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Vorwort

Sehr geehrte Kunden, Sammler und Kunstfreunde!

Auch in diesem Jahr mochten wir Thnen wieder mit einem
inhaltsreichen Herbstkatalog unsere Neuankdufe prisentieren.
Der Bogen spannt sich vom Biedermeier bis zur Zeitgenos-
sischen Kunst, wobei sich , Tradition und Moderne“ als an-
schlussfahiger Titel anbietet. Zahlreiche Kiinstler der Klassischen
Moderne sind mit hochkaritigen Arbeiten, neben einer gewohnt
vielfiltigen Auswahl an Gemailden von Willy Eisenschitz und
Josef Floch, vertreten. Es reihen sich expressive Werke von Ernst
Huber und Josef Dobrowsky zu Rustikalem von Alfons Walde
und Herbert Gurschner. Kosmopolitisches Kunstschaffen ist
durch Max Oppenheimer und Viktor Tischler vertreten und mit
Zeichnungen von Anton Faistauer und Hans Bohler kommt
auch die Erotik nicht zu kurz. Eine Bereicherung erfihrt das An-
gebot durch Glanzstiicke von Jakob Gauermann, Ferdinand
Georg Waldmiiller und Thomas Ender, sowie der Stimmungs-
impressionisten Emilie Mediz-Pelikan, Lea Littrow und Robert
Russ. Durch rezente Aquarelle von Giselbert Hoke und Gottfried
Salzmann wird die Auswahl abgerundet.

Den Grof3teil der von uns prisentierten Kiinstler werden Kunst-
interessierte sicher kennen. Vielleicht ist aber auch die eine oder
andere Neuentdeckung fiir Sie dabei. Als weniger bekannte Maler
sind da Walter Bondy, Theodor Hefzmansky und Franziska Zach
anzufiithren. Thr Werk hat durch verschiedenste Umstinde nicht
jene Popularitit erlangt, die Threr Qualitit entspricht. Als Kunst-
handel, an der Schnittstelle zwischen Kunstgeschichte und Kunst-
markt liegend, fithlen wir uns deshalb pridestiniert, mit etwas
detektivischem Gespiir und Offenheit

auch Vernachlissigtes aufzuspiiren. Manch kiinstlerische Auflen-
seiterpositionen, wie z.B. die des Malers Erich Schmid, wollen
dabei weniger starr bewertet werden. Eine undogmatischere Po-
sition ist da sicherlich von Vorteil. Wir hoffen, Sie gehen mit uns

auf Entdeckungsreise!

Aus diesem Grund mochten wir unsere Tétigkeit auch heuer
nicht auschliellich auf den Handel beschrinken und publizieren
deshalb eine grofle Monographie iiber den burgenlidndischen
Kiinstler Hermann Serient. Dies bescherte uns zwar einen recht
arbeitsintensiven, dafiir aber auch sehr interessanten Sommer.
Das Buch ist in unserer Galerie oder im Buchhandel zu beziehen.
Wer Hermann Serients Arbeiten ,,in natura® besichtigen mochte,
dem sei die Retrospektive in der Burgenlindischen Landes-
galerie in Eisenstadt zu empfehlen. Diese lauft allerdings nur bis
zum 16. Oktober. Danach finden Sie bei uns eine schéne Aus-

wahl seiner Werke.

Ende Oktober, Anfang November sind wir wieder auf der
Kunst- und Antiquitdtenmesse im Palais Ferstel & Palais Nieder-
osterreich vertreten. Bis dahin werden wir sicherlich noch einige
weitere Sammlerstiicke fiir Sie erwerben. In diesem Sinne sind
wir bestrebt, auch anzukaufen und stehen Ihnen, falls Sie die Ab-
sicht haben, Kunstwerke zu verduf8ern, gerne zu Verfiigung.

So wiinschen wir Thnen eine anregende Lektiire, freuen uns auf

Thren Besuch und héren gerne von Thnen!

Claudia Widder & Roland Widder



Einleitung

Moderne Kunst aus Osterreich —

Wege zur Vervollstindigung ihres Bildes

Einmal mehr legt die Galerie Widder im Herbst 2005 ein beein-
druckendes Programm vor, das die Friichte ausgedehnter Reche-
rchen des engagierten Geschwisterpaares préasentiert. Im Wiener
Kunsthandel hat dieses Haus sich seit Jahren — neben den
bekannten Schwerpunkten heimischer Moderne — einen guten
Ruf auch als Spezialist fiir sterreichische Kiinstler des 20. Jahr-
hunderts erworben, die ihre wechselvollen Karrieren im Aus-
land, insbesondere in Frankreich durchlebten. Entsprechend
aufwendig ist auch die Dokumentation dieser oft abenteuer-
lichen Biographien, ihrer in Wien vergessenen Ocuvres und das
Auffinden qualititsvoller Werke. Fiir Sammler ist dieser stetige
Zustrom tiberraschender, hierorts fast exotisch wirkender Ware
hochst erfreulich, aber auch aus kunsthistorischer Sicht ist das
Bemiihen umso verdienstvoller, als die Geschichte der modernen
Kunst Ostereichs bis dato vorwiegend aus der Sicht der hiesigen
Ereignisse geschrieben wurde. Fiir diese Engstirnigkeit gibt es
zwei Hauptgriinde. Einer ist wohl in den Nachwirkungen des
Traumas von 1918 zu orten, als man in konsequenter Weiter-
fiihrung der anfangs ungeliebten Nationswerdung Osterreichs
erstmals begann, neben typisch osterreichischer Kultur sogar
eine ,,0sterreichische moderne Kunst“ zu definieren. Sie sollte
sich auf vorhandene Traditionen des Jugendstils und Expressio-
nismus stiitzen und ,Importe* wie Kubismus oder Surrealismus
im Interesse des ,Eigenstindigen zuriickstellen, auch im Sinne
einer Abgrenzung vom ,Anderen® (franzosischen, deutschen,
amerikanischen). So erfolgreich die politische Idee der dsterrei-
chischen Nation sich letztlich erwies, so hemmend wirkte sich
ihre kulturelle Variante auf die hierorts entstehende Moderne

aus, die sich ja schon per defintionem niemals an Lindergrenzen,
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sondern nur an ihre autonomen Kunstmittel halten wollte. Und
man kann die ,,Schuld“ fiir diese 1918 bis 1960 dominierende
Situation des heimischen Kunstbetriebs nicht nur den Kiinst-
lern, den Kulturpolitikern oder dem interessierten Publikum geben.
Die kulturelle Abschottung war Konsens in allen Schichten und
entsprang teilweise auch den objektiven Zwingen jener Periode
(wirtschaftliche Schwiche des Landes, kaum tiberwindbare Reise-
hiirden), in der Osterreichs Existenz standig auf der Kippe stand.
Ein zweiter Grund fiir die ideelle Engfiihrung der ,osterrei-
chischen“ Moderne in den Jahren vor und nach dem Zweiten
Weltkrieg war auch der Verlust der Tragerschicht des Interna-
tionalismus, also all jener Kunstler, Hindler, Publizisten und
Kunsthistoriker, die gerne reisten, viele internationale Kontakte
hatten und die Moderne als ein iibernationales Projekt ansahen,
das im Austausch, nicht in der nationalen Konkurrenz kiinst-
lerischer Ideen bestand. Schon vor der systematischen Ver-
treibung nach dem ,,Anschluss“ 1938 verliefen viele moderne
Kiinstler aus diesem Grund das Land (in der Kiinstlerauswahl
des vorliegenden Katalogs reprisentiert etwa Victor Tischler
diese Gruppe). Und der durch die Anstrengungen einer jungen
Kunsthistorikergeneration der vergangenen beiden Jahrzehnte
mittlerweile gut dokumentierte ,brain drain“ der NS-Zeit tat
dann ein Ubriges, die letzten Reste der aus der Monarchie er-
erbten Internationalitit der osterreichischen Kunstszene aus-
zuldschen. Erst die systematische Re-Internationalisierung unter
tatkraftiger Unterstiitzung der Besatzungsmichte bis 1955 fiithr-
te die in Osterreich entstehende und von Osterreichern andern-
orts gemachte moderne Kunst wieder dorthin zuriick, wohin sie

gehort: Mitten in den globalen Kunstbetrieb.

