wolken bricht das fahle Mondlicht und taucht die Szenerie in
eine geheimnisvolle Atmosphäre. Unserer Phantasie bleibt es überlassen, wer zu
nächtlicher Stunde durch das Dorf fährt und was uns das vorliegende Bild mit-
teilen möchte.

erwin Stolz

traum

um 1925, Öl/Karton, 51,5 x 35,5 cm

monogrammstempel
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Karl hauK
Klosterneuburg 1898 – 1974 Wien

Einen zentralen Platz in Hauks Schaffen nimmt die Figurenmalerei ein, wie die vor-
liegenden Arbeiten zeigen. Im nebenstehenden Gemälde gilt die Aufmerksamkeit
einem Mann in Anzug, mit Hut und Krawatte elegant gekleidet, der sich zu später
Stunde auf den Heimweg macht. Das Licht einer Gaslaterne erhellt das ausdrucks-
lose Gesicht im fahlen Gelbschimmer und gibt der Figur einen melancholischen
Charakter. Neben der dominierenden Gestalt erkennen wir in der vom Sternenhim-
mel erleuchteten Nacht die stilisierte Silhouette der Linzer Altstadt. Als charakte-
ristisches Gemälde der Zwischenkriegszeit fängt es die Ambivalenzen dieser Epoche
ein: Das Streben nach Urbanisierung im Gegensatz zur Sehnsucht nach Idylle im
ländlichen Raum, die Technisierung wider den Wunsch zurück zur Natur und die
harte Arbeit des Tages als Gegenpol zu den Vergnügungen nach Arbeitsschluss.
Auch auf individueller Ebene zeigt sich diese Ambiguität, denn es scheint nicht
sicher, ob der nächtliche Flaneur den Weg nach Hause antritt oder noch eine Gele-
genheit nutzt, um einzukehren und die Nacht zu verlängern.

Auch die fünf grafischen Arbeiten stehen im Kontext zu Hauks Beschäftigung
mit suburbanen Themen. Wir sehen, wie zwei Ganoven Geschäfte untereinander
ausmachen, blicken in erschöpfte Gesichter von Arbeitern, die mit ihren Werkzeu-
gen und Baumaterialien von einer Baustelle kommen, beobachten einen angeket-
teten Gefängnisinsassen, der sich mit einer anregenden Zeichnung die Zelle ver-
schönert hat, und betrachten einen in sich gekehrten Mann, der gedankenschwer
am Wirtshaustisch sitzt. Neben der Welt der Ausgegrenzten und Verlierer charak-
terisiert Hauk mit seiner Zeichnung der am Trottoir spazierenden Burschenschafter
aber auch gekonnt die vorläufigen Gewinner dieser gesellschaftlichen Umbruchs-
zeit. Auch der Blick ins Private ist für Hauk thematisch bedeutend, wie in den
Gemälden der jungen Frau, die in ihre Lektüre versunken am Fenster sitzt, oder des
innig umschlungenen Liebespaares, bei dem man die Züge des Künstlers und seiner
Freundin erkennen kann, deutlich wird.

Karl hauk

nächtlicher SPaZierGanG

1926, Öl/leinwand, 87 x 80 cm

monogrammiert und datiert hK 26

abgebildet in monografie „Karl hauk“, S. 87
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lieBeSPaar

1928, Öl/Karton, 47 x 35 cm

monogrammiert hK

abgebildet in der monografie „Karl hauk“, S. 121

links

Karl hauk

leSenDe

1925, Öl/leinwand, 79,5 x 60,5 cm

monogrammiert und datiert hK 25
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rechts

BurSchenSchaFter

1926, Bleistift/Papier, 40 x 29 cm

monogrammiert hK

abgebildet in der monografie „Karl hauk“, S. 112

sowie ausstellungskatalog: „Kampf um die Stadt.

Politik, Kunst und alltag um 1930“, Wien 2010

arBeiter am heimWeG

1931, tusche/Papier, 34 x 27 cm

monogrammiert und datiert hK 31

abgebildet in der monografie „Karl hauk“, S. 187

im GeFänGniS

1924, tusche/Papier, 32 x 25 cm

monogrammiert und datiert hK 25

abgebildet in der monografie „Karl hauk“, S. 93

Karl hauk

im WirtShauS

1928, Kohle/Papier, 32 x 25 cm

monogrammiert und datiert hK 28

abgebildet in der monografie „Karl hauk“, S. 94

Ganoven

1925, mischtechnik/Papier, 31 x 21 cm

monogrammiert hK

abgebildet in der monografie „Karl hauk“, S. 91
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JoSeF GaSSler
Austerlitz 1893 – 1978 Wien

Der im mährischen Teil der Donaumonarchie geborene Josef Gassler lernt früh
das Gefühl des Exils und der Heimatlosigkeit kennen. Bereits als Kind zieht er mit
seiner Familie von Austerlitz in das deutschsprachige Breslau. Später arbeitet er
in Karlsbad und Prag, bevor er nach dem Ende des zweiten Weltkrieges vertrieben
wird. Entwurzelt und mittellos lässt er sich in Salzburg und Wien nieder, arbeitet
als Theatermaler und wird von der Familie seiner Frau unterstützt. Von Geschwis-
terliebe, dem familiären Zusammenhalt, von Innigkeit und dem Überleben unter
schwierigen Bedingungen erzählen die vorliegenden Arbeiten Gasslers. Sie zeigen
damit nicht nur das persönliche Schicksal des Künstlers selbst, sondern beschreiben
auch die Lebensumstände der ganzen Epoche der Zwischenkriegszeit.

Mit leeren Augen blicken die Kinder am Betrachter vorbei, das ältere Mädchen
hält seine kleine Schwester fest umschlungen in ihren Armen. Beschützt in dieser
Umarmung sitzt sie auf dem Schoß und schmiegt ihren schwachen Körper an ihre
Schwester. Vor dem Dunkel des Hintergrundes konzentriert der Künstler den Blick
auf die misslichen Umstände der Geschwister, aber auch auf die innige Verbunden-
heit der beiden. obgleich das Gemälde des Geschwisterpaares eine bedauernswerte
Situation zeigt, es ist es auch ein Bildnis, das von großer Liebe und geschwister-
licher Fürsorge zeugt.

Josef Gassler

aBSchieD

1922, Bister/Papier, 70 x 49 cm

signiert J. Gassler

lieBeSPaar

1922, Bister/Papier, 70,5 x 52 cm

signiert J. Gassler

mutterlieBe

1922, Bister/Papier, 53,5 x 40,5cm

signiert J. Gassler

FürSorGe

1922, Bister/Papier, 70,5 x 52 cm

signiert J. Gassler



25

GeSchWiSter

1922, Öl/Karton, 39,4 x 32,5 cm

signiert J. Gassler
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alFreD KuBin
Leitmeritz 1877 – 1959 Zwickledt

Das Werk Alfred Kubins ist ebenso vielschichtig wie umfangreich. Als Ausdrucks-
mittel bevorzugt der Künstler Zeit seines Lebens die Federzeichnung in der er sein
Publikum mit einem faszinierenden Bilderkosmos, der zwischen beunruhigender
Angstvision, skurriler Phantasie und humorvoller Anekdote oszilliert, konfrontiert.
Menschen, Tiere und Pflanzen werden aus dem Alltäglichen gelöst und entführen
in Traumwelten, die den Betrachter oft erschaudern lassen und ihn in ihren Bann
ziehen.

In der Tuschezeichnung der „Burg Königstein“ lässt Kubin den Zauber verfal-
lender und geheimnisvoller Örtlichkeiten wirken. Der Sage nach soll der Merowin-
gerkönig Chlodwig der Erste als Dank für die Prophezeiung des Sieges über die
Alemannen die Burg errichtet haben. Kubin nimmt Bezug auf diese Sage und lässt
König Chlodwig als Ritter in edler Rüstung vor der Burg posieren.

Der Krieger hingegen im Blatt des „Reiters aus dem osten“ flüchtet auf einem
galoppierenden Pferd vor einem Geier, der sich angriffslustig nähert. Mit einem
dichten Liniennetz gestaltet Kubin die spannungsgeladene Szene, die im geschicht-
lichen Kontext der Entstehungszeit ihre symbolische Bedeutung erlangt.

alfred Kubin

Der reiter auS Dem oSten

1941, tusche/Papier, aquarelliert, 30,2 x 40,5 cm

signiert, datiert und bezeichnet Kubin 41,

Der reiter aus dem osten

links

BurG KÖniGStein

tusche/Papier, aquarelliert, 39,9 x 31,8 cm

signiert und bezeichnet a Kubin, ruine Königstein i. t.
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aloyS Wach
Lambach 1892 – 1940 Braunau am Inn

Nach mehreren abgebrochenen Malausbildungen findet Aloys Wach 1913 in Berlin
die nötigen Impulse, die sein Frühwerk prägen. Er setzt sich mit dem Expressionis-
mus auseinander, hat Kontakt mit den Brücke-Künstlern und publiziert in Herwarth
Waldens Zeitschrift „Der Sturm“. Im selben Jahr zieht er weiter nach Paris. Geld-
mangel und obdachlosigkeit sowie Erfahrungen mit Kokain und anderen Rausch-
mitteln bestimmen diese exzessiven Monate.

In der Pariser Zeit entsteht die Kaffeehausszene, die Figuren aus den Milieus am
Rand der Gesellschaft in den Mittelpunkt rückt. Zwei Frauen sitzen bei Tisch, ein
Schnapsglas und eine Tasse stehen daneben. Am Nachbartisch haben zwei Männer
Platz genommen. Auch sie sind nur in Umrissen erkennbar. Mit schnell gezogenen
Konturlinien bannt Wach die Szene spontan aufs Papier. Kantige Formen und brei-
te Linien bestimmen den expressiven Charakter der Zeichnung. Ganz offensichtlich
hat sich das Leben in die Gestalten und Gesichter der Figuren eingefurcht, denn
auch ihre dunklen, eingefallenen Augen zeugen von einer langen Nacht.

Eine stilistische und thematische Neuorientierung, die nach dem ersten Weltkrieg
in Wachs Werk einzieht, sieht man im Bildnis des Heiligen Sebastian. Das Licht als
kosmische Energie spielt eine wichtige Rolle im Schaffen des Künstlers und findet
Eingang in etliche Werke. Auch christliche Themen tauchen vermehrt im Schaffen
auf, wenngleich er eine konfessionelle Bindung verweigert.

Im Gegensatz zu den Figuren im Café sind die Umrisslinien des Körpers durch-
gängig. Das unruhige Moment ist dadurch zurückgenommen, wenngleich sich der
expressive Ausdruck der Darstellung erhält. Mit den bekannten Attributen stellt
Wach den christlichen Märtyrer dar. Durchbohrt von zahlreichen Pfeilen senkt
der Leibwächter des römischen Kaisers erschöpft seinen Kopf. Sein Leben scheint
sich dem Ende zuzuneigen, doch deuten die markanten Strahlen aus dem Himmel
bereits auf das überirdische Zeichen hin, das Sebastian die Verurteilung durch
Diokletian überleben lässt.

aloys Wach

heiliGer SeBaStian

1920, tusche/Papier, 23,5 x 19,5 cm

signiert und verso bezeichnet Wach San Sebastian

rechts

PariSer caFé

1913, tusche/Papier, 20,5 x 22 cm
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theoDor KlotZ-DürrenBach
Dürrenbach 1890 – 1959 Wien

Der Maler und Grafiker Theodor Klotz-Dürrenbach erhält seine Ausbildung an
der Akademie der bildenden Künste in Wien, ist Mitglied der Secession und des
Künstlerhauses und unterrichtet neben seiner Tätigkeit als freischaffender Künstler
auch Kunsterziehung. In seinen Porträt-, Akt- und Landschaftsbildern bleibt er
der Gegenständlichkeit verpflichtet, die Farbe setzt er als Mittel der Übersteige-
rung ein, wie das vorliegende Gemälde zeigt. Inmitten einer Ziegenherde sitzt ein
kleiner Junge, der wachsam seine Tiere hütet. Er rastet, während sich die Ziegen
am saftigen Grün der Weide erfreuen. Die bukolische Szenerie des leuchtenden
Vordergrunds kontrastiert mit dem gedämpften Grau des städtischen Hintergrunds.
Aus den Schloten dort qualmt dichter Rauch, der den Himmel mit Abgasschwa-
den bedeckt, die keine Sonnenstrahlen durchscheinen lassen. In gebückter Haltung
streben Figuren auf die Industrieperipherie zu, um in den Fabriken der Stadt ihre
Tätigkeit aufzunehmen.

Der Hirtenjunge in seiner natürlichen Umgebung verkörpert den Gegenpol zu den
von Natur und menschlichem Wesen entfremdeten Geschöpfen, die sich unter den
beschwerlichen Bedingungen der Nachkriegszeit der fortschreitenden Industrie-
alisierung nicht entziehen können.

Auf der Rückseite des Bildes ist ein Gedicht des sozial und politisch engagierten
Publizisten und Psychoanalytikers Karl Borromäus Frank angebracht, das die dar-
gestellten Umstände und die Stimmung in ausdrucksvolle Worte fasst:

Großstadtkinder

Was wissen diese Kinder noch von Gärten
Und hellen Höfen weiter Bauerngüter?
Wann schauten ihre frierenden Gemüter,
wie Blütenwunder sich zu Herbstfrucht klärten?

Was ahnen noch von wälderfrohen Fährten
Des Wilds die Kerkerkinder früh Verblühter?
Was wohl vom Traumglück junger Lämmerhüter?
Von süßen Trauben, die zu Goldwein gärten?

Sie hören nie, wie in den Sommerlinden
Glanzstare wohllauttrunkene Lieder finden,
sie kennen nur der Räder Melodie.

Sie wissen nichts von Saat und Körnerreifen;
müd muss der Sehnsucht Not um Schlote schweifen
und um ein Kinderland, das nicht gedieh ...

theodor Klotz-Dürrenbach

vorStaDt

1921, Öl/leinwand, 80,5 x 110,5 cm

signiert und datiert Klotz-D. 1921
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Broncia Koller
Sanok/Galizien 1863 – 1934 Wien

Innerhalb der österreichischen Kunstentwicklung des beginnenden 20. Jahrhun-
derts nimmt Broncia Koller eine Sonderstellung ein. Wie keine andere Künstlerin
ist sie über die gesamte Epoche der Wiener Moderne am Nabel der Avantgarde.
Gemeinsam mit ihrem Mann übt sie neben ihrem eigenen künstlerischen Schaffen
ein reges Sammler- und Mäzenatentum aus. Enge Kontakte pflegt sie mit Josef
Hoffmann, Kolo Moser, Alma Mahler und vielen anderen. Sie teilt ein Atelier mit
Heinrich Schröder und gibt das Porträt ihres Mannes bei Egon Schiele in Auftrag.
Anfang des Jahrhunderts ist Broncia Koller stilistisch stark im Jugendstil verankert,
durch den Austausch mit der jüngeren Künstlergeneration, besonders mit Faistauer,
Gütersloh und Zülow, kommt es später zu einer Hinwendung zum Expressionismus.
Im Laufe der Jahre konzentriert sie ihre Sujets auf Stillleben, Porträts und Land-
schaften und reduziert ab den zwanziger Jahren den symbolistischen Anteil ihrer
Gemälde. Das nebenstehende Bild der drei Generationen stellt eine Zwischenstufe
in dieser Entwicklung dar.

Nach der Geburt ist Ruhe eingekehrt. Nur noch Wasserkrug und Badeschale ver-
weisen auf das Ereignis. Mutter und Kind ruhen friedlich im Bett, während die
Großmutter über die beiden wacht. Die Tür ist einen Spalt weit geöffnet und ein
heller Lichtstrahl dringt in den dunklen Raum, mit dem engelhafte Wesen erschei-
nen, die die Ruhenden beäugen und ihnen beschützend zur Seite stehen. Koller
verdichtet kompositorisch die Situation und lenkt durch eine helle Farbgebung die
Aufmerksamkeit des Betrachters auf den glückseligen Moment der Harmonie von
Mutter und Kind.

Broncia Koller

mutterSchaFt

um 1915, Öl/leinwand, 85 x 96 cm

vergleiche die vorstudie, abgebildet in Sieglinde

Baumgartner: „Broncia Koller-Pinell 1863-1934.

eine österreichische malerin zwischen

Dilettantismus und Profession.“ monographie und

Werkverzeichnis, Dissertation, Salzburg 1989
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anton PeSchKa
Wien 1885 – 1940 Wien

Zu den beliebtesten und wohl auch häufigsten Motiven gehört das Stillleben, das
neben der Landschaftsmalerei immer wieder in Anton Peschkas Werk anzutreffen
ist. In seiner koloristischen Brillanz ganz dem Farbexpressionismus verpflichtet,
greift der Hagenbundkünstler in seinem Gemälde von 1919 auf eine klassische
Kompositionsweise für Blumenstücke zurück. Durch seine expressive Malweise
lässt er das Motiv jedoch zu neuem Leben erwachen und gibt ihm dadurch eine
besondere Bedeutung.