Gegen diese Bilanz, die vielleicht manchem allzu dister er-
scheinen mag, arbeiteten zu ihren Lebzeiten einige jener Kiinst-
lerinnen und Kiinstler an, die in diesem Katalog prisentiert
werden, etwa Walter Bondy, Josef Floch, Theodor Herzmansky,
Edgar Jené, Victor Tischler und Franziska Zach. Thre Biogra-
phien handeln von kinstlerischer Begeisterung fiir interna-
tionale Vorbilder, von weitgehendem Unverstindnis zu Hause,
schliellich auch von Vertreibung und Verfolgung. In kiinst-
lerischer Hinsicht haben sie von Pierre Puvis de Chavanne tiber
Van Gogh, die Fauves und Picasso bis hin zum Surrealismus
mehr an Pariser Moderne rezipiert als die meisten osterrei-
chischen Kiinstler, die eben nicht nach Paris gereist waren.
Natiirlich ist diese Liste bei weitem nicht vollstaindig und kann
es auch nicht sein — allzu lang ist die Reihe jener, die in der oben
beschriebenen problematischen Zeit trotz aller wirtschaftlichen,
mentalititsmifligen und administrativen Hiirden die engen
Grenzen der Heimat durchbrochen haben. Schon vor 1900, also
zur Zeit von Impressionismus, Ecole de Barbizon und Jugend-
stil, lebten Tina Blau, Josef Engelhart, L.F. Graf, Eugen Jettel, Max
Kurzweil, Theodor Hérmann und Rudolf Ribarz in Frankreich.
Bis zum Ersten Weltkrieg ging dann mit Giitersloh, Harta, Kolig,
Wiegele, Merkel, Funke und Aloys Wach bereits eine zweite,
jiingere Kiinstlergeneration nach Paris. Umgekehrt rezipierten
vor und nach dem Ersten Weltkrieg zu Hause in Osterreich
etwa Gustav Klimt, Broncia Koller, Anton Faistauer, Oskar
Kokoschka, Richard Gerstl und Alfred Wickenburg deutlich ab-
lesbar die sensationellen Ausstellungen von Werken Van Goghs,
Gauguins und Cézannes in der Secession und der Wiener Galerie
Miethke. Ein interessanter (Neben-?)Effekt ist in der Intensitit

der Rezeption moderner Kunst aus Frankreich in bezug auf die
Geschlechterrollen festzustellen: Helene Taussig, Broncia Koller,
Lilly Steiner, Helene Funke und Franzsika Zach haben ins-
besondere den Pointillismus, die Nabis und den Fauvismus so
konsequent in Osterreich umgesetzt, dass man sie ohne Zoégern
als nicht unbedeutende osterreichische Vertreterinnen dieser im
Grunde ja internationalen Stromungen der Moderne bezeich-
nen muss. Gerade dieser Umstand und natiirlich ihr Geschlecht
haben sie jedoch bisher sehr weitgehend aus dem Sichtkreis
osterreichischer Moderne-Historiographen ausgeschlossen.

Fragestellungen wie diese gibt es in der aktuellen Migrations-
forschung sonder Zahl, etwa auch jene, wie es im Detail zuging,
dass die vielen osterreichischen Kiinstler, die etwa in der
Zwischenkriegszeit tiber kiirzere oder lingere Zeit in Paris lebten
(Thony, Boeckl, Kokoschka, Egger u.v.a.) kaum Kontakte mit der
lokalen Avantgarde pflegten, sondern ,Paris“ eher als histo-
risches Inventar denn als aktuelle Anregung begriffen. Ganz zu
schweigen vom Weiterleben avantgardistischer Ideen im Unter-
grund wihrend der NS-Zeit in Osterreich und den einzelnen
Schritten der Reintegration der heimischen Kunstszene in die
internationale nach 1945. Aktivititen wie jene der Galerie Widder
leisten zu diesen vielen offenen Fragen der Osterreichischen
Kunstgeschichte unverzichtbare, oft entscheidende Beitrige. In
enger Zusammenarbeit mit Galerien wie dieser und mit Samm-
lern wird es der Kunsthistoriographie vielleicht in absehbarer
Zeit gelingen, das Puzzle der gesamten, nicht nur der lokal vor-

handenen modernen Kunst aus Osterreich zu vervollstindigen.

Matthias Boeckl



Jakob Gauermann

Offingen 1773 — 1843 Wien

»In der Natur gibt es Scenen, die einen in ihrer Grofartigkeit
oder Schonheit wegen ergreifen, entziicken, z.B. im Gebirge,
manchmal Felsparthien, reine grofle stromende Biche, Wasser-
fille, Gruppen alter grofler Bidume usw. Dann Aussichten von
Bergen tiber weite Strecken mit Dorfern, Bergschlosser, Fliisse,
Seen, bebaute Gefilde und waldige Berge und Wiesen usw. Das
was in der Natur gefillt, gefillt gewohnlich auch in der Kunst;
und diese Wirkungen, die das Groflartige und Schéne in der
Natur in uns erweckt, dies soll der Landschaftsmaler trachten
durch seine Kunst in uns ebenfalls zu beleben.“ schreibt Jakob

Gauermann programmatisch in sein Tagebuch.

Was Gauermann uns mit vorliegender intimer Genredarstellung
darbietet, exemplifiziert geradezu diese Kunstauffassung. Eine
figurale Szene eines flotenspielenden Ziegenhirten bildet den
Mittelpunkt der Darstellung. Umringt von zwei Bauernmadchen
und einem Knaben hat sich eine Ziege zum Kreis der Vier gesellt
und scheint andéichtig der Musik zu lauschen. Etwas unauf-
merksamer knabbert eine zweite von den Zweigen der Eichen,
die die Gruppe beschatten. Zur rechten flie3t sanft ein Waldbach
vorbei, der von einer dunklen Felswand begrenzt wird. Dahinter
sieht man ein kleines Haus, welches die beiden Figuren an-
steuern, die sich klein am linken Bildrand ausmachen lassen. Im
dichtbewaldeten Hintergrund erhebt sich ein Bergmassiv, das
wohl der Kompositionsgabe des Kiinstlers zu verdanken ist.
Hochstwahrscheinlich ist die Gegend um Miesenbach die ein-
drucksvolle Kulisse fiir vorliegende Szene. Denn dort besitzt
Gauermann ein Haus und dort verbringt er auch zahlreiche
Sommer. Die Schénheit der niederdsterreichischen Landschaft
bietet ihm Erholung und ist ihm zugleich Inspirationsquelle.
Hier schopft er Kraft und Energie, unternimmt ausgedehnte
Wanderungen und ist bestrebt, die Schonheit der waldreichen

Umgebung kiinstlerisch zu erfassen.

Dabei ist ihm nicht eine moglichst realistische Wiedergabe das
Anliegen, vielmehr bildet die Natur die Vorlage, die er seinen Vor-
stellungen gemif zu einer idealen Landschaft gestaltet. Gerade
aber das erdverbundene Landleben sensibilisiert Gauermann
wiederum fiir eine realistischere Landschaftsauffassung, deren
Ziel es ist, auch die ,,Wahrheit“ der Natur kiinstlerisch fassbar

zu machen und sich vom vorherrschenden klassizistischen
Denken, der Kombination von Schonheitselementen, zu l6sen.
»So entstand eine Landschaftskunst, deren Grundprinzip forderte
halb Naturwahrheit, halb Erfindung zu sein, um, so driickt es
Gauermann ofters aus, in ihrer Uberwirklichkeit Anteil an einer
hoheren, also dem Geheimnis des Gottlichen ndheren, Wahrheit
zu gewinnen.“ Mit dieser Feststellung bringt Walter Koschatzky,
der Kenner von Gauermanns Werk, pointiert zum Ausdruck
worin den Reiz seiner Malerei liegt. Wer dies schitzt, wer nach-
vollzieht was Gauermann in Zeiten des kiinstlerischen Umbruchs
hervorbringt, wird sicherlich auch seine Freude am vorliegenden
Werk dieses Kiinstlers haben.

Als Sohn eines Tischlers absolvierte Jakob Gauermann zundichst
eine Steinhauerlehre, wo er jedoch bald durch sein Zeichentalent
auffiel. 1788 — 91 wurde ihm durch ein Stipendium Herzog Karls
von Wiirttemberg ein Studium an der renommierten Stuttgarter
Akademie ermdoglicht. 1798 gelangte der Kiinstler nach Wien, wo
er anfangs mit Zeichenunterricht und Radierungen seinen Lebens-
unterhalt bestritt. 1802 bereiste Gauermann mit Martin von
Molitor die Alpen, um Aquarellvorlagen fiir Mappenwerke mit
Karten und Kupferstichen anzufertigen. Bald wurde der Kiinstler
fiir das grofle topographische Werk ,Voyages pittoresques en
Autriche engagiert und zihlte bereits wenig spiter zu den Be-
gleitern Erzherzogs Johanns, an dessen Programm zur systema-
tischen Erfassung der Steiermark er mitwirkte. 1818 wurde Jakob
Gauermann zum Kammermaler des Erzherzogs ernannt. Nach
einem erfiillten kiinstlerischen Leben voller Anerkennung zog sich
der gebildete und literarisch engagierte Maler nach 1830 immer
mehr auf seinen Landsitz bei Miesenbach zuriick, wo er sein kiinst-

lerisches Wissen an seinen Sohn Friedrich weitervermittelte.

Literatur: Eva Marko: Jakob Gauermann (1773 — 1843) Leben
und Werk, Dissertation, Wien 1980; Walter Koschatzky: Jakob
Gauermann und seine Zeit, in: Katalog zur Biedermeieraus-
stellung Friedrich Gauermann und seine Zeit, Wien 1962; Walter
Koschatzky: Kammermaler Jakob Gauermann, in: Die Kammer-
maler um Erzherzog Johann. Ausstellungskatalog des Johann-
eums, Graz 1959; Rupert Feuchtmiiller: Gauermann Museum,
Miesenbach Scheuchenstein, Miesenbach 1976

Jakob Gauermann

Offingen 1773 — 1843 Wien

Fltenspielender Ziegenhirte, um 1816, Ol auf Holz, 31,5 x 31,5 cm, signiert J Gauermann Wien,
unleserlich datiert, verzeichnet in Eva Marko: Jakob Gauermann, Diss. Wien 1980, S. 316, Wvz. Nr. 647



Ferdinand Georg Waldmiiller

Wien 1793 — 1865 Hinterbriihl bei Modling

»Waldmiiller hatte die Gabe, Menschen ganz vorziiglich
wiederzugeben und dabei auch deren Personlichkeit zum Aus-
druck zu bringen: er malte die Hochsten im Staate, drei Kaiser
von Osterreich, den Fiirsten Metternich und die hohe Diplo-
matie beim Empfang in der Wiener Hofburg; Er malte die
Blasiertheit adeliger Personen, aber auch den zur Schau ge-
tragenen Stolz des aufkommenden Biirgertums. Seine Welt

«

aber war die der einfachen Menschen...“ schreibt Rupert

Feuchtmiiller tiber Ferdinand Georg Waldmiiller.

Unsere ,Dame mit blauen Bidndern“ scheint wohl diesem
stolzen Biirgertum zu entstammen, denn ihre Bekleidung ist
weder biuerlich oder derb, noch scheint sie fiir feudale Re-
prisentationszwecke geeignet zu sein. Auch Accessoires sicht
man keine, nur feine goldene Ohrringe lassen sich erkennen
und deuten neben der Tatsache, dass kein geringerer als Wald-
miiller sie portritiert, auf eine finanzielle Situiertheit hin.
Waldmdillers Portrit ist auch szenisch nicht grofl angelegt, es
ist alles weggelassen, was auf Stand und gesellschaftliche Be-
deutung der Dargestellten hinweisen konnen. Es scheint als
geht es ihm allein um das faszinierende Gesicht, das er in freien
und doch sehr prizisen Pinselstrichen wiedergibt. Unter Ver-
zicht auf alle Auferlichkeiten gelingt es ihm, das Innerste der
dargestellten Personlichkeit zu spiegeln. Und obwohl er im
Inkarnat des Gesichts feinste Nuancierungen wiedergibt, er das
Sonnenlicht vielfach in den Falten des Umhangs bricht und er
sein Konnen in der Wiedergabe des Stofflichen, der Riischen,
der blauen Biander und der schneeweiflen Bluse beweist, ist es
ihr Antlitz das bezaubert. Thre feine Mimik ist das Eindring-
liche, der subtile Ausdruck das Wunderbare. Der ebenmiflig
grilne Hintergrund und der schwarzem Samtmantel fokus-

sieren dabei nur zusitzlich die Konzentration des Betrachters.

In der Darstellung steht sie frontal und geradlinig dem Be-
trachter gegeniiber. Den Kopf hat sie dabei leicht zur Seite
geneigt, ihren Blick fast unmerklich nach oben gerichtet. Es
scheint als wiirde sie wihrend ihrer Portritsitzung an ein zurtick-

liegendes Ereignis denken, einer visuellen Erinnerung nach-

hingen, die ihr trotz der verschlossen Lippen ein Licheln ins
Gesicht zaubert. Wahrscheinlich hat Sie schon einiges erlebt, die
Dargestellte ist keine junge Frau mehr, ihre Haut ist dennoch glatt
und rosig, von einer Ebenméfligkeit gekennzeichnet. Waldmiiller
macht vorliegendes Portrit zu einer delikaten Charakterstudie,
die in ihrer Unmittelbarkeit alles Biedermeierliche hinter sich
lasst und eine Person lebensnah skizziert. Er portritiert ein of-
fenes Wesen, das uns zum Dialog einlddt. Vielleicht ergibt sich
daraus auch einmal ein Hinweis wer die ,Dame mit blauen

Bindern“ gewesen sein konnte.

Ferdinand Georg Waldmiiller studierte von 1807 bis 1813 an der
Wiener Akademie und bildete sich durch private Kontakte sowie
teilweise autodidaktisch weiter. Nach mehreren Reisen als Thea-
termaler erfolgte 1817 die Riickkehr nach Wien und seine Hin-
wendung zur Portritmalerei. Daneben pflegte er auch andere
Gattungen und erwarb sich einen Ruf als Maler mit virtuoser
Realititswiedergabe. Ab 1830 wirkte er als Professor und Kustos
der Akademiegalerie. Waldmiiller erhob die Genrekunst durch
Elemente des Historienbilds und sakraler Anspielungen in eine
neue Dimension, die auch sozialkritische Tone nicht scheute.
Gleichzeitig setzte er sich, unter Verwertung niederlindischer Vor-
bilder und geschult durch zahlreiche Italienfahrten mit Raum-
und Lichtproblemen auseinander. Mit der scharfen Licht-Schatten-
Wiedergabe und durch dramatisches Arrangement erreichte er
hochstes Niveau, das im Spétwerk farblich-atmosphdrische Akzente
erhielt. Internationale Anerkennung fand Waldmiiller 1856 in
London. Als einer der vielseitigsten und formal aufgeschlossen-
sten Kiinstler seiner Zeit schuf er wichtige Grundlagen fiir die
weitere Entwicklung, blieb aber zugleich der Tradition und der
Alt-Wiener Schule verbunden. Bis 1851 unterrichtete er zahl-

reiche Privatschiiler.

Literatur: Bruno Grimschitz: Werkverzeichnis Ferdinand Georg
Waldmiiller. Salzburg 1957, S. 361, Nr. 928, mit Abb. (dort irr-
timlich 1860 datiert); Rupert Feuchtmiiller: Werkverzeichnis
Ferdinand Georg Waldmiiller, Wien und Miinchen 1996, S. 523,
Nr. 1058, mit Abbildung

Ferdinand Georg Waldmiiller

Wien 1793 — 1865 Hinterbriihl bei Médling

Dame mit blauen Béndern, 1863, Ol auf Holz, 23,5 x 18 cm links signiert & datiert Waldmiiller 63,
Provenienz: Sammlung Josef Hofstatter, Wien danach Sammlung Georg Schafer, Schweinfurt,
abgebildet im Wvz. von Feuchtmdiller, S. 523, Nr. 1058, sowie im Wvz. Grimschitz, S. 361, Nr. 928



Carl Kronberger

Freistadt 1841 - 1921 Miinchen

»Vorbedeutung“ lautet der Titel unseres Bildes, in der wir vier
Minner auf der Gasse stehen sehen. Der Mond taucht die ndcht-
lich Szene in geheimnisvolles Licht und ldsst uns eine Kleinstadt
mit mittelalterlicher Architektur erkennen. Es ist Freistadt, die
Geburtsstadt des Kiinstlers und zu fortgeschrittener Nachtsunde
haben sich der Pfarrer, der Schulmeister und ein Dorfgendarm
vor dem Wirtshaus ,,Zur Sonne“ versammelt, um das Himmels-
wunder zu beobachten, nach dem der hemdirmelige, dicke Wirt
aufgeregt deutet. Es ist ein Komet mit langem Schweif, dessen
Erscheinungen seit jeher die Menschen faszinierte und bisweilen
auch fiir Angst und Schrecken sorgte; galten Kometen doch lange
Zeit als Ungliicksboten und l6sten mitunter Weltuntergangs-
stimmung aus. So weit diirfte es in vorliegenden Fall noch nicht

gekommen sein, auch wenn der Wirt gar heftig gestikuliert.