Die Vase mit Tulpen und Hyazinthen befindet sich auf einer eingeschobenen
runden Tischplatte und ist in leichter Aufsicht und verzerrter Perspektive wieder-
gegeben. Mit frei gesetzten, kurzen Pinselstrichen gestaltet der Künstler den Tisch
und den Hintergrund. Dadurch entsteht ein dekorativer, beinahe umrahmender
Effekt, der die Blumen betont und durch seine Strichführung den Blick auf das
Stillleben zentriert. Die expressiv-pastose Malweise und die intensiven Farben füh-
ren dazu, dass das Sujet nicht statisch, sondern lebendig und bewegt wirkt und in
leuchtenden Farben seine Ausdruckskraft entfaltet.

anton Peschka

BlumenStillleBen

1919, Öl/leinwand, 54,6 x 43,2 cm

signiert und datiert a Peschka 1919
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roBin chriStian anDerSen
Wien 1890 – 1969 Wien

Nur sporadisch tauchen Frühwerke des Akademieprofessors Robin Christian An-
dersen im Kunsthandel auf. Das vorliegende Stillleben aus 1916 verweist durch
den Namenszusatz Mörke in Andersens Signatur auf die dänischen Wurzeln sei-
nes Vaters, bei dem er seine ersten Unterweisungen im Malen erfährt. Durch die
Freundschaft mit Anton Faistauer erhält er weitere künstlerische Anregungen und
findet auch zu seinen charakteristischen Motiven.

Bestimmt wird das Werk Andersens vor allem durch seine zahlreichen Stillleben,
in denen er mittels geometrischer Formen seine Kompositionen aufbaut. Ging es
den Stilllebenmalern früherer Jahrhunderte durch die Auswahl bestimmter Blumen
und Gegenstände darum, symbolische Anspielungen zu machen, entwickelt sich
im 19. und 20. Jahrhundert die Betonung hin zum Lichtspiel und zur Komposition.

Das frühe Stillleben von Robin Christian Andersen veranschaulicht diese Ten-
denz. Symbolische Momente sind aus dem Bildraum verschwunden, Früchte und
Gefäße dienen nur dem Arrangement. In Aufbau und Farbgebung lässt das Ge-
mälde an Werke des französischen Malers Paul Cezanne denken, wie auch an die
zeitgleich entstandenen Stillleben Anton Faistauers die mit vorliegendem Werk
korrespondieren. Wir sehen Früchte und Schalen auf einer Kommode angerichtet,
Kanne, Zuckerdose und Teller sind genau positioniert, die Anordnung ist nicht dem
Zufall überlassen. Vom Sonnenlicht bestrahlt, dominieren warme Rot-, Gelb- und
orangetöne, die das Gemälde sehr ausgewogen und harmonisch erscheinen lassen.

robin christian andersen

StillleBen mit Früchten

1916, Öl/leinwand, 55 x 70 cm

signiert und datiert robin c. andersen mörke 1916
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richard larsen

maSKen

um 1926, tempera/Karton, 29,7 x 24,3 cm

signiert rick larsen, nummeriert 301

toD mit maSKe

um 1926, tempera/Karton, 28,9 x 23,6 cm

signiert rick larsen, nummeriert 303

rechts

monDäneS Paar

um 1926, tempera/Karton, 25,4 x 21,8 cm

signiert rick larsen, nummeriert 308

richarD larSen
Sinj, Dalmatien 1897 – 1975 Graz
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richard larsen

JaZZBanD

um 1926, tempera/Karton, 33,1 x 35,4 cm

signiert rick larsen, nummeriert 301

richarD larSen
Sinj, Dalmatien 1897 – 1975 Graz

Der steirische Künstler Richard Larsen, der an der Kunstschule Graz und an der
Kunstgewerbeschule in Wien studiert, setzt sich in seinen Arbeiten oftmals mit dem
sozialen Elend und seinen eigenen traumatischen Erlebnissen während der beiden
Weltkriege auseinander. Trotz schwieriger gesellschaftlicher Rahmenbedingungen
in der Zwischenkriegszeit, gibt es aber auch eine Phase der Hoffnung. Verkruste-
te Traditionen werden aufgebrochen und Teile der Bevölkerung kommen in den
Genuss neuer Freiheiten. Ein kurzlebiges Zwischenspiel bildet das Aufblühen der
Klubszene, des Theaters und der Musik, deren Vergnügungen eine Gegenwelt zum
tristen Alltag entstehen lassen.

In den Arbeiten der vorherigen beiden Seiten spielt Larsen auf diese Vergnügun-
gen und deren Schein an. Hinter lächelnden Clownmasken schielen Tod und Trau-
rigkeit hervor und auch die blasierten Mienen der eleganten Herrschaften wirken
ambivalent. Die Gesichter sind collagenhaft aus geometrischen Formen von Kreisen
und Dreiecken zusammengesetzt und erscheinen durch die reduzierte Darstellungs-
weise wie überzeichnete Charaktere der Bohème. Der Herr mit Monokel und elegan-
tem Anzug ist hinter der Dame positioniert, die neben dem silbernen ohrgehänge
ihre gewellte Modefrisur zur Schau trägt. Beide blicken dekadent aus dem Bild,
ohne dabei eine Gefühlsregung erkennen zu lassen. Mit wenigen aneinander ge-
setzten Flächen vermag es Larsen diese ausdrucksstarken Zeitbilder wiederzugeben.
Bei der Jazzband formt er Musiker, Instrumente und Hintergrund aus kleinteiligen,
geometrisch ineinander verzahnten Versatzstücken. Im Takt der Musik kontras-
tieren sie das Zickzackmuster der ornamentik im Hintergrund und geben in ihrer
Beschwingtheit einen Eindruck der kurzen Freuden dieser Zeit.
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vally Wieselthier

GeBurtStaGSeinlaGe

1930, mischtechnik/Papier, 31 x 23 cm

signiert vally Wieselthier, gewidmet

hofrat Dr. alexander Koch zum 70. Geburtstag

vally WieSelthier
Wien 1985 – 1945 New York

Bereits 1890 gibt der deutsche Verleger und Publizist Alexander Koch die Zeit-
schrift „Innen-Dekoration“ heraus, die sich als erste deutschsprachige Zeitschrift
für Innenausstattung versteht, die sich konsequent vom Kopieren historischer Stile
abwendet. In der Kunst- und Kulturszene engagiert, sind Koch und seine Zeit-
schrift Mittler zwischen Kunst, Handwerk und Industrie und einem, den neuen
Gestaltungsweisen aufgeschlossenen Publikum. Durch seine Tätigkeit steht er in
Kontakt mit unzähligen Künstlern aus ganz Europa, die ihm zu seinen Geburtsta-
gen künstlerische Gratulationsbotschaften schicken. In diesem Zusammenhang ist
auch das Aquarell von Vally Wieselthier entstanden, die dem Förderer Koch zum
70. Geburtstag mit einer gemalten Tanzeinlage gratuliert.

In bühnenhafter Theater- oder Varietészenerie bewegt sich eine verführerische
Tänzerin inmitten von dekorativen Elementen zu den Klängen eines Gitarrenspie-
lers. In der Hand hält sie einen Apfel, während ihr der Verehrer mit einem Glas
Sekt in der einen und einer Karaffe in der anderen Hand zuprostet. Grazil schwebt
die Figur durch den Raum und bezirzt in einem ausgefallenen und offenherzigen
Kostüm den Jubilar mit ihren weiblichen Reizen.

Die Gestaltungsweise der Gouache entspricht durchaus den keramischen Arbei-
ten, die Wieselthier für die Wiener Werkstätte entwirft. Sie stilisiert die Figuren und
gibt ihnen durch gelängte Gliedmaßen eine noble Eleganz. Da Wieselthier auch
als Kostümdesignerin arbeitet und extravagante Bühnenkostüme für Tänzerinnen
kreiert, lässt sie ihren Einfallsreichtum auch in die vorliegende Arbeit einfließen.
Ganz deutlich ist die Verbindung zur Mode und zum Tanz, die das Werk prototy-
pisch für das Bestreben der Wiener Werkstätte, Gesamtkunstwerke zu schaffen,
erscheinen lässt.
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FranZ ZüloW
Wien 1883 – 1963 Wien

Franz Zülows Schaffen ist vor allem durch seinen umfassenden künstlerischen Ge-
staltungswillen geprägt. Neben der Malerei beschäftigt er sich mit unterschiedlichs-
ten Drucktechniken, kreiert dreidimensionale Theaterszenerien, bemalt Kästen und
Kommoden, ja ganze Ausstattungen wie für sein eigenes Haus in Hirschbach. So ist
es kein Wunder, dass er sich auch mit Wandmalerei befasst. In seiner ersten Arbeit,
die er für das Brau-Hotel Lofer in Salzburg anfertigt, gestaltet er 1927 einen Zyklus
zu Salzburger Sagen. In der Märchenlandschaft von 1932 setzt er seine Beschäfti-
gung mit der Freskotechnik fort und greift stilistisch mit der kräftigen Farbigkeit
und den klaren Konturlinien auf die Gestaltungsprinzipien der Grafik zurück.

An die Fläche gebunden, entfaltet sich auf quadratischem Format eine paradie-
sische Landschaft, die in dekorativem Stil einen Überfluss an Formen und Farben
zeigt. In der vielschichtigen Szenerie sind die Symboliken nicht exakt zu deuten
und auch die verschiedenen gestalterischen Elemente nicht genau zu verorten. Es
herrscht eine Simultanität an Ereignissen, die Raum und Zeit außer Kraft setzt.

Die augenscheinlichste Figur in der Komposition ist eine Prinzessin, die einen
prall gefüllten Fruchtkorb zu einem eingeschobenen, erhöht positionierten Tisch
trägt. Während sie von ihrem Hund begleitet wird, steht der Diener wartend im
Schloss. Im dahinterliegenden Wald ziehen Rehe und Vögel vergnügt umher und
wir erkennen ein Schiff, dass mit geblähten Segeln in den Hafen einläuft. Die
anderen Bewohner der Burgen und Schlösser der bergigen Phantasielandschaft be-
trachten das Ereignis von ihren Brüstungen und Balkonen. Wir sehen einen Herold
in sein Horn blasen und die Ankunft des Schiffes bekannt geben. Assoziationen
mit der freudigen Heimkehr eines Helden, wie jene des odysseus, werden geweckt.
Es scheint ein Fest vorbereitet zu werden, das Zülow in einer überbordenden Form-
und Farbgebung und der ihm eigenen faszinierenden Bildsprache wiedergibt.

Franz Zülow

märchenSZene

1932, Fresko, 90 x 90 cm

signiert und datiert Franz Zülow 1932
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herBert PloBerGer
Wels 1902 – 1977 München

Einer der wichtigsten Vertreter der neuen Sachlichkeit in Österreich ist Herbert Plo-
berger. Durch seinen Wohnsitz in Berlin ist er aus erster Hand mit dieser neuen Stil-
richtung vertraut und kann seine Arbeiten in Ausstellungen zur Neuen Sachlichkeit
in Deutschland und Holland präsentieren. Ab dem Ende der zwanziger Jahre ar-
beitet der Künstler auch als Bühnen- und Kostümbildner an Berliner und Londoner
Theatern und entscheidet sich aufgrund der finanziellen Sicherheit, die dieser Beruf
ihm bietet, 1933 zur ausschließlichen Beschäftigung damit. Er findet Anstellungen
bei zahlreichen Theaterprojekten und Produktionen für die UFA, Terra und Tobis
Filmgesellschaften. Anfangs ist er vor allem in Berlin tätig, wo während des Zwei-
ten Weltkrieges bei einem Bombenangriff ein Großteil seines Werkes vernichtet
wird. Nach dem Krieg kehrt er nach oberösterreich zurück und wird am Linzer
Landestheater Bühnenbildner. Er stattet dort Stücke wie „Die Zauberflöte“, „Gräfin
Mariza“ und „Der Barbier von Sevilla“ aus, dessen Entwurf er 1946 in vielfältigen
Rottönen festhält. Schlichte Muster wie Karo, Streifen und leicht geschwungene
ornamente bilden den Hintergrund der Szenerie, auch die Requisiten positioniert
Ploberger genau im Raum. Der bühnenhafte Effekt der Arbeit wird durch die Be-
tonung der Flächigkeit der Elemente und den schichtenhaften Aufbau verstärkt, in
den er schließlich auch zwei puppenhafte Schauspielerfiguren hineinstellt.

Der zweite Entwurft zeigt die von Ploberger gestalteten Kostüme zu Jean
Anouilhs Theaterstück Antigone. Die aus der griechischen Mythologie entlehnte
Thematik des Spiels, findet in den togaartigen Gewändern ihren Ausdruck. Die
Figuren stellt er mit schmückenden Requisiten vor einem Sternenhimmel dar. Ein
schlichter Hintergrund bildet den Raum und fokussiert auf die kostümierten Dar-
steller im Vordergrund. Dies entspricht der Intention Plobergers, der in einer Schrift
zu seinem 60. Geburtstag festhält: „Die Kunst des Bühnenbildners hat [...] das Bild
einer eigenen Welt für den darstellerischen Menschen [...] zu bieten. Sie ist eine
angewandte Kunst, die den technischen Gesetzen der Bühne, ihren Möglichkeiten,
wie der Beleuchtung oder der Verwandlung folgend, einen Kosmos, entweder der
realen Welt nahe oder auch ihr weit entrückt, schaffen muss. Immer hat sie dem
Werk des Autors und den Darstellern zu dienen, die Wirkung beider zu unterstützen
und zu steigern und darf nie Selbstzweck werden.“

herbert Ploberger

antiGone

1962, Gouache/Papier, 32 x 49 cm

monogrammiert und datiert plo 62

bezeichnet antigone von aouilh

Der BarBier von Sevilla

1946, Gouache/Papier, 27 x 40 cm

monogrammiert plo, Bühnenbildentwurf

für das linzer landestheater
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aloiS norer
Schwaz 1876 – 1951 Schwaz

Der in Tirol geborene Künstler Alois Norer ist nach einer Lehre als Dekorationsma-
ler in Hall und einem nicht abgeschlossenen Studium an der Akademie in München
als Maler, Zeichner und Bildhauer in Schwaz tätig. Dort findet man Fresken an
öffentlichen Gebäuden und Kirchen und man hat ihm im Heimatmuseum Rabalder-
haus auch einen eigenen Gedenkraum eingerichtet. An Wertschätzung hat Norers
Werk in den letzten Jahrzehnten gewonnen, da es neben regionalen Landschaften
vor allem Menschen bei ihrer Arbeit und den alltäglichen Tätigkeiten zeigt. Stilis-
tisch entwickelt Norer eine flächige, ins naive gehende Malweise, die zum Teil der
Neuen Sachlichkeit nahesteht.

Seine Komposition, die durch eine Vereinfachung der Formen besticht, setzt sich
aus streng voneinander getrennten Farbflächen zusammen. Ikonografisch greift
Norer auf das biedermeierliche Sujet des an ihren Geliebten denkenden Mädchens
zurück. In der Darstellung positioniert Norer eine stickende junge Frau auf einer
Bank vor der Stadtansicht von Schwaz. Gedankenverloren hat sie in ihrer Tätigkeit
innegehalten und richtet ihren Blick ins Leere. Zu ihren Füßen sieht man einen
Korb, aus dem sich ein Stoff wölbt. Norer stellt die Figur des verträumten Mädchens
in den Mittelpunkt und betont diese durch einen intensiven Blau-Rot-Akkord, der
sich von den zarten Blau-Weißtönen des Himmels und der Stadtsilhouette absetzt.

alois norer

SticKerin

1925, Öl/holz, 38 x 21,8 cm

monogrammiert an
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hanS StocKBauer
Leoben 1910 – 1982 Wien

Neben den bekannten Malervätern der steirischen Moderne Wilhelm Thöny und Al-
fred Wickenburg gibt es in Graz rund um die fortschrittlichen Aktivitäten der 1923
gegründeten Sezession eine ganze Reihe innovativer Maler, deren Werk bislang
kaum überregional bekannt ist. Neben Kurt Weber, Ernst Paar und Anny Dollschein
ist hier vor allem Hans Stockbauer zu nennen, der durch seine Studienzeit in Paris
mit wichtigen Impulsen in die steirische Provinz zurückkehrt.