Als Maler derartiger Szenen kennt man Carl Kronberger vor allem
im oberosterreichisch-bayrischen Raum, wo er zu Lebzeiten duflerst
erfolgreich ausstellt. In Miinchen wo er viele Jahre lebt, fiihrt er
unter seinen Kollegen den liebevollen Beinamen ,,sterreichischer
Spitzweg®. Und in der Tat setzt sich Kronbergers Schilderung aus
einer Reihe von einfithlsamen Einzelbeobachtungen zusammen,

die ihn in die Nihe des berithmten Malers riicken.

Zum einen ist da die feinsinnige Beobachtungsgabe mit der er
die Personen in ihrer Eigenttimlichkeit und Charakteristik fest-
hilt. Wie etwa den Pfarrer mit seiner langen diinnen Pfeife, den
Schulmeister, im langen schwarzen Rock, die Haare penibel tiber
die Glatze gekimmt oder den breitbeinigen Dorfgendarmen, der
hinter seinem Riicken mit verschrinkten Armen, ebenfalls eine
Pfeife hilt. Zum anderen ist es die effektvolle Bildinszenierung,
mit der Kronberger aufwartet. Gespenstisch und geheimnisvoll
gestaltet er die Darstellung, ldsst dunkle Schatten der Hiuser-

flucht in die Gasse werfen und unterstreicht mit einer gezielten
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Raumflucht die Entfernung zum himmlischen Ereignis. Die
kleinstddtische Architektur Freistadts ist sicherlich konstitutiv
fiir Kronbergers Bild. Sie garantiert Uberschaubarkeit und
wertet das Ambiente gleichsam zum Mitspieler auf. Auch der Be-
trachtungsstandpunkt ist gegentiber der Bildszene bewusst nicht
erhoht, wodurch der Eindruck entsteht, als wiren wir als Teil-
nehmer miteinbezogen. Auch die Dramaturgie der figuralen
Szene nimmt bereits die Ausdrucksmittel des erst viel spiter auf-
kommenden Mediums Film vorweg und lasst Kronberger des-
halb nicht nur zum ironischen Chronisten eines Sittenbilds
abergldubischer Kleinstidter werden, sondern ihn auch ver-
bliiffend modern erscheinen.

Der Sohn eines Gastwirtes lernte zundchst in Linz bei einem
Dekorationsmaler, ehe er 1859 nach Miinchen ging. Hier studierte
er bei Hermann Dyck, einem Freund Carl Spitzwegs, der vor allem
Kleinstadtmotive mit humoristisch-genrehafter Staffage malte. Kron-
berger besuchte auch kurz die Miinchner Akademie bei Hermann
Anschiitz und Georg Hiltensperger, einem Schiiler von Peter von
Cornelius. Im iibrigen war er Autodidakt. Er liefs sich in Miinchen
nieder, wo er zwischen 1866 und 1919 hiufig auf Ausstellungen
vertreten war und wegen seiner humorvollen, warmherzigen Genre-
szenen bald den Beinamen ,,dsterreichischer Spitzweg* erhielt. Die
Wiedergabe seiner Werke in vielgelesenen Zeitschriften wie
»Gartenlaube“ und ,, Kunst fiir Alle“ verhalf im schon zu Lebzeiten
zu grofier Beliebtheit. 1873 wurde ihm auf der Wiener Weltaus-

stellung eine Medaille verleihen.

Literatur: Hannes Etzelsdorfer: Leben und Werk des Freistidter
Malers Carl Kronberger (1841 — 1921), Freistadter Geschichts-
blitter, Band 9, Freistadt 1991; Hermann Ubell: Die gute, alte
Zeit in Bildern des Oberdosterreichers Carl Kronberger, in: Der
Pflug, Monatszeitschrift der Wiener Urania, Wien 1926

Carl Kronberger

Freistadt 1841 - 1921 Miinchen

Vorbedeutung, um 1865, Ol auf Holz, 25,5 x 21 cm, signiert C. Kronberger, verso altes Etikett mit vom Kiinstler
eigenhandiger Beschriftung, eine Zweitfassung publiziert in Ubell/Pflug 1926, S. 63 und Etzelsdorfer 1991, S.113
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Wiener Biedermeiermaler

Wien um 1820, unbekannter Kiinstler

Das Burgtor gegen Mariahilf, um1820, Ol auf Metall, 46,5 x 70 cm

Mit wohl kaum einem anderen Motiv beschiftigt sich Ernst
Huber o6fters als mit der heimatlichen Landschaft. Es sind die
Gehofte im Miihlviertel, die Landschaften in Niederdsterreichs
oder die Stddtchen im Salzkammergut, die ihn zu immer neuen
Variationen desselben Themas anregen. Seine Bilder stehen
dabei in der Landschaftsauffassung sowohl Ziilow als auch
Dobrowsky nahe: Sie stellen die von Menschenhand verdnderte
Landschaft dar und bevorzugen vor allem die bauerliche Natur,
hiufig erfullt von dorflichem Leben mit den dazugehérigen

Hiusern und Menschen.
Unser Bild, das eine Partie im Griinen zeigt, schlief3t an die be-

schriebene Tradition an. Im Vordergrund die figurale Szenerie:

Minner, Frauen und Kinder in landesiiblicher Tracht gekleidet,
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rastend auf der Wiese oder unter Biumen. Im Hintergrund, des
in der Mitte geteilten Bildes, zwei, drei Bauernhiduser und eine
Kirche die hinter einem See gelegen ist. Hochstwahrscheinlich
handelt es sich um eine Landschaft im Salzkammergut, die dem

gebiirtigen Wiener eine zweite Heimat ist.

Dem Kenner sind diese Bilder lingst bekannt, denn Huber
schafft nicht nur ein grofles kiinstlerisches Oeuvre, er stellt auch
hiufig aus. In der Wiener Kunstschau, der Sezession, in Galerien
und zahlreichen Museen. Zur Zeit gibt es kaum eine dsterrei-
chische Kunst- und Antiquititenmesse wo kein Huber zu finden
ist. Worin liegt das Phanomen seiner Popularitit?

Etwa weil er wie ein “Miihlviertler Vlamink, ein Brueghel von

Wagrein oder ein Valkenborch von Podersdorf” malt, wie Arnulf

Gottfried Pulian

MeifSen 1809 — 1875 Diisseldorf

Blick auf den Hallstattersee, um 1860, Ol auf Leinwand, 61 x 95 cm, signiert G Pulian

Nicht nur fiir zahlreiche Osterreichische Maler ist Hallstatt ein
beliebtes Motiv auch den beriithmten Vertreter der Diisseldorfer
Malerschule zieht es ins Salzkammergut. In unserem Gemilde
dokumentiert Gottfried Pulian das pittoreske Stidtchen in detail-
lierter Malerei von einer eher weniger bekannten Ansicht. Der
Blick wird geteilt, zum einen die Kirchtreppe hinauf, zum andern
neben der Stiege vorbei in den Ort hinein und zum See, wo sich
das Sonnenlicht in einem gleiflenden Streifen wirkungsvoll spiegelt.
Ansonsten fillt das Licht sehr weich auf die bewaldeten Hiigel
und die gekalkten Mauern und Décher des Stadtchen, das neben
der Obergsterreichischen Bergwelt, in der wir recht deutlich das
Massiv des Dachsteingletschers erkennen, eine eindrucksvolle Ku-
lisse abgibt. Pulians Arbeitsweise ist dabei charakteristisch fiir
die Diisseldorfer Malschule. In freier Natur fertigt er zuerst Ol-
skizzen an, die dann im Atelier als Grundlage fiir grofler ausge-
filhrte Gemilde dienen. Landschaft und Architektur werden

dabei nach akademischen Kompositionsprinzipien harmonisch

angeflhrt in Boetticher, 2. Band, Teil 1, Leipzig 1898

miteinander verkniipft und wie in vorliegendem Fall auch mit
figiirliche Staffage belebt.