Mit dem zwei Jahre nach seiner Rückkehr aus Paris entstandenen Bildnis eines
Pierrots schafft Stockbauer ein Werk, das als Bindeglied zwischen französischer
Avantgarde und eigenständigem Kunstschaffen zu betrachten ist. Es steht offen-
sichtlich unter dem Einfluss von Picassos berühmtem Gauklerbild. Auch die Har-
lekinbildnisse aus der rosa Periode lassen die Patenschaft für vorliegendes Werk
erkennen. Stockbauers weiß geschminkter Pierrot sieht still und melancholisch an
uns vorbei. Entsprechend der pantomimischen Tradition der kleinen Pariser Theater
im 19. Jahrhundert, die keine Lizenz für Sprechstücke hatten, ist sein Blick stumm
zu Boden gerichtet. Mit wenigen, voneinander abgesetzten Farbflächen gestaltet
Stockbauer das tiefgründige Bildnis. Sein Pierrot betrachtet sich nicht im Spiegel,
sondern kehrt sich davon ab; vielleicht um anzudeuten, wie müde er der Rolle ist,
die er tagtäglich spielen muss. Aus dieser Symbolik bezieht das Gemälde seine un-
geheure Stärke und Faszination und erfährt letztlich auch seine Allgemeingültig-
keit, denn sind nicht auch wir im täglichen Leben allzu sehr in unseren eingeübten
Rollen verhaftet?

hans Stockbauer

Pierrot

1934, Öl/leinwand, 71 x 58 cm

signiert und datiert Stockbauer Feber 34
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GottFrieD GoeBel
Wien 1906 – 1975 Paris

Der Wiener Künstler Gottfried Goebel hat ein äußerst heterogenes Werk hinter-
lassen, in dem das Experimentieren mit verschiedenen Stilen und Materialien ein
wichtiger Bestandteil war. Nach einer klassischen Ausbildung an der Akademie der
bildenden Künste in Wien bei Rudolf Jettmar zieht es ihn gemeinsam mit seiner
Lebenspartnerin, der Künstlerin Greta Freist, 1936 nach Paris, wo sich sein Werk
hin zur Abstraktion entwickelt.

Vom Frühwerk Goebels ist wenig erhalten, weswegen das vorliegende Stillleben
eine Besonderheit darstellt. Es ist nicht ohne die biografischen Hintergründe zu
verstehen; dem Verfall des Familienvermögens durch den Konkurs des Vaters, der
Trennung von seiner langjährigen Verlobten sowie der nachfolgenden unbestän-
digen Beziehung zu Greta Freist. 1934 trennt sich Goebel von seiner Verlobten
und zieht mit der Studienkollegin Greta Freist in ein Atelier in der Hartäckerstraße
in Wien. Vor allem Freist sorgt in dieser Zeit für das materielle Auskommen der
beiden. Diese Umstände und die sich anbahnenden Entwicklungen spiegeln sich im
Stillleben wider. In der Komposition greift der Künstler auf Vorbilder zurück, die
man von altmeisterlichen Gemälden kennt.

Aus einem dunklen Innenraum richtet sich der Blick an einem Vorhang vorbei
auf eine Kirche und umliegende Häuser. Im Vordergrund sind auf einem gepolster-
ten Sessel Maske und Zylinder sowie ein Korb mit Trauben und ein Zweig arran-
giert. Die bedeutungsvollen Gegenstände kann man einerseits in einer allgemeinen
Symbolik betrachten, andererseits auch als Anspielungen an Goebels private Situ-
ation verstehen. Der Zylinder und die Maske als allgemeine Zeichen für Mann und
Frau oder als Symbole für Goebels vergangenen Reichtum und das lange Verbergen
von Freists Zuneigung für den begüterten und eloquenten Freund. Die Trauben und
der Zweig sind in einer generellen Symbolik die Zeichen von Fruchtbarkeit und
Hoffnung, in unserem Bild symbolisieren sie die Zuneigung Freists zu Goebel und
seine Zuversicht in die Partnerschaft mit der Künstlerkollegin.

Gottfried Goebel

StillleBen mit maSKe unD ZylinDer

1935, Öl/leinwand, 57,2 x 47 cm

signiert und datiert Goebel 35

abgebildet im Wkvz „Gottfried Goebel“

Provenienz: ehemals Sammlung heimito von Doderer
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Wilhelm thÖny
Graz 1888 – 1949 New York

Aus der Schweiz kehrt Wilhelm Thöny 1923 nach Graz zurück, wo er gemeinsam
mit Alfred Wickenburg, Fritz Silberbauer und Axel Leskoschek die Grazer Sezession
gründet, deren erster Präsident er wird. Die Gemälde und Aquarelle der Nach-
kriegszeit sind durch die Erfahrungen des Krieges geprägt und von einer Düster-
nis beeinflusst, die sich in einer schwermütigen, vom dunklen Kolorit bestimmten
Farbgebung ausdrückt. Gleichzeitig ist Thöny aber auch ein Mann der Gesellschaft.
Er besucht regelmäßig das Theater, die oper und Konzerte und beobachtet mit
Leidenschaft die Schauspieler und Musiker. Vor diesem Hintergrund ist es nicht
verwunderlich, dass er Mitte der zwanziger Jahre für das Grazer Theatercafé Thalia
zwei Bilder fertigt. „Die Schönen Künste“ sind das zentrale Gemälde, das im Café
zu sehen ist, sein Pendant, der „Don Juan“, befindet sich in einem Nebenraum und
ist heute im Besitz der Neuen Galerie des Joanneums Graz.

Die Thematik des vorliegenden Werks ist der Nähe zum Theater angepasst. Vor
schlichtem blauem Hintergrund, von Früchte tragenden Pflanzen eingerahmt, sit-
zen und stehen die Figuren der Dicht- und Schauspielkunst sowie der Musik und
der Malerei nebeneinander. Die Figuren sind auf einem Podest positioniert, wo-
bei Thöny der Schauspielkunst den wichtigsten Platz einräumt. In Verkörperung
einer elegant gekleideten Dame mit feuerrotem Haar, steht sie auf der höchsten
Stufe. Sie ist dem Dichter zugeneigt, der ein Bein auf das Podium gestellt hat und
vorgebeugt seine Verse vom Blatt rezitiert. Er scheint am engsten in Verbindung
mit der Schauspielkunst zu stehen, seine Ideen sind schließlich die Grundlage des
Theaterstückes. Der Geiger zur Rechten der Schaustellerin ist in sein Spiel vertieft.
Er bietet die musikalische Begleitung der Szene und bleibt durch den geneigten
Kopf anonym. Am rechten Bildrand schließlich verkörpert Thöny die Malkunst. Es
ist ein Selbstbildnis, das ihn aufrecht stehend, mit konzentriertem Blick darstellt.
In einer selbstbewussten Pose steht er vor der Staffelei und hält die Darstellung
fest. Farblich beschränkt Thöny das Gemälde auf fünf Farben und hebt mit einer
überlegten Farbregie bedeutungsvolle Details hervor. Allzu oft wird der Begriff des
Hauptwerkes strapaziert, um ein Gemälde anzupreisen. Im großformatigen Gemäl-
de, in dem uns Wilhelm Thöny in die Welt der schönen Künste und der Allegorien
entführt, ist dies gerechtfertigt.

Wilhelm thöny

Die SchÖnen KünSte

um 1923/24, Öl/leinwand, 180 x 265 cm

signiert W. thöny

Provenienz: ehemals theatercafé thalia Graz

danach Privatbesitz
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viktor tischler

mathilDe tiSchler

um 1922, Öl/leinwand, 70,3 x 50,5 cm

signiert v. tischler

viKtor tiSchler
Wien 1890 – 1951 Beaulieu-sur-Mer

In den zwanziger Jahren schafft der Maler Viktor Tischler, beeinflusst durch seine
Ausbildung an der Wiener Akademie der bildenden Künste, viele Porträts und Still-
leben. Auf Studienreisen nach Italien, Frankreich und Holland entwickelt er seinen
Stil weiter und lässt die dort gewonnenen Eindrücke auf selbständige Weise in
sein Werk einfließen. Pose und Ausschnitt der Dargestellten im vorliegenden Werk
gemahnen an Porträts der italienischen Renaissance, während die fortschreitende
Vereinfachung und Stilisierung der Formen und Gesichtszüge auf Künstler wie
Modigliani und Picasso verweisen. Diese stilistischen Inspirationsquellen verbindet
Tischler im einfühlsamen Porträt seiner Frau Mathilde in besonderer Qualität.

Der oberkörper der Dargestellten ist schräg in den Bildraum gesetzt, ihren Kopf
wendet sie zum Betrachter. Bedächtig fährt sie mit ihrer rechten Hand durch das
rötliche Haar und hält den Blick leicht gesenkt. Es liegt ein träumerischer Ausdruck
in ihrem Gesicht. Die Kleidung ist in dunklem Kolorit gehalten, die ornamentalen
Muster bleiben dezent im Hintergrund. Die weißen Rüschen ihres Kleides, die sich
entlang des Ausschnitts und rund um die Ärmelöffnung legen, fokussieren den
Blick und lenken die Aufmerksamkeit auf das Gesicht der Geliebten, das uns Tisch-
ler mit viel Gefühl in einem eindringlichen Porträt hinterlassen hat.



57



58

alBert reuSS
Wien 1889 – 1975 Mousehole, Cornwall

Als Fleischhauerlehrling, operettensänger, Schauspieler und Maler verbringt der
fast in Vergessenheit geratene Hagenbundkünstler Albert Reuss eine abwechs-
lungsreiche Jugend in Wien. Erst im Alter von fünfundzwanzig Jahren beginnt er
zu malen, zieht aber alsbald mit seinen Arbeiten die Aufmerksamkeit auf sich. Der
erste Weltkrieg bedingt eine Schaffenspause, die Zeit danach ist durch wiederkeh-
rende Krankheiten geprägt. In dieser Phase hat er jedoch Gelegenheit zum Malen
und zur Weiterführung seiner autodidaktischen Studien. Lea Bondi, die Inhaberin
der Galerie Würthle, veranstaltet 1926 die erste Personalausstellung in Wien, 1931
folgt eine weitere, in der als Hauptwerk der Klarinettenspieler gezeigt wird. Im
selben Jahr tritt er auch dem Hagenbund bei. 1938 flieht Reuss mit seiner Frau
aufgrund seiner jüdischen Abstammung nach England. Seine Bilder muss er in
Wien zurücklassen, sie sind bis heute zum Großteil verschollen oder zerstört. Die
traumatisierenden Erlebnisse der Emigration und der entbehrungsreichen Zeit wäh-
rend des Krieges und danach führen zu einer Veränderung seines expressiven und
farbenfrohen Stils. Die in England entstehenden Bilder sind malerisch schlichter
und setzen sich hauptsächlich mit den Themen der Ausgrenzung, der Einsamkeit
und der Trauer auseinander.

Das vorliegende Werk, das noch in der Zwischenkriegszeit entsteht, zeigt die
Leidenschaft des Künstlers für die Musik. Seinem expressiven Stil in den zwanziger
Jahren entsprechend, hält Reuss den in sein Spiel versunkenen Klarinettenspieler in
pastoser Malweise fest. Vor einem nicht näher definierbaren, dunklen Hintergrund
arbeitet er die Figurengruppe heraus. Den Vater mit geschlossenen Augen, auf sein
Klarinettenspiel konzentriert, die Mutter mit verschränken Händen, andächtig dem
Klang der Musik lauschend und die Tochter neugierig und aufmerksam dem Vater
beim behänden Spiel über die Schulter guckend. Zeit und Raum sind ausgeblendet,
wodurch die innige, familiäre und von der Musik geprägte Momentaufnahme an
Ausdruckskraft gewinnt.

albert reuss

Der KlarinettenSPieler

1929, Öl/leinwand, 97 x 127 cm

monogrammiert und datiert ar 29

ausgestellt in der Galerie Würthle,

Wien 1931
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roBert PhiliPPi
Graz 1877 – 1959 Wien

Der Hagenbundkünstler Robert Philippi widmet sich in seinem Frühwerk vor allem
dem Holzschnitt und der Zeichnung. Dort ist er motivisch der Aktdarstellung ver-
bunden, die er in variantenreichen Positionen wiedergibt. Seine ausdrucksstarken
Arbeiten führen dazu, dass Egon Schiele ihn bittet, ihn in der Technik des Holz-
schnitts und der Radierung zu unterweisen, als dieser für Ausstellungen in Wien
und Deutschland Grafiken gestalten möchte. Ab 1925 wendet sich Robert Philippi
vermehrt der Malerei zu. Landschaftsbilder dominieren nun sein Werk. Mit den
Badenden als wiederkehrendes Motiv, verbindet er seine beiden bevorzugten Sujets.

Der Künstler bearbeitet das Thema in expressiver Manier, wobei es ihm weniger
um die Darstellung des weiblichen Körpers geht, als darum, uns Bilder einer para-
diesischen Landschaft zu zeigen. Zwischen Bäumen versteckt nehmen drei Frauen
ein abendliches Bad am flachen Gestade des Trasimenischen Sees. Das rötliche
Abendlicht spendet ein paar letzte warme Strahlen, während der Mond bereits auf-
gegangen ist. Gemeinsam erhellen sie die Szenerie und geben den Blick auf die Ba-
denden und ihre Umgebung frei. In Umrissen erkennen wir die feenhaften Gestal-
ten, die am Seeufer im Schutz von hochgewachsenen Bäumen im Wasser stehen.
Im Hintergrund erhebt sich die Silhouette eines Berges, der die Kulisse begrenzt. In
mannigfaltig changierenden Grün- und Blautönen gestaltet Philippi seine umbri-
sche Abendlandschaft, die einer traumhaften Erscheinung gleicht.

robert Philippi

BaDenDe am traSimeniSchen See

1922, Öl/leinwand, 56,7 x 91,5 cm

monogrammiert r Ph
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FritZ SchWarZ-WalDeGG
Wien 1889 – 1942 Maly Trostinec

Das künstlerische Schaffen Schwarz-Waldeggs ist durch ein bewegtes Leben ge-
prägt. Auf Reisen nach Kopenhagen, Paris, Berlin und Spanien lernt er die unter-
schiedlichen Kunstströmungen der Zeit kennen. Er schätzt besonders die Malweise
von Paul Cézanne, die er in sein expressionistisch geprägtes Werk einfließen lässt.
In den späten dreißiger Jahren unternimmt er Ausflüge ins Burgenland und nach
Vorarlberg, wo er in seinen Werken auf die lokalen traditionellen Lebensweisen Be-
zug nimmt. Der ethnografische Blickwinkel bestimmt auch die Ansicht des Bazars
von Sarajevo, die er 1933 auf einer Reise nach Bosnien fertigt. Sie wurde letztes
Jahr im Rahmen einer Retrospektive des Jüdischen Museums in Wien prominent
präsentiert.

In der Ölmalerei wird oft auch Schwarz-Waldeggs Vorliebe für das Zeichnen und
Aquarellieren ersichtlich, die er in vorliegendem Gemälde zur Anwendung bringt.
Durch die Verbindung dieser Techniken entsteht ein Werk, das einen Traum oder
eine schemenhafte Erinnerung wiederzugeben scheint. Über die Malerei hinaus fas-
ziniert ihn der Zusammenfluss unterschiedlicher Kulturen und Religionen, der in
der bosnischen Stadt die orientalische Lebensweise mit dem okzident vermischt.
Männer mit Turban und Fes sowie verschleierte Frauen schlendern über den Markt.
Wir sehen am Bildrand die Kuppel einer Moschee und den Turm eines Minaretts,
die mit den Marktständen und den umliegenden Häusern zu einem Amalgam aus
Formen und Farben verschwimmen. Wie der englische Maler William Turner löst
Schwarz-Waldegg seine Ansicht in einem diffusen Dunst auf und macht daraus
eine Vedute, die über optische Eindrücke hinaus auch Empfindungen auszudrücken
vermag, die sich aus Geräuschen und Gerüchen zusammensetzen.

Fritz Schwarz-Waldegg

marKt in SaraJevo

1933, Öl/leinwand, 100 x 120 cm

signiert und datiert Schwarz-Waldegg 1933

abgebildet im ausstellungskatalog des

Jüdischen museums Wien, Wien 2009, S. 135
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Paul SchmiDtBauer
Lividraga, Kroatien 1892 – 1974 Graz

Seit der Kindheit spielt im Leben des Grazer Künstlers die Natur eine wesentliche Rolle. Als
Sohn eines Forstinspektors streift er als kleiner Junge mit seinem Vater durch die Wälder.
Diese Naturverbundenheit setzt er in seiner Darstellung der Jugendlichen um, die auf einer
Waldlichtung ihr Lager einrichten. Sie sind Mitglieder der Wandervögel, einer Bewegung, die
als Kontrapunkt zur industriellen Entwicklung in den Städten entstanden ist und eine neue
Lebensart in der freien Natur propagiert. Die Figur im Vordergrund führt durch ihren Blick in
den Hintergrund, wo Reisig herbeigeschafft und an einem Lagerfeuer Essen gekocht wird. Mit
seiner Gitarre begleitet ein Jugendlicher die Verrichtungen und sorgt unter den Teilnehmern für
eine fröhliche Stimmung. Hinter dem Zelt breitet sich das verworrene Dickicht des Waldes aus,
dessen Ursprünglichkeit durch den freien und wilden Pinselstrich des Künstlers veranschaulicht
wird.

Neben dem Leben in der Natur beschäftigt sich Schmidtbauer in seinem Schaffen auch mit
sozialkritischen Themen, die in Darstellungen von ärmlichen Stadtvierteln und ihren Bewoh-
nern deutlich werden. Dieser Bezug findet sich auch in seiner Stadtansicht, in welcher der Blick
auf einen ansteigenden Hang mit eng aneinandergebauten Häusern fällt. Schmale Gassen und
ein kleiner Platz schneiden Wege durch die roten Ziegeldächer des Dorfkernes, der von zwei
hohen Kaminschloten eingerahmt ist und von einem burgartigen Gebäude dominiert wird. In
seiner Stadtansicht, die stark an Krumau erinnert, setzt Schmidtbauer dunkle Konturlinien, mit
Hilfe derer er eine mystische Stimmung erzeugt, wie wir sie aus Bildern Egon Schieles kennen.
Den einzelnen Gebäuden fügt er mittels Schraffuren Schattierungen hinzu, die grafische Ele-
mente in das Gemälde bringen. Im Himmel überwiegt der malerische Aspekt, den er mit einem
lasierenden Auftrag erzeugt und dadurch die dramatische Stimmung, mit der sich die Dunkel-
heit über die Stadt legt, verstärkt.

Paul Schmidtbauer

WanDervÖGel

1925, Öl/leinwand, 31,5 x 38 cm

signiert Schmidtbauer

rechts

StaDtanSicht

um 1919, Öl/Karton, 41,4 x 28,3 cm

signiert Schmidtbauer
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0tto ruDolF SchatZ
Wien 1900 – 1961 Wien

Das Frühwerk von otto Rudolf Schatz veranschaulicht die stilistische Vielfalt des
Künstlers, der sich als Buchillustrator und Gestalter zahlreicher Auftragswerke im
öffentlichen Raum auf unterschiedlichste Anforderungen und Kundenwünsche
einstellen kann. Im Gemälde des Gehöfts unter Bäumen ist deutlich der Einfluss
Egon Schieles erkennbar. Sujet und Farbigkeit erinnern an die Tote oder die Kleine
Stadt, in der Schiele ein psychologisches Städteporträt der böhmischen Kleinstadt
Krumau abliefert. Durch den Verleger und Kunstsammler Arthur Roessler erhält
otto Rudolf Schatz einen umfassenden Zugang zu den Arbeiten Schieles, die seinen
Stil in diesen Jahren mitbestimmen.

Vor einer erdfarbenen Hügelkette eröffnet sich uns der Blick auf ein Anwesen
mit angrenzender Koppel. Kein Anzeichen von Leben ist zu erkennen, gespenstisch
ragen kahle Bäume vor dem Haus auf. Es scheint ein von Menschen verlassenes
Gehöft zu sein, welches uns Schatz in konvexer Ansicht mit geheimnisvoll leucht-
enden Farben zeigt. Durch seinen breiten, groben Pinselstrich, mit lasierenden Öl-
farben gemalt, erhält das Bild eine starke Ausdruckskraft, die es psychologisch
auflädt und sein Geheimnis noch lange nachwirken lässt.

otto rudolf Schatz

GehÖFt

1922, Öl/Karton, 24,5 x 25,5 cm

monogrammiert und datiert orS 22
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erich miller-hauenfels

vororteBahn

um 1955, Öl/Karton, 61 x 72 cm

signiert erich miller

abgebildet im Katalog zur Festwochenausstellung

im Wiener Künstlerhaus, 1959

rechts

BahnGeleiSe Bei hüttelDorF

um 1936, Öl/leinwand, 61 x 73 cm

signiert erich miller

verso signiert erich miller-hauenfels, bezeichnet

Bahngleise bei hütteldorf, ausstellungsetikett

Künstlerhaus 1942

erich miller-hauenFelS
Graz 1889 – 1972 Wien

Der vielgereiste Künstler Erich Miller-Hauenfels studiert auf seinen Reisen nach
Griechenland, Frankreich, Italien und Ägypten vor allem Lichtstimmungen, die
er in zahlreichen Ölbildern und Aquarellen festhält. Etliche befinden sich in mu-
sealem Besitz, darunter vergleichbare Ansichten von Bahnlinien im Wiener Bel-
vedere und im Joanneum in Graz. Bekanntheit erlangt der Künstler auch durch
Porträtaufträge und als Wiener Vedutenmaler. Immer wieder rückt er Gegenden
der Wiener Peripherie in den Mittelpunkt seiner Darstellungen, wie vorliegende
Ansichten beweisen.

Im Wiener Künstlerhaus, dessen Mitglied Miller-Hauenfels seit 1927 ist, stellt
er nebenstehendes Gemälde aus. Es zeigt die Bahngeleise bei Hütteldorf, auf de-
nen eine Dampflok mit rauchendem Schlot auf den Betrachter zufährt. Dynamisch
führen die Schienen ins Bild und werden von den Stromleitungen gespiegelt, die
neben den Geleisen verlaufen. Auf ihnen hat sich ein Schwarm Vögel niedergelas-
sen, der sich vom herannahenden Zug nicht stören lässt. Die Schwalben lockern
das kompakt gestaltete Bild auf und sind ein bestimmendes Detail der Komposi-
tion. In der lichterfüllten Himmelspartie wird die auf Reisen erprobte Begabung,
stimmungsreiche und atmosphärische Landschaften einzufangen, deutlich. In nu-
ancierten Tönen gibt Miller-Hauenfels die Atmosphäre der hinter dem Wolfersberg
aufsteigenden morgendlichen Sonne wieder, die mit ihrem Licht schon bald das
ganze Wiental erhellen wird.
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ernst huber

Wiener FuSSBallPlatZ

1919, Öl/holz, 66 x 97,5 cm

signiert und datiert ernst huber 1919

ernSt huBer
Wien 1895 – 1960 Wien

Durch seine Ausbildung zum Buch- und Kunstdrucker und vor allem durch autodi-
daktische Studien kommt Ernst Huber über Umwege zur Malerei. 1919 tritt Huber
erstmals als Maler in die Öffentlichkeit. Heimatliche Landschaften dominieren mo-
tivisch seine Gemälde, oft sind es vielfigürige Szenen aus dem bäuerlichen Umfeld,
die den Wechsel der Jahreszeiten zeigen. Ein seltenes Thema in Hubers Werk, wie
auch in der gesamten österreichischen Kunst der Zwischenkriegszeit nimmt das
vorliegende Fußballbild ein, das einen Wiener Sportplatz zeigt. Einem klassischen
Kompositionsschema folgend, überblickt man von einem erhöhten Standpunkt ei-
nen Fußballplatz.

In extremer Aufsicht und perspektivischer Erweiterung der Ansicht beobachten
wir als heimliche Zuschauer das Spielfeld, auf dem gerade zwei Mannschaften
aufeinander treffen. Immer mehr Begeisterte strömen von der Straße und aus der
Straßenbahn auf den Platz. Die Spannung am Spielfeld steigt und wird durch die
Bewegtheit der Figuren, die von Huber skizzenhaft eingefangen wird, deutlich. Das
Grün des Fußballfeldes zieht sich durch die ganze Komposition und findet in den
Bäumen und Bergen seine Entsprechung. Hinter dem Platz schweift der Blick in die
Ferne, auf Fabrikschlote, einzeln stehende höhere Bürgerhäuser, zwei Kirchen und
die Hügellandschaft im Hintergrund, welche die Szenerie begrenzt.

Doch welcher Fußballklub wird hier durch eines der ersten malerischen Werke
Hubers geehrt? Links und rechts fokussieren zwei Häuser die Sicht. Die Reklame
für ein Möbelhaus im neunten Wiener Bezirk an einem der beiden Gebäude gibt
einen ersten vermeintlichen Hinweis auf die Topografie. Die Lage des Platzes an der
Stadtperipherie mit Sicht auf die Wiener Hausberge, die vorbeiführende Straßen-
bahnlinie, die markante Holzkonstruktion der Tribüne sowie die Dressen der Teams
geben weitere Anhaltspunkte zur Identifizierung. Die blaugelbe Farbe der Trikots
lässt eindeutig die Vienna erkennen. Spielt sie hier vielleicht gegen den Wiener
Sportklub? Die Holztribüne deutet auf den Sportklubplatz, jedoch verläuft dort die
Straßenbahn auf der anderen Seite. Die Austria hatte ihren alten Platz in ober St.
Veit, Ecke Mantlergasse-Auhofstraße; die Dressen der zweiten Mannschaft sind
zwar rot-weiß-rot, doch verwendet Huber auffällig viele Violetttöne. Vielleicht als
Anspielung auf die Farben der Austrianer? Auch der Nussdorfer AC sowie der Post
SV Platz sind durch ihre Lage und Hubers nahegelegene Wohnung im 16. Bezirk in
Erwägung zu ziehen. oft glaubten wir nach Hinweisen von Fußballexperten eine
eindeutige Zuordnung treffen zu können, doch gab es immer Unterschiede und De-
tails stimmten nicht überein. Nach langen Recherchen und Überlegungen kommen
wir zum Schluss, dass Huber Wirklichkeit und Phantasie vermischt, deshalb auch
Realität und Komposition auseinanderfallen. Die Darstellung ordnet sich der Ästhe-
tik des Künstlers unter und ist mehr als die Wiedergabe eines bestimmten Fußball-
spiels, nämlich ein historisches Dokument für die Begeisterung am Fußballsport.
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oSKar laSKe
Czernowitz 1874 – 1951 Wien

oskar Laske wurde in den vergangenen Jahren in zahlreichen Ausstellungen als
einer der größten Erzähler unter den österreichischen Malern des vergangenen
Jahrhunderts gewürdigt. 2002 widmete ihm das Heeresgeschichtliche Museum eine
Ausstellung, in der sein Werk als Kriegsmaler im Mittelpunkt stand. Während die
traditionelle Kriegsmalerei weitgehend vom Pathos bestimmt ist, stellt Laske in
seinen Werken die Soldaten nicht heroisierend in den Mittelpunkt, sondern zeigt
vielmehr ihre Bedeutungslosigkeit als winzige Gestalten in unübersichtlichen Mas-
senszenen. Viele der von Laske während des Ersten Weltkriegs angefertigten Gou-
achen und Aquarelle sind darüber hinaus reine Landschaften, die vom Krieg nicht
mehr zeigen als Andeutungen von Kriegshandlungen.

Auch indervorliegendenArbeit deutetnichts aufdieKriegszeit hin.Vielmehr schil-
dert Laske in der Ansicht eines Marktplatzes vor der imposanten Preobradkathedrale
in odessa eine Frühlingsstimmung, in der betriebsam wirkende Menschen ihren
Geschäften und Alltagsverrichtungen nachgehen. Es herrscht ein belebtes und bun-
tes Treiben auf dem Markt, das durch den freien Pinselstrich und die Auslassung
von Details die Lebendigkeit der Situation wiedergibt. Auch im letzten Kriegsjahr
nimmt Laske an Ausstellungen teil und kann seine Werke in Stuttgart, Budapest
und Wien zeigen. Vorliegendes Blatt reiht sich in einen Block von Ansichten aus
odessa, das mit vergleichbaren Blättern in der Graphischen Sammlung München,
dem Heeresgeschichtlichen Museum in Wien und der Sammlung Leopold promi-
nente Referenzen hat.

oskar laske

oDeSSa

1918, aquarell/Papier, 35,5 x 39,8 cm

signiert und datiert o. laske 1918, beschriftet odessa

im mai 1918
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herbert Gurschner

KirchGänGe

um 1925, kolorierte Farbholzschnitte

verschiedene Größen

signiert h. Gurschner

rechts

marKt im Winter

1925, Öl/leinwand, 22,5 x 15,5 cm

signiert Gurschner

ausgestellt im Stadtarchiv/Stadtmuseum

innsbruck 2001, abgebildet in der monografie

„herbert Gurschner“, S. 57

herBert GurSchner
Innsbruck 1901 – 1975 London

Der Tiroler Maler Herbert Gurschner erhält seine Ausbildung ab 1918 an der Akade-
mie der bildenden Künste in München. In dieser Zeit bildet Gurschner gemeinsam
mit Ernst Nepo, Alphons Schnegg und Rudolf Lehnert den Mühlauer Künstlerkreis.
Bis 1920 entstehen vor allem Landschafts- und Städtebilder aus der Innsbrucker
Umgebung. Danach beginnt die künstlerisch fruchtbarste Phase im Schaffen des
Künstlers. Die Kompositionen seiner Bilder werden durch Tiroler Bauerngestalten
in kräftigen Farben belebt und grafische Elemente, die aus seiner Beschäftigung mit
dem Holzschnitt herrühren, halten Einzug in sein malerisches Werk. Thematisch
greift Gurschner Motive des Tiroler Volkslebens zwischen Arbeit, Vergnügen und
religiöser Tradition auf. Kirchgänge, Prozessionen und Marktbilder bilden ein bun-
tes Panoptikum vielfigüriger Szenen, wie der vorliegende Markt im Winter beispiel-
haft veranschaulicht. In steiler Aufsicht gibt Gurschner das bunte Treiben wieder,
in dem eine Vielzahl von Menschen zwischen den Ständen gruppiert ist.

Eine Nahaufnahme einer solchen Figurengruppe bildet das Paar auf der nächsten
Seite, das sich in der Sonntagstracht herausgeputzt hat. Das kräftige Violett der
Schürze und der schwarze Leinenstoff kontrastieren gegen den hellen Untergrund.
Die Messe scheint vorbei zu sein, und während die drei Burschen im Hintergrund
noch über die neuesten Ereignisse tratschen, tritt das Paar mit großem Schritt be-
reits den Weg nach Hause an.
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herbert Gurschner

altStaDtGaSSe

1920, Öl/Karton, 34,8 x 32,3 cm

signiert und datiert h. Gurschner. m. 1920

rechts

SonntaG

1922, Öl/Karton, 31,5 x 21,5 cm

signiert h. Gurschner
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herbert Gurschner

toSKana

um 1925, kolorierter Farbholzschnitt, 14 x 15,6 cm

signiert h. Gurschner

toSKana

um 1925, kolorierter Farbholzschnitt, 11,2 x 15 cm

signiert h. Gurschner

rechts

italieniSche lanDSchaFt

1932, Öl/leinwand, 39,5 x 48 cm

signiert, datiert und bezeichnet herbert Gurschner

tirol 1932

herBert GurSchner
Innsbruck 1901 – 1975 London

Zwischen 1929 und 1931 stellt Herbert Gurschner als Gastaussteller auf der Bien-
nale in Venedig im italienischen wie im englischen Pavillon aus. Auch in London
feiert er in der ehrwürdigen Fine Art Society erste Erfolge. Durch die Verkäufe
auf Ausstellungen und den Wohlstand seiner Frau, einer englischen Adeligen, ist
der Künstler finanziell abgesichert und kann sich trotz der wirtschaftlich schwie-
rigen Situation häufig auf Reisen begeben. Gurschner reist zwischen 1926 und
1928 vor allem ins benachbarte Italien, wo zahlreiche kleinformatige Aquarelle,
Landschafts- und Dorfansichten der Toskana entstehen. 1930 verbringt er mehrere
Wochen in Amalfi, Atrani, San Gimignano, Siena, Florenz, Venedig und Südtirol.

Wie die beiden Holzschnitte zeigt das Gemälde die Landschaft Mittelitaliens, die
HerbertGurschner zuzahlreichenWerken inspiriert.DashügeligeGebiet erscheint aus
unzähligen Flächen zusammengesetzt. Vereinzelt begrenzen olivenhaine, Zypressen
und alleinstehende Gehöfte, deren Dächer im Rot der Abendsonne glänzen, die
Felder. In verschiedenen Grün- und Brauntönen malt der Künstler einen herrlichen
Ausblick, der die Schönheit und Weite der toskanischen Hügellandschaft wider-
spiegelt.

Die beiden Holzschnitte zeigen ebenfalls die typischen Charakteristika der Tos-
kana. Auf wesentliche Farben und Flächen reduziert, tauchen zwischen Zypressen
und Pinien kleine Anwesen und Dörfer auf. ob ihres dekorativen Charakters er-
freuen sich diese bezaubernden Kostbarkeiten bei Kunstsammlern steigender Be-
liebtheit.
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ernSt nePo
Dauba 1895 – 1971 Innsbruck

Nach einer anfänglichen Hinwendung zur expressionistischen, farblich überstei-
gerten Kunst entwickelt sich der Tiroler Maler Ernst Nepo hin zu einer realistisch
aufgefassten Malweise. Das vorliegende Werk stammt aus der Nachkriegszeit und
nimmt die Tradition der monumentalen Tiroler Landschaftsmalerei, die vor allem
durch Alfons Walde geprägt ist, auf. Nepo arbeitet mit Pastellkreide, die er in ver-
schiedenen Malschichten übereinander aufträgt und verwischt und so mit male-
rischen Mitteln die Eigenschaft des Schnees und die feinen Nuancen des Lichts
imitiert.