Gottfried Johann Pulian trat 1826 in die MeifSener Kunstschule ein
und studierte anschlieflend bis 1832 an der Dresdner Kunstaka-
demie, sowie von 1838 — 1842 an der Diisseldorfer Kunstakademie.
Sein Schaffen galt vornehmlich Landschaftsdarstellungen sowie
architektonischen Veduten. Fiir die Mehrzahl seiner Arbeiten
wihlte er mittel- und niederrheinische Motive. Reisen fiihrten in
nach Bayern sowie ins Salzkammergut. Er war Mitbegriinder des
Vereins Diisseldorfer Kiinstler und blieb bis zu seinem Tod 1875 in

Diisseldorf ansdssig.
Literatur: Kunstmuseum Diisseldorf, Galerie Paffrath (Hg.): Le-

xikon der Diisseldorfer Malerschule 1819 — 1918, Band 3,
Diisseldorf 19xx,
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Alois Greil

Linz 1841 — 1902 Wien

Von Adalbert Stifter ,,entdeckt® zu werden, ist sicherlich eine
besondere Auszeichnung fiir einen Kiinstler. Und Greil erweist
sich dieser Ehre auch als wiirdig, denn nach seinem dreijdhrigen
Studium an der Wiener Akademie kommt er 1861, mit der
goldenen Fiiger-Medaille dekoriert, wieder nach Linz zuriick.
In seiner Funktion als Landesschulinspektor hatte ihn Stifter
nach zweijihriger Beobachtungszeit namlich als Stipendiat
empfohlen. In Wien findet Greil schliefllich auch seinen Lebens-
mittelpunkt, nachdem er etliche Jahre in Linz als freischaffen-
der Kiinstler tdtig ist. In der Hauptstadt sind die Moglichkeiten
des Schaffens und Verdienens besser und so kann er schlieflich
eine lange Zeit fruchtbarer kiinstlerischer Tatigkeit entfalten.
Das Handwerkliche Kénnen gelangt dabei zur spielerischen
Meisterschaft und so werden seine Arbeiten von Kiinstler- und
Sammlerkreisen geschétzt und auch von Museen und der 6ffen-

tlichen Hand zahlreich angekauft.

Kiinstlerisch wichst Greil aus der Tradition des Wiener Sitten-
bildes der Biedermeierzeit empor, bezieht den Grofiteil seiner
Themen und seiner Inspiration aber aus dem oberosterrei-
chischen Kulturraum. Die unverdringbare Welt seiner Jugend,
das Kleinstddtische, der lindliche Raum mit seinem Brauchtum
und seinen Sitten ist dabei Vorlage. Nach Oberdsterreich reist
er auch alljahrlich im Sommer und wird so zum Chronisten des
Volkslebens. Greils Werk stellt daher, in seiner herausragenden
Qualitit, auch eine Quelle ersten Ranges fiir volkskundliche
Untersuchungen dar, lange bevor die Kamera diese Aufgabe
tibernimmt. Er versammelt Themen aus dem Jahres- und Lebens-
kreis, dem Berufs- und Glaubensleben, aus der oberdsterreich-
ischen Geschichte und dem auftkommenden Verkehr. Auch die
Unterhaltung kommt nicht zu kurz und mit ihr auch nicht al-

lerlei kauzige Typen und oberdsterreichische Originale.
Vazierende Komédianten, die von Ort zu Ort ziehen um ihre

Lieder und Kunststiicke aufzufiihren, sind das Thema der vor-

liegenden Arbeit. Vorneweg marschiert ein Pudel in Dragoner-
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uniform, hernach der Direktor mit seiner Frau, die Pfeife
schmauchend und ein Ross am Ziigel haltend. Priifend wirft er
einen Blick zuriick. Das Pferd ist schwer beladen, es muss die
Requisiten der Truppe schleppen: Eine Trommel, ein Tamburin,
eine Tasche und ein Paket. Auch Plachen, ein Seil und zwei
Stangen sind zu erkennen und lassen uns die Téatigkeit des
zierlichen Midchens erahnen, das in einen karierten Umhang
gehtillt, weiter hinten anmutig des Weges schreitet. Thr Begleiter
scheint da schon aus derberem Holz geschnitzt, denn er geht
barfuf}, hilt seine Stiefeln, wohl um sie zu schonen, in der Hand.
Die Szenerie ist eine oberdsterreichische Gegend. Wir sehen die
aufragenden Pappeln der Donauauen sowie markante Bauern-
hofe und erkennen im Hintergrund die Hugellandschaft des
Miihlviertels. Es ist ein lokalgeschichtliches Sittenbild, wie es
humorvoller nicht wiedergegeben werden konnte und es fillt
nicht schwer zu erraten, wieso sich die beiden Referenzblitter
aus dem Berufskreis der Komddianten im Besitz der Gra-
phischen Sammlung der Albertina befinden.

Der Sohn eines Vergoldermeisters ging in Linz zur Schule, wo er
1856 im Oberdisterreichischen Kunstverein erstmals ausstellte. Durch
Adalbert Stifter und Moritz von Az gefordert, erhielt er ein Stipen-
dium zum Besuch der Akademie in Wien. 1868 arbeitete er kurz
als Illustrator in Stuttgart, und iibersiedelte 1873 aus Linz end-
giiltig nach Wien. Er war mit Rudolf von Alt, Ernst Juch und den
Dichtern Ludwig Anzengruber und Peter Rosegger befreundet,
dessen ,,Ausgewiihlte Werke* er illustrierte. Greil schuf zundchst
historische Szenen und Bilder aus dem Soldatenleben, ehe er das
fiir sich charakteristische Genre aus ,der guten alten Zeit” fand.
Er liebte vor allem die Welt der wandernden Schauspieler und
Kiinstler und das Volksleben der biuerlichen Bevilkerung in

Oberdasterreich.

Literatur: Hans Commenda: Alois Greil. Ein Maler des Volks-
lebens, Linz 1961; Hans Oberleitner: Der Linzer Aquarellmaler
Alois Greil, in: OO Heimatblitter, Linz 1951

Alois Greil

Linz 1841 — 1902 Wien

Wandernde Komddianten, um 1875, Aquarell auf Papier, 35 x 44 cm, signiert A. Greil angefuhrt in Hans Commenda:
Alois Greil, Linz 1961, S. 41, Provenienz: Franz Josef Lebzelter, Wien danach Furstenhaus Sachsen-Coburg
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Thomas Ender

Wien 1793 — 1875 Wien

Nachdem Thomas Ender 1853 von einer mehrmonatigen Italien-
reise zuriickgekehrt war, legt er dem Sponsor dieser Reise, Erz-
herzog Johann, in einem Brief ausfiithrlichen Bericht vor: ,,... bin
ich frei, meine gliickliche Zuriickkunft von Italien gehorsamst
zu melden. Meine Reise ging iiber Triest nach Venedig, Padua
und Bologna, wo ich zwei Tage der Beschauung von Kunstgegen-
stinden widmete. Von da an gings iiber die Apenninen nach dem
herrlichen reizenden Florenz. ... Dann blieb ich noch finf Tage
in Pompeji, und kehrte zuriick nach Neapel, wo ich drei Wochen
mich aufhielt und Exkursionen in die Umgebung machte. ... Ita-
lien ist und bleibt das schonste und reichste Land fiir Kunst und
Kinstler, ... Selbst heute noch hat das Leben der Menschen in
diesen Umgebungen fiir den Kiinstler und Kunstfreund noch
Begeisterung, wo man geht und steht siecht man Bilder. Oh, welch
grofler Unterschied mit den grofien und jetzigen konventionel-
len Stidten, wo Hiuser und Menschen nur trockene Berech-

s
nungen sind.

Alles andere als ,trockene Berechnung® ist auch vorliegendes
Aquarell von Thomas Ender, das wohl auf dieser zweiter Italien-
reise entstanden ist. Es zeigt eine Kanalszene in Venedig, in der
architektonische Detailgenauigkeit nicht mehr sein groites An-
liegen ist. Dass er dies beherrscht, hat er schon oft genug unter
Beweis gestellt. Thm geht es ums Atmosphirische; das Erfassen
der Stimmung und des Lichts ist ihm das Wichtigste. So sind es
auch die aufbauschenden Wolken, die der Ansicht eine Raumtiefe
geben und die vom Schriglicht der Sonne angestrahlten Fassa-
den, welche die Hduser plastisch wirken lassen. Die Figuren sind
weniger bedeutsam, obwohl er etwa die Gondoliere im Vorder-
grund mit einiger Detailliebe erfasst. Ahnlich wie auch Rudolf

von Alt und Ferdinand Georg Waldmiiller vollzieht er in seinem
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Spitwerk eine Wende und wird so zum Vorldufer des osterrei-

chischen Stimmungsimpressionismus.