Friedlich und ruhig breitet der Künstler eine Tiroler Winterlandschaft vor uns
aus. Ein Bächlein teilt die schneebedeckten Hänge und reflektiert das helle Son-
nenlicht, das durch den Tannenwald dringt. Der Frühling hat den Schnee ange-
schmolzen und ein Dunst, der in einem Sfumato die Landschaft überzieht, lässt
die Konturen verschwimmen. Es ist ein stimmungsvolles Meisterwerk einer win-
terlichen Idylle.

ernst nepo

SchneelanDSchaFt

1947, Pastell/Papier, 55 x 45 cm

signiert und datiert e. nepo 47
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carl rieDer
Schwaz 1898 – 1980 Schwaz

Der Schwazer Künstler Carl Rieder studiert, nach seiner Grundausbildung an der
Staatsgewerbeschule in Innsbruck, an der Münchner und an der Berliner Akade-
mie Malerei. 1921 kehrt er nach Schwaz zurück und widmet sich vor allem der
Glas- und Freskengestaltung, wobei heimatliche Ansichten und religiöse Themen
im Vordergrund stehen. Er entwirft unter anderem die Fenster der Pfarrkirche zum
Hl. Kreuz in Bludenz, der Pfarrkirche in Wörgl, der Spitalkirche in Schwaz und
malt Fresken an der Talstation der Hahnenkammbahn und in der Pfarrkirche des
Hl. Virgilius in Virgen.

In der Tiroler Maltradition steht die vorliegende Kohlezeichnung, die an Werke
von Albin Egger-Lienz und Alfons Walde denken lässt. Während Rieder die klobige
Figur des Schifahrers durch fest gezogene, strenge Umrisslinien betont, gestaltet er
die verschneite Winterlandschaft mit zwei Hütten und einem bewaldeten Gegen-
hang durch gekonntes Verwischen. Ebenso subtil ist der Licht- und Schattenwech-
sel, mit dem er das Gelände modelliert. Der Schifahrer, der auf einer Schneewechte
an einem steilen Abhang steht, plant konzentriert seine Route. Gleich wird er mit
einem kräftigen Abstoß zur Fahrt in die Rinne ansetzen und im Tiefschnee elegante
Schwungspuren hinterlassen.

carl rieder

SchiFahrer

um 1930, Kohle/Papier, 37,5 x 29 cm

signiert rieder-Schwaz
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Stephanie hollenstein

arlBerG

1920, Öl/Karton, 21,6 x 28,2 cm

signiert hollenstein

verso ausstellungsetikett der

Wiener Kunstgemeinschaft 1921

StePhanie hollenStein
Lustenau 1886 – 1944 Wien

Die in Vorarlberg geborene Künstlerin Stephanie Hollenstein studiert an der Kö-
niglichen Kunstgewerbeschule in München und ist in ihrem Werk dem Expressio-
nismus verpflichtet. Sie malt vor allem Landschaftsansichten, wobei die Alpen, der
Süden Italiens und ihre Heimat um den Bodensee zu den bevorzugten Motiven ge-
hören. Heute befindet sich eine Großteil ihres künstlerischen Nachlasses in der Ga-
lerie Stephanie Hollenstein in Lustenau, die zu Ehren der Künstlerin in ihrem Ate-
lier eingerichtet wurde. Bereits zu Lebzeiten gehört Hollenstein zu den wichtigen
Künstlerpersönlichkeiten der Zwischenkriegszeit in Vorarlberg, beschickt zahlrei-
che Ausstellungen im In- und Ausland und erhält überregionale Auszeichnungen.

Inspiriert durch die Schönheit der heimatlichen Bergwelt malt sie nebenstehende
Arlberglandschaft, die 1921 auf der Herbstausstellung der Kunstgemeinschaft Wien
ausgestellt ist. Durch ein Tal blickend, erkennt man die schneebedeckten Gipfel des
Arlbergs, die mit den Braun-, Grün- und orangetönen der tieferen Lagen kontras-
tieren. Durch Hollensteins pastosen Farbauftrag bekommt das Gebirge Struktur und
Körperlichkeit, die sie mit expressivem Pinselstrich zu einer Einheit verbindet. Es ist
erstaunlich, wie das atemberaubende Bergpanorama des Arlbergmassivs auf ein so
kleines Format gebracht werden kann.
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otto ruDolF SchatZ
Wien 1900 – 1961 Wien

Nach seiner Rückkehr aus dem Exil in Prag lässt sich otto Rudolf Schatz im No-
vember 1945 dauerhaft in Wien nieder. Vom Wiener Stadtrat Viktor Matejka sehr
geschätzt, erhält er von der Gemeinde Aufträge für Fresken, Sgraffiti und Mosaike
in Kommunalbauten, die seine finanzielle Lage absichern. Um die wiedererlangte
Freiheit zu genießen, unternimmt der rastlose Maler zahlreiche Reisen nach Italien,
arbeitet aber zeitgleich auch an Gemälden, die sich mit der Zerstörung des Krieges
und dem Wiederaufbau auseinandersetzen. In Bildern des Lebensalltags der Nach-
kriegszeit zeigt er das vielgestaltige Wien: In Ansichten vom Wurstelprater und von
zerbombten Häusern am Donaukanal, vom Stadtpark bis zu den Heurigen am Fuße
des Bisambergs und vom Rathausplatz bis zur Großen Mohrengasse im zweiten
Bezirk, wo der Künstler sein letztes Atelier hat.

Vom erhöhten Standpunkt des Nussbergs breitet Schatz den wiedererstandenen
Glanz der Hauptstadt vor uns aus. Die Donau und der Donaukanal mit seinen Brü-
cken, der Stephansdom und die zahlreichen Jahrhundertwende-Häuser im ersten
Bezirk erscheinen im Dunst des schönen Frühlingstages. Eine fröhliche Stimmung
durchzieht das Bild, die durch die helle Grundierung und die bunten, kräftigen
Farben verstärkt wird. Formen und Strukturen werden von Schatz durch Ritzungen
hervorgehoben, die die Grundierung zum Vorschein bringen. Am Horizont ver-
schwimmt die Stadtsilhouette und gleitet nahtlos in einen sonnigen Himmel über.
Mittels eines freien Farbauftrags und der immer wieder absetzenden Strichführung
wird das Gefühl von Lebensfreude vermittelt, welches voller Hoffnung in die Zu-
kunft blicken lässt.

otto rudolf Schatz

BlicK auF Wien vom nuSSBerG

um 1955, Öl/Karton, 36 x 47,5 cm

monogrammiert orS
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JoSeF Floch
Wien 1894 – 1977 New York

In den Jahren, die Josef Floch in Frankreich verbringt, unternimmt er zahlreiche
Reisen in den Süden des Landes und nach Spanien. Seine Vorliebe für die südliche
Landschaft und deren Bauwerke zeigt sich dementsprechend in etlichen Gemälden.
Der Kunsthistoriker Hans Tietze beobachtet in diesen Arbeiten, dass Floch in seinen
Werken die Naturlandschaft der Strenge des architektonischen Aufbaus unterwirft.

Die Häuser setzen sich aus horizontalen und vertikalen Linien gitternetzartig
zusammen und auch die Umgebung wird diesem strengen Schema untergeordnet.
Kein unnötiges Detail lenkt den Blick ab. Die betonte Flächigkeit der Architektur
steht der Räumlichkeit der sie umgebenden Landschaft gegenüber. In zarten Rot-
tönen führt Floch den Betrachter in die Tiefe des Raumes, der in einem schmalen,
bläulichen Horizont endet, der mit der Farbe der Bäume korrespondiert und die
Komposition zusammenfasst. In der südlichen Hitze verschwimmen die Farbflä-
chen und lassen im flirrenden Licht die Umrisse einer Stadt erkennen, die auf ihre
geometrischen Grundformen reduziert ist. Die Reise nach Spanien, während der die
beiden vorliegenden Arbeiten entstanden sind, unternimmt Floch gemeinsam mit
seinem Freund und Malerkollegen Willy Eisenschitz, aus dessen Besitz das rechts
abgebildete Gemälde ursprünglich stammt.

Josef Floch

StaDt in SPanien

1928, Öl/leinwand, 45,5 x 54,5 cm

signiert Floch

abgebildet im Wkvz. Josef Floch, S. 164

rechts

SPaniSche lanDSchaFt

1928, Öl/leinwand, 60 x 72,5 cm

signiert Floch

abgebildet im Wkvz. Josef Floch, S. 165

Provenienz: ehemals Besitz Willy eisenschitz
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trude Waehner

FeiGenKaKteen auF SiZilien

1933, Öl/leinwand, 83 x 86 cm

verso signiert, datiert und bezeichnet

trude Schmidl-Wähner Fichi d’india 1933

abgebildet im Katalog „trude Waehner”, S. 7

rechts

SiZilien

1933, Öl/leinwand, 81 x 89 cm

signiert und datiert Schmidl Wähner 1933

truDe Waehner
Wien 1900 – 1979 Wien

Um ihr Kunststudium fortzusetzen, zieht Trude Waehner 1928 nach Deutschland,
wo sie am Dessauer Bauhaus die Malklasse von Paul Klee und Kurse von Wassily
Kandinsky besucht. Drei Jahre später bewegt sie das Angebot, eine Ausstellung in
der renommierten Galerie von Paul Cassirer zu machen, nach Berlin zu gehen. In
der deutschen Metropole schließt sie Bekanntschaft mit Klaus und Erika Mann, Bert
Brecht, George Grosz und otto Dix, die wie Waehner dem Vormarsch des National-
sozialismus künstlerisch entgegentreten. Die Malerin fertigt antifaschistische Gra-
fiken und versucht auf Reisen nach Jugoslawien und Italien, ihre Studien voranzu-
treiben. Josef Frank und oskar Strnad, frühere Lehrer und Freunde der Künstlerin,
begleiten sie mehrmals und sind von ihrer Entwicklung begeistert. Wieder in Ber-
lin wird Waehners Atelier von den Nazis verwüstet, woraufhin sie fluchtartig die
Hauptstadt verlässt. Viele ihrer Arbeiten bleiben zurück und sind heute verschollen.

Die beiden während eines Aufenthalts in Sizilien entstandenen Gemälde aus
1933 sind deshalb rare Belege für das Frühwerk der Künstlerin. Sie zeigen Waeh-
ners Stil, in dem sie mit erdigen Farbtönen und einer luftigen Malweise die Land-
schaft der Mittelmeerinsel darstellt.

In verzerrter Perspektive klappt sich die dörfliche Ansicht vor uns auf und führt
über die hellen Gemäuer und leuchtenden Dächer der Siedlung zu einem Küsten-
streifen ans Meer. Im zweiten Werk fokussiert die Malerin auf den üppigen Be-
wuchs an Feigenkakteen, der den Blick auf ein Anwesen verdeckt. Das Einschieben
des Sandstrandes und eines leuchtenden Meeresstreifens am oberen Bildrand ist
beiden Arbeiten gemein. Mit nebeneinander gesetzten, breiten Pinselstrichen kon-
struiert sie die Ansichten und lässt die Grundierung durchschimmern, mit der sie
helle Lichteffekte schafft und die flirrende Luft der sardischen Sommerhitze zum
Ausdruck bringt.
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lilly Steiner
Wien 1884 - 1961 Paris

Lilly Steiner zählt neben Malern wie Willy Eisenschitz, Josef Floch, Viktor Tischler zu jenen
österreichischen Künstlern, die in der Zwischenkriegszeit nach Frankreich gehen, dort Karriere
machen, aber in ihrer Heimat lange Zeit vergessen blieben. Erst Ausstellungen wie „Wien-
Paris“ im Belvedere oder „Moderne auf der Flucht“ im Jüdischen Museum in Wien warfen ein
Schlaglicht auf sie.

Lilly Steiner zieht gemeinsam mit Ihrem Mann Hugo 1927 nach Frankreich, als dieser das
Angebot bekommt, die Leitung einer neu gegründeten Filiale des Herrenausstatters Kniže in
Paris zu übernehmen. Wie das Wohnhaus der Steiners im 13. Wiener Bezirk, ist das Pariser
Geschäft von Adolf Loos gestaltet und wird dadurch gut angenommen. Künstlerisch feiert Lilly
Steiner durch Porträtaufträge und Ausstellungen in Pariser Galerien und im Palais des Tuileries
erste Erfolge. Der Zweite Weltkrieg und die Besetzung von Paris verhindern jedoch die Fortset-
zung der verheißungsvoll begonnenen Karriere.

Die beiden vorliegenden Werke entstehen in Steiners Anfangszeit in Frankreich und beste-
chen durch ihre metaphysischen Qualitäten. Bewusst hat die Künstlerin alles schmückende
Beiwerk weggelassen. Wie ein Porträt inszeniert sie die Pflanze auf einem Fensterbrett mit Blick
auf einen überdachten Innenhof. Nur das Wesentliche wird in der Darstellung festgehalten.

Auch das Bild der blühenden Kastanienbäume besticht durch seine Kargheit. Eine menschen-
leere Straße führt zum tief angesetzten Horizont und vermittelt Einsamkeit und Abgeschieden-
heit, aber auch Ruhe und Frieden. Genauso streng wie in ihrer Komposition geht die Künstlerin
mit dem Kolorit um. Sie beschränkt die Farbigkeit, gestaltet in ihr aber doch verschiedenste
Abstufungen, die zum bestechenden Charakter ihrer Werke beitragen.

lilly Steiner

PFlanZe am FenSter

1928, Öl/leinwand, 65 x 54,4 cm

signiert und datiert lilly Steiner 1928

KaStanienBäume

um 1933, Öl/leinwand, 92 x 73 cm

signiert und datiert lilly Steiner 1933
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Willy eiSenSchitZ
Wien 1889 – 1974 Paris

Die Landschaftsmalerei nimmt im Werk des österreichisch-französischen Künstlers Willy Eisen-
schitz einen besonderen Platz ein. In den frühen zwanziger Jahren erschließt sich anlässlich
einer Reise in die südfranzösische Stadt Menton für den Künstler das Mediterrane. Die Natur
des Südens mit ihren farbenprächtigen Szenerien und ihrer unvergleichlichen Atmosphäre hält
immer stärker Einzug in seine Malerei. 1927 bezieht die Familie Eisenschitz in La Valette du
Var das Anwesen „Les Minimes“. Der Coudon, ein markanter Berg zwischen La Valette und der
Nachbarstadt Toulon gelegen, inspiriert den Maler zu den beiden Ölgemälden auf den folgenden
Seiten, in denen er am selben Motiv die Vielfältigkeit der südfranzösischen Landschaft zeigt.

Steht beim „Roten Haus“ die Archaik der Natur im Vordergrund, die in der Wuchtigkeit der
Felsen, den knorrigen olivenbäumen und den erdigen Tönen ihren Ausdruck findet, ist die vom
Wind bewegte, abwechslungsreiche Vegetation um das „Haus am Fuße des Coudon“ Bildthema.
Eisenschitz fängt mit freiem Pinselduktus und einer luftigen Malweise gekonnt das irisierende
Licht und die intensiven Farben der provenzalischen Landschaft ein. Er bannt förmlich das Ge-
fühl der südlichen Wärme und des belebenden Windes auf die Leinwand und verstärkt mit der
aufgewühlten Art, in der der Himmel gemalt ist, die Ausdruckskraft des Bildes.

Die Gefühle und Eindrücke, die der Künstler auf seinen Malausflügen gewinnt, fließen auch
in zahlreiche Aquarelle ein, die noch stärker die spontane Faszination des Malers für die Land-
schaft zeigen. Die Verwendung von Wasserfarben erlaubt es ihm, die Lichtwirkung und Struktur
der Landschaft mit ihren Eigenheiten unvermittelt festzuhalten. Willy Eisenschitz präsentiert
den Mont Saint Victoire, der bereits Cézanne inspirierte, in intensiven Farben und expressiver
Malweise sowie die Rhythmik der provenzalischen Landschaft in erdigen Tönen. Neben der
Natur lassen die kleinen Dörfer mit ihrer mediterranen Architektur und ihren belebten Gässchen
das südliche Flair aufleben. Das Aquarell der spielenden Kinder versinnbildlicht das südfranzö-
sische Lebensgefühl in überzeugender Art und Weise.

Eine besondere Anziehungskraft übt neben den Bergketten der Provence das tiefblaue Meer
der Côte d‘Azur aus. Kaum ein anderes Bildmotiv rechtfertigt den Einsatz von so intensiven
Blautönen, wie sie sich auch im gleichnamigen Gemälde von Willy Eisenschitz widerspiegeln.
Paradiesgleich öffnet sich von einer Erhebung der Blick auf langgezogene Buchten, auf denen
sich die vom Meeresklima begünstigte Vegetation ausbreitet. Wasser und Himmel schimmern
in den verschiedensten Blau- und Türkistönen und lassen von herrlichen Tagen am Strand
träumen.

Bereits in Paris fasziniert Eisenschitz das Treiben an Gewässern, wie unzählige Szenen ent-
lang des Kanals St. Martin mit Schiffs- und Verladeansichten zeigen. In Toulon greift er das
Motiv ein weiteres Mal auf und stellt Tradition und Fortschritt einander gegenüber. Das kleine
Boot mit dem Fischer, der seine Angel zum nächsten Fang ausgeworfen hat, kontrastiert mit den
Lastkuttern auf der anderen Seite der Mole. Von Kränen beladen, warten diese auf die nächste
Fahrt über das Meer.

Willy eisenschitz

hauS am FuSSe DeS couDon

um 1930, Öl/leinwand, 74 x 92,5 cm

signiert W. eisenschitz
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Willy eisenschitz

mont Saint victoire

um 1935, aquarell/Papier, 36,5 x 49 cm

signiert W. eisenschitz

lanDSchaFt in Der Provence

um 1926, aquarell/Papier, 36,5 x 51 cm

signiert W. eisenschitz



97

Willy eisenschitz

DaS rote hauS

um 1935, Öl/leinwand, 65 x 92 cm

signiert W. eisenschitz



98

Willy eisenschitz

SPielenDe KinDer

aquarell/Papier, 51 x 38,5 cm

signiert W. eisenschitz

rechts

côte D‘aZur

um 1931, Öl/Karton, 44 x 38 cm

signiert W. eisenschitz
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Willy eisenschitz

Bei Den DocKS am Kanal St. martin

um 1925, aquarell/Papier, 36,8 x 48,3 cm

signiert W. eisenschitz

rechts

haFen von toulon

um 1935, Öl/leinwand, 54 x 73 cm

signiert W. eisenschitz
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viKtor tiSchler
Wien 1890 – 1951 Beaulieu-sur-Mer

Wie viele seiner Künstlerkollegen emigriert Tischler nach Frankreich, um in der
Kunstmetropole Paris das Flair der Großstadt sowie die Avantgardebewegungen
der Kunst in sich aufzusaugen. Neben der Hauptstadt als Brennpunkt künstlerischer
Entwicklungen ist es aber auch der Süden des Landes mit seinen vielfältigen Land-
schaftsformationen und eindrucksvollen Lichtstimmungen, der Tischler als Inspi-
rationsquelle dient. Beeindruckt von der Malerei Paul Cézannes lässt Tischler den
Expressionismus früherer Jahre zurück und gelangt zu einer harmonisierenden, im
Farbauftrag fein abgestimmten Malerei.

Die Ansicht des alten Hafens von Marseille zeigt recht deutlich Tischlers Be-
schränkung auf differenziert abgestufte Grün- und Blau- und Weißtöne. Im Ha-
fenbecken haben zahlreiche kleine Boote und einige größere Schiffe ihren Anker
geworfen. Sie ziehen den Blick in die Tiefe, wo sich die Altstadt Marseilles in einer
klar strukturierten Architektur zum Himmel hin ausbreitet. Mehrstöckige Gebäude,
Kirchtürme und ein Kran zum Be- und Entladen der Schiffe sind auf ihre geome-
trischen Formen reduziert. Die strenge und geradlinige Führung horizontaler und
vertikaler Striche strukturiert die Stadtansicht und kontrastiert mit den gebogenen
Formen des Hafens und seiner Boote. Meisterlich gelingt es Tischler, die frühmor-
gendliche Ruhe vor dem Auslaufen der ersten Wasserfahrzeuge einzufangen.

viktor tischler

haFen von marSeille

1936, Öl/holz, 45 x 36,5 cm

signiert v. tischler
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carry hauSer
Wien 1895 – 1985 Wien

In den sechziger und siebziger Jahren begibt sich Carry Hauser auf mehrmonatige
Reisen nach Afrika. Als Passagier auf Frachtschiffen bereist er Sierra Leone, Tune-
sien, Benin, Tansania und Kamerun. Die damals noch ursprüngliche Lebensweise
fasziniert den Künstler, sodass er seine Eindrücke in unzähligen Skizzen festhält,
nach denen er in Wien Ölgemälde fertigt.

Im Bild der Fischerjungen aus Sierra Leone stellt Hauser mit vereinfachten geo-
metrisierenden Formen die Figuren und die Landschaft dar. Im Vordergrund do-
minieren die beiden Jungen die Szene. Während der eine sich gemütlich auf den
Ellbogen stützt, schleppt der andere ein über die Schulter gelegtes Fischernetz.
obwohl man die Erschöpfung von der Arbeit in den Augen des Jungen sehen
kann, herrscht durch die helle Farbigkeit des türkisblauen Meeres und der sat-
ten Vegetation am Horizont ein Gefühl der Fröhlichkeit und Zufriedenheit. Hinter
den beiden dominanten Figuren öffnet sich der Blick auf einige Hütten. Die Bucht
ist von Palmen gesäumt, an einem Steg ankern zwei Segelboote. Die Mittagszeit
scheint angebrochen und die Hitze der hoch stehenden Sonne ist spürbar. Nach den
Anstrengungen des morgendlichen Fischfangs haben sich die Bewohner des Dor-
fes an einen schattigen ort zurückgezogen, während der Künstler angeregt weiter
skizziert.

carry hauser

FiScherJunGen

1968, Öl/holz, 50 x 60 cm

monogrammiert und datiert ch 68
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Sylvain viGny
Wien 1903 – 1971 Nizza

Das Werk des Wiener Malers Sylvain Vigny ist vor allem im Zusammenhang
mit der französischen Moderne nachvollziehbar. Im Kontext der österreichischen
Kunstgeschichte wirken seine Arbeiten exotisch und werden bislang nur von ei-
nem kleinen Kreis von über den nationalen Tellerrand hinausblickender Sammler
geschätzt. 1929 emigriert Vigny nach Paris. Ab da ist seine Biografie anhand von
Ausstellungen in Frankreich und der Schweiz sowie durch Verkäufe an das Musée
National d’Histoire du Luxembourg fragmentarisch nachvollziehbar. Heute befin-
den sich Werke des Künstlers im Musée National d’Art Moderne in Paris und in
zahlreichen anderen französischen und österreichischen Sammlungen. Vigny zieht
1934 von Paris nach Nizza, wo er vor allem als Maler der Promenade des Anglais
Bekanntheit erlangt. Er hält das bunte Treiben der berühmten Flaniermeile Nizzas
in unzähligen Szenen fest und gibt uns in furios gemalten Bildern einen Eindruck
vom Badevergnügen an den Stränden der Côte d‘Azur.

In der kleinen, querformatigen Strandansicht nehmen einige Personen in Liege-
stühlen Platz und genießen den Blick aufs Meer. Im flirrenden, warmen Licht der
Küste lösen sich ihre Umrisse auf. Mit wenigen skizzenhaften Pinselstrichen hält
der Künstler diese luftige Strandszene fest.

Beim größeren Gemälde, das stark an Werke des französischen Fauvisten Geor-
ges Rouault erinnern lässt, tauscht Vigny diese Luftigkeit gegen einen schweren,
pastosen Strich mit dunklem Kolorit aus. In einer Reihe aufgestellt posieren die
muskulösen, in sommerliche Textilien gekleideten Männer vor einem Meeresblick.
Die Anordnung der vier Figuren lässt an Aufnahmen von Sportteams erinnern, ihre
breiten Körper nehmen fast den gesamten Bildraum ein und lassen dem Hinter-
grund nur wenig Platz. Eine breit gefächerte Baumkrone über den Männern spen-
det Schatten und fasst die Komposition ein. Wie auf einem Erinnerungsfoto hält
Vigny den gemeinsam verbrachten Sommertag an der französischen Riviera fest.

Sylvain vigny

StranDSZene

Öl/Karton, 8,2 x 17,6 cm

signiert vigny

rechts

StranDBeSucher

Öl/leinwand, 60 x 73,3 cm

signiert vigny
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Willy eisenschitz

lieGenDer aKt

1972, Öl/leinwand, 54,5 x 73,5 cm

signiert W. eisenschitz

rechts

StehenDer aKt

1928, Öl/holz 60 x 54 cm

signiert W. eisenschitz

Willy eiSenSchitZ
Wien 1889 – 1974 Paris

Neben dem umfassenden Werkblock an Landschaftsbildern finden sich im oeuvre
von Willy Eisenschitz immer wieder weibliche Aktdarstellungen. Fertigt er anfäng-
lich vor allem Haltungsstudien am Modell seiner Frau Claire Bertrand, wird in
späteren Bildern die Darstellung sinnlicher, indem er Akt und Landschaft in para-
diesischer Natur vereint.

Bis zum Umzug der Familie nach „Les Minimes“ lässt sich häufig die Frau des
Künstlers als Porträtierte identifizieren, während danach oft Mimi Ivol, die Tochter
der Haushälterin, als Modell in Erscheinung tritt. Meist spart Eisenschitz in diesen
Aktdarstellungen die Gesichtszüge aus und hüllt die Dargestellte in eine Anony-
mität, die dem Betrachter Freiraum für eigene Phantasien lässt. Entspannt und
in natürlicher Pose lehnt das stehende Modell an einer schräg ins Bild gesetzten
Wand, die zu einem Ausblick ins Freie leitet. Durch die kompositorische Strenge
ist das Gemälde von einer Schlichtheit bestimmt, die den Blick des Betrachters auf
die Dargestellte fokussiert. Von der Seite einfallendes Licht bringt den Umriss der
Dargestellten zum Leuchten und unterstreicht die subtile Erotik des Aktes. Als ein-
ziges Versatzstück deutet eine durch ihre Positionierung auf dem Teppich mit dem
Modell verbundene blaue Karaffe einen versteckten Zusammenhang an.
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FranZ roGler
Graz 1921 – 1994 Graz

Franz Rogler studiert zwischen 1934 und 1940 an der Grazer Kunstgewerbeschule.
Während des Zweiten Weltkrieges als Kriegszeichner tätig, desertiert er 1944 und
flieht gemeinsam mit Hans Fronius in die Schweiz. Nach kurzer Internierung ge-
lingt es ihm, eine künstlerische Ausbildung bei Walter Bodmer an der Allgemei-
nen Gewerbeschule in Basel zu beginnen. Durch seinen Lehrer beeinflusst, setzt er
sich mit konstruktivistischen und surrealistischen Tendenzen auseinander. Er pflegt
Kontakte zur antifaschistisch orientierten Basler Künstlervereinigung Gruppe 33
und schließt durch seine Freundin Regula Weilenmann, einer Tochter des Schwei-
zer Maggi-Fabrikanten, Bekanntschaft mit Meret oppenheim, Max Ernst und Hans
Arp. Als er 1947 nach Graz zurückkehrt, ist der Surrealismus in Österreich noch
unbekannt. Roglers Ansätze und Ideen sowie seine Malweise finden in Graz kei-
ne Resonanz, weshalb er nach Wien geht, um bei Gütersloh an der Akademie zu
studieren. 1950 kehrt er als freischaffender Künstler nach Graz zurück, wo er im
Rahmen des Art Clubs seine Arbeiten präsentiert. Die Werke, die in dieser Zeit
entstehen, sind dem Surrealismus entsprechend von rätselhaften Motiven und ge-
heimen Anspielungen geprägt.

Im vorliegenden Gemälde nimmt eine Frau ein Sonnenbad auf einem Balkon.
Der Raum wird durch ein markantes Geländer und die glatten, aufstrebenden Sei-
tenwände begrenzt. Auf einer gestreiften Liege erkennt man den Leib einer Frau.
Ihr oberkörper ist hinter einem Paravent versteckt. Bei ihren Brüsten anfangend,
beginnt sich der Leib aufzulösen und zu einem überdimensionalen Augapfel anzu-
wachsen. Die Adern, die Pupille und der umgebende Glaskörper bilden ein mons-
tröses Auge, das die Frau als unheimliches, außerirdisches Geschöpf erscheinen
lässt. Ihren Blick hat die Kreatur nach oben gerichtet. Ihre Kraft erhält sie von der
Sonne, denn mit ihr ist das Auge durch einen direkten Strahl verbunden.

Im vier Jahre später entstandenen Werk Equilibrium wird der Einfluss der kons-
truktivistischen Tendenzen und der Werke Joan Mirós deutlich. Auf weißem Krei-
degrund verbinden sich schwarze, blaue und rote Linien, an deren Enden sich
Kreise und Dreiecke befinden, zu einem Gebilde, das in seiner Bewegtheit an die
fantasievollen Drahtmobile von Alexander Calder erinnert.

Franz rogler

equiliBrium

1952, Öl/holz, 36 x 56,5 cm

signiert und datiert rogler 52

abgebildet im ausstellungskatalog

„Franz rogler, Surrealist“

Graz 2008, tafel 18

SonnenBaD

1948, Öl/Karton, 43,7 x 34 cm

verso echtheitsbestätigung von

heidemarie majon-rogler
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BioGraFien

roBin chriStian anDerSen
Wien 1890 – 1969 Wien
Andersen erhielt eine Ausbildung bei seinem Vater und studierte
danach an den Malschulen Scheffer und Bauer in Wien. Als Mit-
glied der „Neukunstgruppe“ stellte er im Jahre 1911 mit Faist-
auer, Kolig, Wiegele, Schiele und Kokoschka im Hagenbund aus.
Nach 1918 wurde er Sekretär des „Sonderbundes“, in dem sich
die Maler der Kunstschau zusammengefunden hatten. Er war
Mitglied der Salzburger Vereinigung „Wassermann“. Im Jahre
1920 organisierte er eine große Ausstellung des „Sonderbundes“
in der Schweiz. 1921 war er Mitbegründer der Gobelin-Manu-
faktur und Schöpfer der ersten neuen österreichischen Gobelins.
Ab 1922 war er Mitglied des Hagenbundes und der Secession.
Als Maler nahm er an zahlreichen Ausstellungen der Kunstschau
teil. Von 1945 bis 1965 war er Professor an der Wiener Akade-
mie, von 1946 bis 1948 Rektor.

GeorG ehrlich
Wien 1897 – 1966 Luzern
Georg Ehrlich studierte von 1912 bis 1915 an der Wiener Kunst-
gewerbeschule bei Cižek und Strnad. Vom Ersten Weltkrieg
heimgekehrt, begann er fieberhaft zu zeichnen. In nervös-ex-
pressivem Stil verarbeitete er die unmenschlichen Kampferleb-
nisse. 1921 übersiedelte er nach München, später weiter nach
Berlin, wo er sich rasch etablierte. Die graphische Sammlung in
München stellte seine Arbeiten mit Barlach, Corinth, Klee und
Kokoschka im Verbund aus. Er konnte in der berühmten Galerie
Tannhauser seine Werke zeigen und wurde von den Kunsthänd-
lern Cassirer und Goltz verpflichtet. In Wien förderten ihn die
Kunsthistoriker Hans Tietze und Erika Tietze-Conrat. 1923 trat
er dem Hagenbund bei, wo er bei regelmäßigen Ausstellungen
auch Freundschaften schloss. Ab 1930 nahm die Reise- und in-
ternationale Ausstellungstätigkeit aufgrund seiner steigenden
Bekanntheit zu. Ehrlich widmete sich zusehends mehr der Grafik
und der Bildhauerei. 1937 ging er ins Exil nach London, wo er
bald einen Sammlerkreis um sich scharte. Seine Wertschätzung
belegen zahlreiche Ausstellungen u.a. in der Albertina.

Willy eiSenSchitZ
Wien 1889 – 1974 Paris
Willy Eisenschitz inskribierte 1911 an der Akademie in Wien,
zog aber 1912, fasziniert von der französischen Kunst, nach
Paris, wo er an der Acadèmie de la Grand Chaumière studier-
te. 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. Wäh-
rend 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 Frank-
reich, England und Übersee, sowie Ankäufe namhafter Museen.