Thomas Ender wurde gemeinsam mit seinem Zwillingsbruder Jo-
hann Nepomuk in Wien geboren. Beide studierten von 1806 bis 1813
an der Wiener Akademie unter Janscha und MéfSmer. Schon in seiner
Jugend genoss er die Forderung durch Staatskanzler Metternich. 1816
sammelte er wihrend einer Reise durch Salzburg und Tirol reiches
Skizzenmaterial, dass ihn im darauffolgenden Jahr den ersten Preis
der akademischen Ausstellung gewinnen liefs und zur Teilnahme
an der dsterreichischen Brasilienexpedition verhalf. Bei seiner Riick-
kehr brachte er 700 Aquarelle und Zeichnungen mit. 1819 begleitete
er Metternich nach Rom, wo er sich bis 1824 als Stipendiat auf-
hielt. 1829 trat er als Kammermaler in die Dienste Erzherzog Jo-
hanns, mit dem er auf Studienreisen Salzburg, die Steiermark,
Kirnten und Tirol bereiste und dabei hunderte Aquarelle schuf.
1836 wurde er Korrektor an der Akademie, ein Jahr spiter Professor
fiir Landschaftsmalerei. 1837 begleitete er Erzherzog Johann nach
Russland, Griechenland und Konstantinopel. 1845 wurde er zum
Kaiserlichen Rat ernannt, 1853 wurde ihm der Franz-Joseph-Orden
verliehen. Es folgte eine zweite Italienreise. Von all seinen Studien-
fahrten brachte Ender eine grofie Anzahl an Zeichnungen und
Aquarellen mit. Alles in allem schuf er ein Lebenswerk von mehreren
tausend Arbeiten, die sich in zahlreichen bedeutenden Sammlungen
und Museen befinden.

Literatur: Walter Koschatzky: Thomas Ender (1793 — 1875)
Kammermaler Erzherzog Johanns, Graz 1982; Ausstellungs-
katalog der Albertina: Thomas Ender (1793 — 1875), Zeich-
nungen und Aquarelle, Wien 1964

Thomas Ender

Wien 1793 — 1875 Wien

Venedig, 1853, Aquarell auf Papier, 18 x 16 cm, signiert Tho. Ender
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Robert Russ

Wien 1847 — 1922 Wien

»Nach 1900 hatte es Russ schwer, in der Nihe des Zeitgeschmacks
zu bleiben. Unter dem Eindruck der Impressionisten stehend,
entfaltete sich der modernste Teil seines Oeuvres. Die neuen
Mittel reichten von der pointillistischen Malweise iiber Farb-
experimente und einer gekonnten Skizzenhaftigkeit bis zur Auf-
16sung einzelner Bildpartien. schreibt Andrea Winkelbauer im
Ausstellungskatalog ,,Stimmungsimpressionismus“ der Oster-
reichischen Galerie tiber Robert Russ. Wie sich Geschmack im Lauf
der Zeit wandelt! Heute sind vor allem jene Werke, die um 1900

und danach entstanden sind, bei Sammlern besonders begehrt.

Auch unser Gemilde entsteht in dieser Spitphase, wobei es die
atmosphirische Stimmung und das gleiflende Licht des Stidens
sind, die den Kiinstler zur Arbeit an vorliegender stimmungs-
voller Ansicht fithren. Fiir iiber zwanzig Jahre ist die Gegend um
Arco und Riva am Gardasee fiir Russ Inspirationsquelle, die ihm
schon zu Lebzeiten den Ruf eines ,Meisters der Beleuchtungs-
effekte” einbringt. Auch hier ist das pittoreske Ufer eines Stadt-
chens am Gardasee zentrales Motiv. Einmal mehr geht es um
Helligkeitswerte und um atmosphirische Gegebenheiten. Ein-
mal mehr fasziniert Russ das Licht, das die Luft flirren und die
Reflexe im Wasser schimmern ldsst. Im Glanz der Sonne ver-
selbststandigen sich Vegetation und Architektur. Die Blitter der
Topfpflanzen beleben sich, und die Farben der Bauwerke be-

ginnen zu vibrieren.

Es ist wahrhaft meisterlich was Robert Russ uns hier, ganz im
Sinne der Impressionisten, vorfiithrt. Doch die besondere Raffi-
nesse der Arbeit ist nicht so leicht ersichtlich. Was sie so spannend
macht und in den Rang eines Meisterwerkes hebt, ist namlich
nicht gemalt. Es ist das Weggelassene und Ausgesparte. Es ist das
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Pastose und Skizzenhafte. Es ist die spielerische Leichtigkeit mit
der er die Tonung des Maluntergrundes als Farbe miteinbezieht.
Wie er das Gefiige aus Lokalfarben mit den Braunwerten des Mal-
kartons abgleicht; offen und dennoch sicher, in einer klaren
rdumlichen Struktur und einer wunderbaren atmosphirischen
Transparenz. Das macht es aus. Das macht das Kunstwerk zu

einem Gemailde von musealer Qualitit.

Robert Russ, dem Freundeskreis um Emil-Jakob Schindler, Eugen
Jettel und Rudolf Ribarz angehorend, war von 1861 bis 1868
Schiiler der Wiener Akademie in der Landschaftsklasse von Albert
Zimmermann. 1870/71 vertrat er seinen Lehrer als Professor. Er
unternahm zahlreiche Reisen nach Deutschland, Holland, Belgien
und vor allem nach Italien. Russ beschickte regelmdfig Ausstel-
lungen und erhielt bis 1891 alle fiir einen Kiinstler in Osterreich
maglichen Auszeichnungen. Auch international konnte Russ reils-
sieren. So war er etwa auf der Weltausstellung 1873 mit fiinf Bildern
vertreten. In den 80er Jahren entstanden zahlreiche Auftragsbilder
fiir namhafte Museen. Ab Mitte der 90er Jahre fand er seine Motive
vorwiegend in Siidtirol und am Gardasee. Nach 1900 bis zu seinem
Tode folgte noch eine lange produktive Zeit und die Intensivierung
internationaler Ausstellungstitigkeit. Russ gelangte dabei in einer
skizzenhaften Malweise zu seinem reifen Werk, das heute zu den
gesuchtesten in der dsterreichischen Landschafts- und Stimmungs-

malerei zihlt.

Literatur: Andrea Winkelbauer: Robert Russ, Diplomarbeit, Wien
1995; Gerbert Frodl, Verena Traeger (Hg.): Stimmungsimpressio-
nismus, Ausstellungskatalog der Osterreichischen Galerie, Wien
2004; Ausstellungskatalog: Malerische Reise durch Tirol. Von der

Romantik zum Impressionismus, Innsbruck 1992

Robert Russ

Wien 1847 — 1922 Wien

Motiv vom Gardasee, um 1904, Mischtechnik auf Karton, 72 x 92 cm, signiert Robert Russ

19



Lea Littrow Lea Littrow

Triest 1860 — 1914 Abbazia Triest 1860 — 1914 Abbazia

Veli Losinj, um 1900, Ol auf Karton, 34 x 37,5 cm, mongrammiert LL Der Hafen von Split, um 1900, Ol auf Leinwand, 31 x 74 cm, signiert Leo Littrow

Manche Bilder ragen einfach aus der Masse hervor! Im vor-
liegenden Fall ist dies nicht nur auf das auflergewéhnliche Pano-
ramaformat zuriickfithren, es ist vor allem die kiinstlerische
Virtuositit, die das pittoreske Motiv mit der stimmungsvollen

Atmosphire eines Sonnenuntergangs verbindet.

Die Dammerung ist lingst angebrochen, die letzten Sonnen-
strahlen fallen aufs Meer und lassen Wolkenzirren glutrot
leuchten. Es ist noch hell genug, um im violetten Abendlicht die
Ortlichkeit zu bestimmen. Es ist die Bucht von Split, Marine-
stiitzpunkt der dsterreichisch-ungarischen Seeflotte. Man erblickt
den Pier, an dessen Ende der markante Leuchtturm aufragt, er-
kennt sogar die osterreichische Flagge und sieht einige Segelboo-
te dem Hafen zusteuern. Ganz klein macht sich im Hintergrund
ein Dampfer aus, dessen Rauch sich im feinen Dunst der Abend-
luft auflost. Der Horizont ist hoch hinaufgezogen und gibt nur
einen schmalen Streifen Himmel frei. Der sichere, pastose Duk-
tus und der aus kurzen pointilistischen Pinselstrichen be-
stehende Farbauftrag lassen die Bildoberfliche vibrieren. Lit-
trow ist fasziniert vom Schimmer des Lichts und der Stimmung
der Abendstunde und vermag in auflerordentlicher Ummittel-

barkeit die unzihligen Reflexe und Lichtspiegelungen der Wellen
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wiederzugeben. Das Auge des Betrachters findet kaum Ruhe.
Alles flimmert und flirrt, alles ist in Bewegung, dhnlich den

Schwingen der nah tiber dem Wasser flatternden Mowen.