JoSeF Floch
Wien 1894 – 1977 New York
Josef Floch studierte an der Wiener Akademie und war ab 1919
Mitglied des Hagenbundes, wo er häufig in Ausstellungen 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 in-
ternationale 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 vielbeachtete Re-
trospektive, die das Werk dieses kunstgeschichtlich wichtigen
Malers wieder nach Österreich zurückholte.

otto FrieDrich
Györ 1862 – 1937 Wien
Friedrich studierte an der Wiener Akademie der bildenden Künste
bei August Eisenmenger und Carl Müller sowie in München bei
Wilhelm von Lindenschmidt. Nach ausgedehnten Studienreisen
zwischen 1891 und 1894 ließ sich Friedrich ab 1896 dauerhaft in
Wien nieder. Hier gehörte er 1897 zu den Gründungsmitgliedern
der Secession und war Schriftleiter der Zeitschrift Ver Sacrum.
Später übernahm Friedrich eine Lehrtätigkeit an der von Tina
Blau mitbegründeten Wiener Frauenakademie, an der auch Ru-
dolf Jettmar und Josef Stoitzner unterrichteten. Heute nur noch
Spezialisten ein Begriff, schuf der Künstler des Wiener Jugend-
stils vor allem Landschaftsbilder und Porträts wie jenes von Elsa
Galafrés, das sich heute im Besitz des Belvederes befindet.

JoSeF GaSSler
Austerlitz 1893 – 1978 Wien
Josef Gassler studierte an den Kunstakademien in Breslau und
Wien bei Bacher, Tichy und Delug. Von 1925 bis 1927 lebte er in
Paris und danach bis 1947 in Karlsbad. Zwischen 1928 und 1939
war er Mitglied der Wiener Secession und danach des Wiener
Künstlerhauses. Ab 1949 wohnte er dauerhaft in Wien. Gasslers
bevorzugte Sujets waren Stillleben, Porträts und Landschafts-
bilder. Er schuf zahlreiche Fresken in Böhmen und Mähren und
entwarf für das Theater in Karlsbad Bühnenbilder. Seine Gemäl-
de befinden sich in etlichen Museums- und Privatsammlungen,
u.a. im Belvedere.

GottFrieD GoeBel
Wien 1906 – 1975 Paris
Gottfried Goebel studierte an der Wiener Akademie der Bilden-
den Künste bei Rudolf Jettmar und nahm an Ausstellungen des
Hagenbundes in Wien teil. 1934 lebte er gemeinsam mit sei-
ner Lebenspartnerin, der Künstlerin Greta Freist, in einer Ate-
liergemeinschaft in der Hartäckerstraße in Wien. Das Atelier, in
dem auch Heimito von Doderer zeitweise wohnte und arbeitete,
wurde zum künstlerischen und literarischen Treffpunkt, in dem
u. a. Elias Canetti, otto Basil, Hermann Broch und Albert Paris
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Gütersloh verkehrten. 1936 übersiedelten Goebel und Freist nach
Paris, wo der Künstler 1937 im Salon d‘Automne ausstellte. Zu
Beginn des Zweiten Weltkrieges wurde Goebel von der französi-
schen Exekutive interniert. Ab 1948 entstanden erste abstrakte
Arbeiten, die ab 1952 von geometrischen Formen beeinflusst
wurden und ab 1954 die Rezeption tachistischer Malerei erken-
nen lassen. 1950 gründeten Goebel und Freist die französische
Sektion des Internationalen Art Clubs in Paris. In den sechziger
und siebziger Jahren experimentierte Goebel mit Materialbil-
dern, schuf Keramik-, Kunststoff- und Holzskulpturen.

herBert GurSchner
Innsbruck 1901 – 1975 London
Schon früh zeigte sich Gurschners Begabung für die Malerei.
1918 wurde er als jüngster Student an der Akademie in Mün-
chen aufgenommen. Ab 1920 wohnte er im Innsbrucker Stadtteil
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 absol-
vierte 1929 eine umjubelte Personale in der Londoner Fine Art
Society. 1931 kaufte die Tate Gallery die „Verkündigung“ an.
Gurschner lebte von zahlreichen Porträtaufträgen und verkehrte
dadurch in Adels-, Diplomaten- und Wirtschaftskreisen. 1938
ging er ins Exil nach London, wo er seine zweite Frau Bren-
da 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 Akade-
mie 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 Hagenbundes
und konnte später trotz des NS-Regimes unbehelligt arbeiten
und ausstellen. 1943-1945 wurde er zum Wehrdienst eingezo-
gen. 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 oberöster-
reichische Landesmuseum veranstaltete 1959 eine Kollektivaus-
stellung. Nach dem Krieg war Hauk hauptsächlich als Gestalter
von Fresken, Mosaiken und Wandgemälden tätig, die sich an
über 50 öffentlichen Bauwerken, vorwiegend in Linz und Wien,
befinden.

carry hauSer
Wien 1895 – 1985 Wien
Carry Hauser studierte an der Graphischen Lehr- und Versuchs-
anstalt und an der Wiener Kunstgewerbeschule. 1914 meldete er
sich als Freiwilliger zum Kriegsdienst, kehrte aber zum Pazifisten
geläutert nach Wien zurück. Er lebte danach hauptsächlich in
Wien aber auch sporadisch in Passau, wo er mit dem Maler Ge-
org Philipp Wörlen befreundet war. Viele Werke aus dieser frü-
hen Schaffensperiode, Zeugnisse des Kriegsschreckens, gingen
jedoch in den Turbulenzen der Nachkriegszeit verloren. Ab 1928
war er Präsident des Hagenbundes. Im Ständestaat engagierte er
sich in der Vaterländischen Front, bevor gegen ihn durch die Na-
tionalsozialisten ein Berufs- und Ausstellungsverbot 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 Erwerbsbeschrän-
kungen 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 Nachkriegszeit internationalen Ruf. Pub-
lizistisch trat er mit Artikeln über Kunst und Kunstfragen hervor.
Seine Verdienste wurden durch öffentliche Aufträge und Aus-
zeichnungen u.a. Goldene Medaille der Stadt Wien sowie durch
die Verleihung des Professorentitels gewürdigt.

StePhanie hollenStein
Lustenau 1886 – 1944 Wien
Die Vorarlbergerin Stephanie Hollenstein wurde 1903 aufgrund
ihrer mitgebrachten Zeichnungen ohne Prüfung an der Königli-
chen Kunstgewerbeschule in München aufgenommen. Nach ih-
rem Studium führte sie bis 1910 eine eigene Zeichenschule und
stellte im Münchner Kunstverein, im Ferdinandeum Innsbruck,
in Bregenz und in Zürich aus. 1913 erhielt sie auf Empfehlung
Franz von Defreggers ein Stipendium und unternahm eine Stu-
dienreise nach Italien. Im Ersten Weltkrieg schloss sie sich im
Mai 1915 unter dem Namen „Stephan Hollenstein“ den Vorarl-
berger „Standschützen“ an, wurde an der Front eingesetzt und
erhielt sogar eine militärische Auszeichnung. Nach dem Krieg
lebte sie in Wien, wo sie in Ausstellungen der Kunstgemein-
schaft, des Künstlerhauses, der Secession und des Hagenbunds
vertreten war. 1926 gründete sie zusammen mit Fanny Harlfin-
ger die Künstlerinnengruppe „Wiener Frauenkunst“ und erhielt
1931 den österreichischen Staatspreis. Ab 1938 war sie Vorsit-
zende der Vereinigung der bildenden Künstler Österreichs, bis sie
1943 aus gesundheitlichen Gründen ihren Vorsitz zurücklegte
und kurz darauf an einem Herzanfall verstarb.
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ernSt huBer
Wien 1895 – 1960 Wien
Ernst Huber absolvierte von 1910 bis 1914 eine Ausbildung zum
Lithograf und Schriftsetzer. Daneben besuchte er Abendkurse für
ornamentales Zeichnen an der Wiener Kunstgewerbeschule. Als
Maler blieb er Autodidakt. Seine erste Ausstellung 1919 in der
Kunstgemeinschaft war ein großer Erfolg, der ihn ermutigte die
Laufbahn als Maler weiterzuverfolgen. Motive aus Niederöster-
reich, 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 re-
gelmäßig an deren Ausstellungen teil. Zeitgleich begann eine
lebenslange Freundschaft zu Ferdinand Kitt, Franz Zülow, Jo-
sef Dobrowsky, Georg Ehrlich und Georg Merkel, mit denen er
viele Sommer im Salzkammergut verbrachte. Ernst Huber war
Mitglied der Zinkenbacher Malerkolonie, die sich durch Anre-
gung 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 Klas-
sischen Moderne.

GuStav Klimt
Baumgarten bei Wien 1862 – 1918 Wien
Gustav Klimt studierte zwischen 1876 und 1883 an der Wie-
ner 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 gefeierten
Maler avanciert, 1897 Mitbegründer der Wiener Secession und
wurde zu ihrem ersten Präsidenten ernannt. Aufgrund stilisti-
scher 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 Stadtpa-
lais Stoclet in Brüssel erhielt. Auf der Wiener 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 präsentieren konnte. In den fol-
genden Jahren zeugten zahlreiche internationale Ausstellungen
von seinem Erfolg. Heute sind seine Gemälde und Zeichnungen
weltweit in Museen und Privatsammlungen vertreten.

theoDor KlotZ-DürrenBach
Dürrenbach 1890 – 1959 Wien
Der Maler und Grafiker Theodor Klotz-Dürrenbach besuchte die
Akademie der bildenden Künste in Wien sowie die allgemeine
Malerschule von Delug und Jettmar. Von 1920 bis 1938 war er
Mitglied der Wiener Secession und danach des Wiener Künst-
lerhauses. Er unternahm zahlreiche Studienreisen nach Holland,
Schweden und Italien. Von 1914 bis 1916 und danach wieder ab
1928 übte er den Lehrberuf aus und war als Fachinspektor für
Kunsterziehung tätig.

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

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 Fotographenlehre.
1898 ging Kubin nach München, studierte an der Akademie, bil-
dete 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 Ausstel-
lung 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 He-
rausgabe der Weber-Mappe 1903 brachte schließlich den Durch-
bruch. Bereits im Frühjahr darauf war Kubin auf der Secessions-
Ausstellung vertreten. Ausstellungen in Berlin und München
folgten. 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
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des Ersten Weltkrieges beschäftigte sich Kubin mit Psychoana-
lyse und Philosophie. 1921 hatte er seine erste große Retros-
pektive. Er stellte eine große Anzahl Lithografien her und war
auch literarisch tätig. Unzählige Arbeiten in Zeitschriften und
Illustrationen für Literaten folgten. 1955 vermachte Kubin tes-
tamentarisch seinen gesamten Nachlass der Republik Österreich.
Er wurde nach seinem Tode zwischen der Albertina und dem
oberösterreichischen Landesmuseum aufgeteilt.

richarD larSen
Sinj/Dalmatien 1897 – 1975 Graz
Als Sohn eines österreichischen offiziers, der in Dalmatien sta-
tioniert war, wuchs Larsen abwechselnd in Wien und Graz auf.
Er begann 1913 ein Studium der Malerei an der Grazer Kunst-
schule, das er, bedingt durch den Ausbruch und die Teilnahme
am ersten Weltkrieg, unterbrechen musste und erst nach Rück-
kehr aus der italienischen Kriegsgefangenschaft 1920 wieder-
aufnehmen konnte. Nach seiner Grazer Studienzeit besuchte der
Künstler ab 1922 für vier Jahre die Klasse von Professor Löffler
an der Kunstgewerbeschule in Wien. In der Zwischenkriegs-
zeit war er als freischaffender Künstler tätig. In seinen Werken
setzte er sich vor allem mit dem Erlebnis des Krieges und den
daraus resultierenden sozialen Problemen auseinander. Die Ein-
drücke des zweiten Weltkrieges, den er als Soldat in Norwegen
erlebte, verstärkten diese Tendenz. Neben dieser entstanden al-
lerdings auch stimmungsvolle Landschaftsbilder, die von einer
Auseinandersetzung mit dem französischen Impressionismus
zeugen.

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 Studien-
reisen, die ihn durch ganz Europa, in den Vorderen orient und
nach Nordafrika führten. Neben seiner privat initiierten Aus-
stellungstätigkeit wurden seine Arbeiten regelmäßig im Hagen-
bund 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 verändern 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.

erich miller-hauenFelS
Graz 1889 – 1972 Wien
Erich Miller-Hauenfels besuchte von 1909 bis 1913 als Schü-
ler von Anton Marussig die Landeskunstschule in Graz und die
Montanistische Hochschule in Leoben. Danach übersiedelte er
nach Wien, wo er an der Akademie der bildenden Künste bei
Ferdinand Schmutzer studierte. Er erhielt zahlreiche Auszeich-
nungen und wurde ab 1928 Mitglied des Wiener Künstlerhauses,
dessen Vizepräsident er ab 1965 war. Seine Werke wurden neben
Ausstellungen im Künstlerhaus auch auf der Biennale in Vene-
dig präsentiert. Etliche Studienreisen führten ihn nach Griechen-
land, Belgien, Holland, Frankreich und Ägypten. In Italien und
Südfrankreich lebte er auch zeitweise. Während diesen Aufent-
halten entstanden zahlreiche stimmungsvolle Landschaftsbilder,
die von seinem Können zeugen. Neben diesen erlangte er vor
allem als Wiener Vedutenmaler Bekanntheit. Sowohl die Alberti-
na als auch das Joanneum in Graz besitzen Werke des Künstlers.

ernSt nePo
Dauba 1895 – 1971 Innsbruck
Ernst Nepo studierte 1913/14 an der Wiener Kunstgewerbeschule
bei Strnad. Er lebte ab 1918 in Innsbruck, wo er mit Gurschner,
Schnegg und Lehnert im Mittelpunkt des Mühlauer Künstler-
kreises stand. Ab 1927 war er Mitglied der Wiener Secession.
Unter anderem entwarf er von 1934 bis 1937 Bühnenbilder für
das Innsbrucker Stadttheater und war bis 1943 Landesleiter der
Reichskammer der bildenden Künste in Tirol. Trotz seiner hohen
Funktion während der NS-Zeit, bekam er nach 1945 zahlreiche
öffentliche Aufträge für monumentale Wandmalereien und Por-
träts und wurde auch als Stilllebenmaler sehr geschätzt.

aloiS norer
Schwaz 1876 – 1951 Schwaz
Alois Norer absolvierte von 1893 bis 1896 eine Lehre als Deko-
rationsmaler in der Malerwerkstätte Georg Buchauer in Hall in
Tirol. Im Anschluss an seine Ausbildung trat er zu Fuß eine Stu-
dienreise an, die ihn nach Rom und Neapel sowie in die Schweiz
führte. Nach seiner Reise übersiedelte Norer 1901 nach Mün-
chen, wo er die Städtische Gewerbeschule besuchte und 1903 an
der Akademie zu studieren begann. 1904 schloss der Künstler
sein Studium ab und musste aus Geldmangel nach Schwaz zu-
rückkehren, wo er von nun an als freischaffender Künstler tätig
war. Anfangs war er vor allem als Grafiker tätig, bevor er sich
nach dem ersten Weltkrieg auch der Tafel- und Wandmalerei
zuwandte. Im Museum Rabalderhaus in Schwaz ist dem Künstler
ein eigener Raum gewidmet.

anton PeSchKa
Wien 1885 – 1940 Wien
Anton Peschka besuchte nach einer Kaufmannslehre die Mal-
schule von Robert Scheffer. Von 1906 bis 1910 studierte er ge-
meinsam mit seinem Freund Egon Schiele, dessen Schwester
Gertrude er später heiratete, bei Christian Griepenkerl an der
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Akademie der bildenden Künste in Wien. Von seinem Freund
und Schwager künstlerisch beeinflusst stellte Peschka 1910 mit
ihm gemeinsam in der „Neukunstgruppe“ aus. Im selben Jahr
sowie 1919 wurden seine Werke im Wiener Künstlerhaus prä-
sentiert. Von 1922 bis 1935 war er Mitglied des Hagenbundes,
dessen Ausstellungen er auch regelmäßig bestückte. Zu seinen
Hauptmotiven zählten Akte und Landschaften. Heute sind seine
Werke unter anderem in der Albertina und im Wien Museum
zu sehen.

roBert PhiliPPi
Graz 1877 – 1959 Wien
Robert Philippi begann seine Ausbildung bei dem Theatermaler
Kautsky und in der privaten Malschule Streblow in Wien. Von
1893 bis 1896 besuchte er die Wiener Akademie bei Griepen-
kerl und Trenkwald und später die Wiener Kunstgewerbeschule
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 Wie-
ner 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.