Entscheidend fiir den Bildeindruck sind nicht Einzelheiten oder
gar Details, entscheidend ist die Gesamtwirkung. Es versteht
sich von selbst, dass derartige Meistwerke ,plein air gemalt
sind. Littrow ist Impressionistin in Reinkultur und liefert uns
ein tiberzeugendes Beispiel fiir die Ebenbiirtigkeit mit ihrer
Malerkollegin Olga Wisinger-Florian. Wenngleich auch Lea
Littrow durch die Verstreutheit ihres Werkes weniger bekannt
ist, ist sie in eine Reihe mit den bedeutenden 6sterreichischen

Stimmungsimpressionisten zu stellen.

Lea von Littrow entstammte einer altosterreichischen Adelsfamilie.
Ihr Vater war der beriihmte Astronom, Universititsprofessor und
Leiter der Wiener Sternwarte Carl Ludwig von Littrow, ihre Mutter
die Schriftstellerin und Frauenrechtlerin Auguste von Littrow. Lea
wuchs im Hause dieser vielseitig gebildeten Familie auf, deren
Salon ein Mittelpunkt des geistigen Wiens war. Dort verkehrten
auch Feuchtersleben, Dannhauser, Ebner-Eschenbach, Hebbel,
Grillparzer und Ottilie v. Goethe. Ihre Ausbildung erhielt sie in
Paris als Schiilerin von Jean d’Alheim, wo sie von den Impressio-
nisten beeinflusst wurde. Lange und fruchtbare Aufenthalte ver-
brachte sie in Istrien und Dalmatien, wo sie in zahlreichen Ge-
milden, Stadt- und Hafenansichten, Buchten und Brandungs-
studien der Kiisten festhielt. Als Malerin vor der Jahrhundertwende
anerkannt zu werden, war fiir Frauen schwierig, weswegen sie
meist mit dem Pseudonym Leo Littrow signierte. Ein Indiz fiir Ihre
damalige Wertschitzung gibt es jedoch schon. Als niamlich in den
Jahren von 1883-86 Auftrige fiir die Ausstattung der Hoch-
parterresile im Naturhistorischen Museum mit Gemiilden ver-
geben wurden, war Littrow die einzige weibliche Malerin, die nicht

iibergangen wurde.

Literatur: Friedrich Boetticher: Malerwerke des 19. Jahrhun-
derts, Band 1, Teil II, Leipzig, 1895, Osterreichische Akademie
der Wissenschaften (Hg.): Osterreichisches Biographisches Le-
xikon 1815 — 1950, Band V, Wien 1972
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Emilie Mediz-Pelikan

Vicklabruck 1861 — 1908 Dresden

Waldlichtung, um 1900, Mischtechnik auf Papier, 45,5 x 65,5 cm, rlckseitig Nachlassstempel Em Pelikan,

ausgestellt in der Ausstellung ,Enthiillt“. Ein Jahrhundert Akte Osterreichischer Kiinstlerinnen, Baden 1999

Im vielfiltigen Panoptikum des Osterreichischen Stimmungs-
impressionismus findet man nur wenige vergleichbar qualitits-
volle Kiinstler, deren Werk so unbeachtet geblieben ist wie das
von Emilie Mediz-Pelikan. Thr frither Tod 1908, am Hohepunkt
des Schaffens sowie das Verschwinden ihres Werkes in den
Depots der ehemaligen DDR mogen Griinde hiefiir sein, die
Zogerlichkeiten des Kunstmarktes und die auf bereits bekannte
Kiinstler ausgerichtete Ausstellungspolitik der Museen noch
weitere Motive fiir die verzogerte Rezeption der Kiinstlerin. Die
Giite ihres Werkes bleibt davon freilich unabhingig und auch
wenn groflere Bekanntheit ein Desideratum wire, gentigen Ar-

beiten wie vorliegende um zu beeindrucken.

Als Motiv dient das Dickicht des Sanddornbusches, der an den
Stranden des belgischen Kiistenortes Knokke prachtig gedeiht.
Ein Feuerwerk an Farben breitet sich vor unseren Augen aus:
zum Platzen reife, knallorange Beeren an silbrigen Asten, griin
schimmerndes Blattwerk und braune Griser. Es ist ein flirrendes
Geflecht an furiosen Strichen und Tupfen, welches das Busch-
werk aufbaut und die Leinwand tiberzieht. Dariiber spannt sich

ein graublauer Himmel, in dessen hauchigen Wolken die letzte

22

Glut des Abendrots schimmert. Ganz fein zeichnet sich die
sichelformige Silhouette des Mondes ab, nur wenige Momente
spiter wird der Zauber vorbei sein, wird alles vom Graublau der
Nacht umschlungen sein. Ganz recht schreibt Georg Callwey im
Nachruf des Miinchner Kunstwarts iiber Mediz-Pelikan: ,,Was
wir an ihr verloren haben, wissen nur wenige, und die es nicht

wissen, denen kann man’s nicht mit zwei Worten sagen.

Emilie Mediz-Pelikan studierte an der Wiener Akademie und folg-
teihrem Lehrer Albert Zimmermann nach Salzburg und 1885 nach
Miinchen. Hdufig hielt sie sich in der Dachauer Kiinstlerkolonie
auf, wo sie ihren spdteren Mann Karl Mediz kennenlernte. Studien-
aufenthalte und Reisen fiihrten sie nach Paris, Belgien, Ungarn,
Italien, Kroatien und in die Alpenwelt der Tiroler und Schweizer
Berge. Erst um 1900 gelang ihr der kiinstlerische Durchbruch; in
zeitgendssischen Rezension liest man ihren Namen neben Leibl,
Uhde, Thoma und Klinger. 1904 iibersiedelt das Ehepaar Mediz
nach Dresden. Ausstellungen und Museumsankdufe folgen, u.a. in
Dresden und Rom, im Berliner Kiinstlerhaus und im Wiener
Hagenbund. 1908 stirbt Emilie Mediz-Pelikan iiberraschend an
einem Herzversagen, ihr Mann viel spéiter, 1945. Erst 1986 kam es
zu einer ersten Museumsausstellung nach dem Zweiten Weltkrieg,
der einige kleinere Ausstellungen in Galerien in Wien, Linz,

Salzburg und Miinchen folgten.

Literatur: Erich Tromayer (Hg.): Emilie Mediz-Pelikan. Bilder,
Gedanken, Briefe, Wien 1986; Oswald Oberhuber, Wilfried
Seipel, Sophie Geretsegger (Hg.): Katalog zu den Ausstellungen
in der Hochschule fiir angewandte Kunst und im Oberdster-
reichischen Landesmuseum, Wien/Linz 1986; Margarete Widder
(Hg.): Karl Mediz & Emilie Mediz-Pelikan, Ausstellung in der
Oberbank Galerie, Wels 1986; Ausstellungskatalog der Galerie
Salis, Karl Mediz und Emilie Mediz-Pelikan. Lyrische Land-
schaften der Jahrhundertwende, Salzburg 1984

Emilie Mediz-Pelikan

Vicklabruck 1861 — 1908 Dresden

Sanddorn (Knokke), 1890, O auf Leinwand, 60,5 x 48 cm, rlickseitg monogrammiert und datiert EP 1890 sowie
unleserlich beschriftet, riickseitig Nachlassstempel, verzeichnet in Tromayer Wvz. Emilie Mediz-Pelikan, S. 225,

Nr. 158 sowie in Ausstellungskatalog des OO Landesmuseums, S. 245, Nr. 166 (Geblisch mit roten Beeren)
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Karl Mediz Karl Mediz

Wien 1868 — 1945 Dresden Wien 1868 — 1945 Dresden

Bauernhaus in Knokke, 1900, Bleistift auf Papier, x cm, signiert & datiert Karl Mediz 1914, Der Apfelbaum am Ziircher See, 1914, Ol auf Leinwand, 117 x 165 cm, signiert & datiert Karl Mediz 1914, ausgestellt in der