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

alBert reuSS
Wien 1889 – 1975 Mousehole, Cornwall
Der gebürtige Wiener fand erst spät zur Malerei. Anfangs als
Pferdeknecht tätig, ging er bei einem Fleischhauer in die Lehre,
schauspielerte und begann eine Laufbahn als operettensänger.
Doch eine Nervenkrankheit zwang ihn, das Theater aufzugeben,
weshalb er sich ab Mitte der 20er Jahre ganz der Malerei, die er
zuvor als Hobby betrieben hatte, widmete. Sein Stil in diesen
Jahren war expressiv, mit pastosem Farbauftrag und lebendiger
Farbpalette. 1930 ermöglichte ihm ein Mäzen einen einjährigen

Aufenthalt an der französischen Riviera. Die dort entstandenen
Landschaften, Stillleben und Figurenbilder wurden 1931 in der
Galerie Würthle in Wien ausgestellt, wo Reuss schon 1926, da-
mals unter Patronanz der Gesellschaft zur Förderung der moder-
nen Kunst, eine Kollektivausstellung gezeigt hatte. 1931 wurde
der Künstler Mitglied des Hagenbundes, emigrierte 1938 auf-
grund seiner jüdischen Abstammung jedoch nach England. Dort
stellte er zunächst wenig erfolgreich in Provinzgalerien aus und
zog sich aufgrund der Gleichgültigkeit der Galeristen und des
Publikums aufs Land nach Cornwall zurück, wo er sich aber
weiter intensiv mit seiner Malerei beschäftigte. Doch die Bilder
wurden zusehends inhaltsschwerer und offenbarten seine psy-
chische Befindlichkeit in dieser Zeit. Er selbst nannte die Früchte
seiner Arbeit „Bilder der Einsamkeit“. 1975 wurden diese Werke
in der BAWAG-Foundation gezeigt. Noch im selben Jahr starb
er 86-jährig ironischerweise in einem ort namens Mousehole.

carl rieDer
Schwaz 1898 – 1980 Schwaz
Carl Rieder besuchte von 1913 bis 1916 die Staatsgewerbeschule
in Innsbruck. Nach seinem Kriegsdienst studierte er 1919/20 an
der Münchner Akademie bei Peter Halm und 1920/21 an der
Berliner Akademie bei Emil Döppler und Emil orlik. Nach seinen
Studien in Deutschland war er als freischaffender Künstler in
Schwaz tätig und unterrichtete dort zwischen 1928 und 1939
als Zeichenlehrer an der gewerblichen Fortbildungsschule. 1974
erhielt er die Verdienstmedaille des Landes Tirol und 1979 wur-
de ihm der Professorentitel verliehen. Er malte Genrebilder und
Landschaften und schuf religiöse Wandbilder und Entwürfe für
Glasgemälde. Er gestaltete unter anderem die Fenster der Pfarr-
kirche zum Hl. Kreuz in Bludenz, der Pfarrkirche in Wörgl, der
Spitalkirche in Schwaz und malte Fresken an der Talstation der
Hahnenkammbahn und in der Pfarrkirche des Hl. Virgilius in
Virgen.

FranZ roGler
Graz 1921 – 1994 Graz
Franz Rogler studierte an der Grazer Kunstgewerbeschule Holz-
und Steinbildhauerei bei Wilhelm Gösser und besuchte die Meis-
terklasse für Malerei bei Rudolf Szyszkowitz. Während des Studi-
ums wurde er zum Kriegsdienst eingezogen und gemeinsam mit
seinem Künstlerkollegen Hans Fronius in Österreich, Deutsch-
land, Italien, dem ehemaligen Jugoslawien, Griechenland und
Russland als Kriegsmaler eingesetzt. In dieser Zeit absolvierte
er Studien an der Akademie in Zagreb und organisierte Ausstel-
lungen in Österreich. 1944 desertierte er und es gelang ihm die
Flucht in die Schweiz, wo er nach seiner Internierung in Basel
ansässig wurde und durch seine Freundin Regula Weilenmann in
Kontakt mit den Schweizer Surrealisten der „Gruppe 33“ sowie
mit den Künstlern Hans Arp, Max Ernst und Meret oppenheim
kam. Nach Kriegsende studierte er an der Kunstschule Basel bei
Walter Bodmer und Heinrich Müller, wodurch er die konstruk-
tivistische Kunst kennenlernte. 1947 kehrte Rogler nach Graz
zurück und wurde Mitglied der Grazer Secession. Von 1948 bis
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1950 studierte er an der Wiener Akademie bei Albert Paris Gü-
tersloh, bevor er 1950 wieder als freischaffender Künstler nach
Graz zurückkehrte. 1953 erhielt er den Kunstpreis der Stadt Graz
und seine Werke wurden im ersten Heft der „Surrealistischen Pu-
blikationen“, das von Edgar Jené und Paul Celan editiert wurde,
publiziert. Es folgte eine rege Ausstellungstätigkeit im In- und
Ausland. 1976 wurde er zum Professor ernannt und leitete bis
1981 die Meisterschule für Malerei an der Höheren Technischen
Bundeslehranstalt in Graz. Zahlreiche Werke von ihm befinden
sich heute im Besitz der Neuen Galerie des Landesmuseums Jo-
anneum in Graz.

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 Mit-
glied des Hagenbundes und ab 1946 auch Mitglied der Wiener
Secession. 1938 emigrierte er nach Tschechien und lebte mit
seiner jüdischen Frau in ständiger Furcht vor Repressalien in
Prag und Brünn. 1944 wurde das Ehepaar interniert, später aber
von den Russen wieder befreit. 1945 kehrte Schatz nach Wien
zurück, wo er vom damaligen Kulturstadtrat Viktor Matejka be-
sonders gefördert wurde. Vor und nach dem Krieg unternahm
Schatz zahlreiche Reisen, die ihn nach Italien, Frankreich, Eng-
land, die Schweiz, auf den Balkan, nach Asien und in die USA
führten.

Paul SchmiDtBauer
Lividraga/Kroatien 1892 – 1974 Graz
Die Ausbildung an der Landeskunstschule Graz in der Klasse
von Schrötter-Kristelli und Marussig markierte den Beginn der
künstlerischen Laufbahn des Malers. Nach einem Kurzstudium
an der graphischen Lehr- und Versuchsanstalt in Wien erfolg-
te 1913 ein Umzug nach Sarajevo, wo Schmidtbauer mit dem
Aufbau einer Malschule begann. Im ersten Weltkrieg meldete er
sich als Freiwilliger und wurde 1917 an der italienischen Front
verschüttet. Seine Eindrücke verarbeitete er in einem Tagebuch,
das mit kleinformatigen Zeichnungen und sarkastischen Bemer-
kungen versehen war. Nach dem Krieg schloss sich Schmidt-
bauer, mittlerweile in Graz ansässig, dem Verein der bildenden
Künstler Steiermarks und dem Steiermärkischen Kunstverein
an. Fortan als freischaffender Künstler tätig, nahm er in seinen
Bildern vor allem sozialkritische Themen zum Gegenstand. Ge-
meinsam mit Fritz Silberbauer und Alfred Wickenburg gründete
er die Steirische Secession, aus der er bereits drei Jahre spä-
ter wieder austrat. Bedingt durch die politische Zuspitzung in
Österreich wandte sich der Maler der „Heimatkunst“ zu, wobei
bäuerliche Szenen im Mittelpunkt standen. Trotz seiner Abnei-
gung gegenüber dem Nationalsozialismus wurde Schmidtbauer
in die Reichskammer der bildenden Künste aufgenommen. Wer-
ke aus dieser Zeit zeugen vom Spannungsfeld, das sich zwischen

Anpassung und Widerstand bewegte. Nach dem Zweiten Welt-
krieg war Schmidtbauer wesentlich am Aufbau der „Berufsver-
einigung bildender Künstler Österreichs“ beteiligt. Durch seine
schlechte finanzielle Lage und Diskreditierung durch Künstler-
kollegen erlitt der Künstler einen Nervenzusammenbruch und
verbrachte seine letzten Lebensjahre in der Psychiatrie.

FritZ SchWarZ-WalDeGG
Wien 1889 – 1942 Maly Trostinec
Fritz Schwarz-Waldegg zählt, trotz mäßiger Beurteilungen durch
seine Lehrer Griepenkerl und Bacher an der Akademie der bil-
denden Künste in Wien, zu den bedeutendsten Vertretern der
expressionistischen Malerei Österreichs nach 1918. Das Ende des
ersten Weltkriegs, in dem Schwarz-Waldegg als Freiwilliger in
Galizien und Italien gedient hatte, markierte eine tief greifen-
de Veränderung seiner Malweise und die Hinwendung zum Ex-
pressionismus. Er war Mitglied des Hagenbundes sowie dessen
Präsident ab 1926 und seine Werke wurden im In- und Aus-
land ausgestellt. Er unternahm Studienreisen durch Österreich,
aber auch an den Gardasee, nach Kopenhagen, Paris, Berlin und
nach Spanien, die ihn und seine Kunst nachhaltig prägten. Im
Zuge des Anschlusses Österreichs an Hitler-Deutschland wur-
de er aus seinem Atelier vertrieben. Bis zu seiner Deportierung
lebte und arbeitete Schwarz- Waldegg im Untergrund, bevor er
1942 von der Gestapo aufgegriffen und im Konzentrationslager
Maly Trostinec nahe Minsk ermordet wurde. Vieler seiner Werke
gelten als verschollen. 1968 waren seine Arbeiten in der Wie-
ner Secession zu sehen. 2009 organisierte das Jüdische Museum
Wien eine Retrospektive des Künstlers.

max SniScheK
Dürnkrut 1891 – 1968 Hinterbrühl
Max Snischek studierte von 1912 bis 1914 an der Wiener Kunst-
gewerbeschule bei Rosalia Rothansl. Schon 1915/16 stellte Sni-
schek in der Modeausstellung im Österreichischen Museum für
Kunst und Industrie aus. 1922 übernahm er die Leitung der Mo-
deabteilung der Wiener Werkstätte von Eduard Josef Wimmer-
Wisgrill und entwarf gemeinsam mit Maria Likarz die Modelle
für Stoffe und Bekleidung. Anfang 1932 ging der Künstler nach
München, wo er an der Meisterschule für Mode das Fach Figu-
renzeichnen unterrichtete.

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 Öf-
fentlichkeit. Sie war korrespondierendes bzw. außerordentliches
Mitglied des Hagenbundes und Mitglied im Radierclub der Wie-
ner Künstlerinnen. 1927 übersiedelte das Ehepaar Steiner nach
Paris, wo ihr Mann Geschäftsführer einer Knize-Filiale wurde. In
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Paris erhielt sie jene Anerkennung, die ihr in Österreich versagt
blieb. Einen wichtigen Platz innerhalb ihres oeuvres nahmen
Frauen- und Kinderporträits sowie das Thema Mutterschaft ein.
Nach 1937 bezog sie sich in ihren Werken auf politische Er-
eignisse. 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.

hanS StocKBauer
Leoben 1910 – 1982 Wien
Nach seiner Kindheit und Schulzeit in Donawitz und Bruck an
der Mur begann Hans Stockbauer als 14-jähriger eine Lithogra-
fenlehre in Graz, die er nach drei Jahren erfolgreich beendete. Es
folgte ein Studium an der Landeskunstschule Graz bei Professor
Pauluzzi. 1929 zog es Stockbauer mit seinem Malerfreund Ernst
Paar an die Academie Julian nach Paris, wo er Freundschaft mit
dem niederländischen Grafiker M. C. Escher schloss, mit dem
er 1930 eine Studienreise nach Italien unternahm. 1936 erhielt
Hans Stockbauer, der mittlerweile Mitglied der Grazer Sezession
geworden war, den Österreichischen Staatspreis. Nach dem Krieg
übersiedelte der Künstler mit seiner Familie nach Wien, wo er
1946 Mitbegründer der Künstlergruppe „Der Kreis“ war. Ab 1950
entwickelte er eine neue Technik des Farbholzschnittes, in der er
zahlreiche Exponate anfertigte. In den fünfziger Jahren stellte
er im In- und Ausland aus. Heute befinden sich seine Werke in
der Albertina, im Museum für angewandte Kunst in Wien, im
Belvedere Museum, der Neuen Galerie der Stadt Linz sowie in
der Neuen Galerie der Stadt Graz.

erWin StolZ
Gießhübl 1896 – 1987 Wien
Als einziges Kind wohlhabender Eltern erhielt Erwin Stolz eine
Ausbildung zum Agraringenieur in Mödling, beschäftigte sich
aber bereits früh mit der Malerei. Im ersten Weltkrieg als of-
fizier im Einsatz, wurde er als Kriegsgefangener nach Italien
verschleppt. Nach Kriegsende kehrte er aus der Gefangenschaft
zurück und widmete sich fortan ausschließlich der Malerei. An-
fangs als Schildermaler, Industriegraphiker und Zeitungszustel-
ler tätig, unternahm er zu Studienzwecken zahlreiche Reisen und
besuchte Kurse um sich künstlerisch fortzubilden. Der Kontakt
zu Gustav Kurt Beck, Mallina, Kenner, Rothaug und den Hagen-
bundkünstlern schlägt sich in seinem fantasievollen Werk nie-
der. Nach 1945 zog sich der Künstler jedoch aus der Kunstwelt
wieder zurück und starb 1987 völlig verarmt.

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 Frontma-
ler 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 ausübten,
malte er auch noch später in Paris zahlreiche Ölbilder und Aqua-
relle mit Motiven aus New York. Auf der Pariser Weltausstellung
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 vernichtet.

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

Sylvain viGny
Wien 1903 – 1971 Nizza
Sylvain Vignys Lebensgeschichte ist, speziell was ihre Frühzeit
betrifft, weitgehend unbekannt. Er emigrierte in den zwanziger
Jahren nach Frankreich und lebte von 1929 bis 1934 in Paris.
Im selben Jahr übersiedelte er nach Nizza, wo er in zahlreichen
Galerien der Städte entlang der Côte d’Azur, sowie im Muse-
um von Cannes ausstellte. Auch in der Schweiz hatte er immer
wieder Ausstellungen, zog aber vor allem durch den Ankauf ei-
nes Gemäldes durch das Musée National d’Histoire et d’Art das
Licht der Öffentlichkeit auf sich. Seine Werke befinden sich in
zahlreichen französischen Museen, u.a. im Musée National d’Art
Moderne in Paris. 1961 erschien eine große, als Mappenwerk
angelegte Monografie über Sylvain Vigny, mit Texten von Jean
Cassou und Reproduktionen von Werken des Künstlers.
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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 Ausstel-
lungen des „Blauen Reiters“ kennenlernte. Von der Idee des Ex-
pressionismus fasziniert, beteiligte er sich in der Zeit von 1918
bis 1922 an verschiedenen expressionistischen Zeitschriften, u.a.
am „Sturm“, am „Kunstblatt“, am „Weg“ und in der „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 arbei-
tete Waehner ab 1928 kurzzeitig am Bauhaus in der Klasse von
Paul Klee. In dieser Zeit machte sie wichtige Bekanntschaften
in der deutschen Kunst- und Kulturszene. Der Kunsthändler
Cassirer bot Waehner an, 1933 eine Ausstellung durchzuführen,
die durch die politischen Umwälzungen jedoch vereitelt wur-
de. 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 fortzuset-
zen versuchte. Durch ihr politisches Engagement und ihre anti-
faschistische Gesinnung an Ausstellungen gehindert, emigrierte
die Künstlerin 1938 nach New York. Dort schlug sie sich mit
der Erteilung von Kunstunterricht durch und betätigte sich im-
mer 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 Dieule-
fît und verbrachte bis 1963 viele Monate des Jahres dort. Reisen
und Ausstellungen prägten die 60er und 70er Jahre der Künstle-
rin, die bis zuletzt, vor allem vermehrt im Holzschnitt, tätig war.

vally WieSelthier
Wien 1895 – 1945 New York
Vally Wieselthier begann 1914 ein Studium in der Textilwerk-
statt der Wiener Kunstgewerbeschule, welches sie allerdings bald
in der Fachklasse für Malerei bei Koloman Moser fortsetzte, um
1917 schließlich in die Fachklasse für Architektur zu Josef Hoff-
mann zu wechseln. Gleichzeitig begann Wieselthier ab 1917 in
der Keramikwerkstatt von Michael Powolny zu studieren. Das
große Talent Wally Wieselthiers wurde in der neu eröffneten
Werkstatt für Keramik der Wiener Werkstätte, zu deren Mitar-
beit sie von Josef Hoffmann gewonnen werden konnte, durch
den künstlerischen Leiter Dagobert Peche weiter gefördert. Wie-
selthiers Keramikobjekte zeichnen sich durch ihre expressive
Farb- und Formgebung aus. Aufgrund des großen Erfolges grün-
dete die Künstlerin im Jahr 1922 eine eigene Werkstatt in Wien,
die sie fünf Jahre führen sollte. 1925 wurden ihre keramischen
Skulpturen im Rahmen der „Exposition Internationale des Arts
Décoratifs et Industriels Modernes“ in Paris einem begeisterten
Publikum gezeigt. 1927 kehrte sie zur Wiener Werkstätte zurück
und wurde Leiterin der Werkstatt für Keramik. Ab 1928 kam
es zu immer längeren Aufenthalten in New York, die sie 1932
schließlich endgültig in die Metropole übersiedeln ließen.

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 entwickel-
te 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 leb-
te er abwechselnd in Wien und oberösterreich und unternahm
mehrere Auslandsreisen. Seine kunstgewerblichen und illustra-
tiven Arbeiten, die häufig für die Wiener Werkstätte entstan-
den, 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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