Galerie auf der Bruhlschen Terrasse, Dresden 1943, verso alte Etiketten, abgebildet im Ausstellungskatalog Dresden 1943, S. 22

Wer einmal Medizs Gemilde eines ,,Apfelbaums am Ziirichsee®
gesehen hat, wird beim ndchsten Mal bei den Stichworten ,, Apfel
und ,,Schweiz“ vermutlich nicht nur an Wilhelm Tell denken.
Nein, solche Bilder bleiben in Erinnerung, haften geradezu auf
der Netzhaut. Kein Wunder, dass niemand geringerer als Ludwig
Hevesi, der berithmte Kunstkritiker der Jahrhundertwende, Karl
Mediz und seine Frau Emilie in eine Reihe mit Bocklin, Klinger,
Thoma und Worpswede stellte. Sie ,,bauen eine poetisch-male-
rische Schopfung auf, greifen aus starken Sinnen heraus in das
Ubersinnliche ein, nervig und nervos, Symboliker des Alltags,
gesunde Farbendichter. Nach all dem ,Jahrhundertende® der
letzten Dekadenzen scheint in solchen Erscheinungen sich
wieder Jahrhundertanfang anzukiindigen.“ schreibt Hevesi 1903

in einer Laudatio tiber Karl und Emilie Mediz.

Auch nebenstehendes Gemailde wiirde Hevesi wohl mit Bewun-
derung erfiillen. Es setzt sich aus abertausend feinsten Pinsel-
strichen zusammen. Jeder Grashalm und jedes Blatt wirken plas-
tisch, sind in zartester Delikatesse gemalt, haben Licht und

Schatten und verschwinden doch in ihrer Verdichtung des
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grolen Ganzen. Sanft wolbt sich der Hiigel auf dem der tippige
Apfelbaum steht. Seine Friichte leuchten in der Sonne, ein paar
tiberreife Apfel hat er schon abgeworfen. Auf seiner linken Seite
liegt das Stddtchen Kilchberg auf dessen Friedhof Thomas Mann
begraben liegt. Auch sie ist ganz sorgsam ausgemalt, sogar die
Uhrzeit am Kirchturm ist zu erkennen. Zur Rechten schimmert
tiirkis der Ziirchersees an dessen hiigeligen Ufer man ein paar
kleine Ortschaften ausnehmen kann. Und tber alldem wolben
sich grandiose Wolkenformationen am blauen Firmament des
Himmels. Wer mochte nicht im Schatten dieses Baumes zu
sitzen, die wundervolle Atmosphire und den prichtigen Aus-

blick genieflen und den Frieden der Natur spiiren?

Karl Mediz studierte in Wien bei Griepenkerl und L'Allemand,
spdter bei Wagner und Goltz in Miinchen. Ein Jahr besuchte er die
Académie Julian in Paris. Hdufig hielt er sich in Dachau und
Knokke auf, wo er Emilie Pelikan kennenlernte. Nach ihrer Heirat
lebten die beiden in Wien und stiefSen meist auf Ablehnung obwohl
Kiinstler und Kritiker wie Uhde, Lenbach, Hormann oder Hevesi
ihre Arbeiten dffentlich lotben und verteidigten. 1894 tibersiedelte
das Paar schliefilich nach Dresden wo das Klima offener war. In
Dresden wurde Karl Mediz bald als Portritist geschdtzt und ge-
meinsam mit seiner Frau gelang ihm um die Jahrhundertwende
der Durchbruch. 1902 stellte er in Wien aus und wurde Mitglied
des Hagenbundes. Nach dem friihen Tod seiner Frau 1908 malte
er jedoch immer seltener und wendete sich mehr und mehr der
Graphik zu. In engen Kontakt zu seiner Tochter lebte er bis zu

seinem Tod in Dresden.

Literatur: Oswald Oberhuber, Wilfried Seipel, Sophie Gerets-
egger (Hrsg.):Emilie Mediz- Pelikan, 1861 — 1908, Karl Mediz,
1868 — 1945. Katalog zu den Ausstellungen in der Hochschule
fiir angewandte Kunst & im Oberdsterreichischen Landesmuseum,
Wien/Linz 1986; Eduard Jeikner: Karl Mediz und Emilie Mediz-
Pelikan, Ausstellungskatalog der Galerie auf der Briihlschen
Terasse, Dresden 1943; Robert Bruck: Karl Mediz, Dresden 1904
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Karl Mediz

Wien 1868 — 1945 Dresden

Karstkiiste mit Regenbogen (Dalmatien), 1898, Ol auf Leinwand, 101,5 x 204 cm, riickseitig signiert & datiert Karl Mediz 1914,
ausgestellt 0O Landesmuseum, Hochschule fiir Angewande Kunst, Wien sowie in Dresden 1943, verso alte Etiketten, abgebildet

im Ausstellungskatalog des OO Landesmuseums, S. 165, Nr. 65

Meine frithesten Erinnerungen an die Kunst hdngen mit den
Werken von Karl Mediz zusammen. Da schreitet eine elegische
Geigerin durch ein blithendes Ginsterfeld und da breiten sich
vor dem Massiv eines erhabenen Tiroler Berges die blithenden
Wiesenmatten aus. Auf anderen Bildern funkeln tausende Blumen
im Nebelschleier der Gletscherwelt Matreis und des Engadins.
Ein Wasserfall bahnt sich tosend und schiumend den Weg und
ein Eisfluss wilzt sich zdh zu Tal. Da stehen sieben Kerle ver-
schworen beim Kartenspiel zusammen, grausige furchterregende
Réubergestalten, himisch grinsend. Ich war froh als das Gemilde
fort war und schliefllich im Obergsterreichischen Landesmuseum
die Besucher erschreckte. Allesamt waren es riesige Bilder, mehrere
Meter breit und fast so hoch, dass sie an der Zimmerdecke an-

stieflen.
Und nun, zwanzig Jahre spiter, steht wiederum ein Gemaélde von

Karl Mediz vor mir. Der Eindruck, den das weite Panorama der

dalmatischen Kiiste macht, ist tiberwiltigend. Ein Regenbogen
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wolbt sich iiber dem atemberaubendem Panorama des braunen
Karsts. Am Horizont sieht man die abziehenden Schwaden eines
Gewitters. Ganz winzig nehmen sich zwei Segler aus, Zwerge im
Anblick der archaischen Urgewalt einer erhabenen Landschaft.
Und immer noch empfinde ich, heute genau so wie damals, Ehr-

furcht vor der Bildgewalt dieses Malers.

Karl Mediz war der Ehemann von Emilie Mediz-Pelikan und
studierte in Wien und Paris. Hiufig hielt er sich in Dachau und
Knokke auf, wo er seine Frau kennenlernte. Nach ihrem gemein-
samen Umzug nach Dresden wurde Mediz bald als Portritist des
Dresdener Biirgertums geschiitzt. Gemeinsam mit seiner Frau ge-
lang ihm um die Jahrhundertwende mit etlichen Ausstellungen der
Durchbruch. 1902 stellte er in Wien aus und wurde Mitglied des
Hagenbundes. Nach dem frithen Tod seiner Frau 1908 malte er nur
mehr selten und wandte sich mehr und mehr der Graphik zu. In
engem Kontakt zu seiner Tochter lebte er bis zu seinem Tod, kurz

vor den schweren Bombenangriffen 1945, in Dresden.

Carl O’Lynch of Town

Graz 1869 — 1942 Genua

Sardinenfischer bei Spezia, um 1900, Ol auf Karton, 40 x 51,5 cm, signiert O’Lynch, ausgestellt in Miinchen

und Leipzig, verso alte Ausstellungsetiketten der Luitpold Gruppe, Miinchen und des Leipziger Kunstvereins

Die italienische Kiiste ist aufgrund ihrer geographischen Nihe
vor allem fiir steirische Maler ein beliebtes Domizil. Die Segel-
boote der Sardinenfischer bei la Spezia sind dabei fiir O’Lynch
of Town konkretes Bildmotiv. Stilistisch noch dem Impressio-
nismus der Miinchner Schule um Ziigel verpflichtet, klingen in
der flichigen Gestaltung jedoch schon secessionistische Ten-
denzen an. Gekonnt bringt er die Lichtreflexe und Spiegelungen
der Diinung hervor, schildert die atmosphirische Stimmung der
Tagesneige und prisentiert uns damit ein herausragendes Bei-

spiel regionalen steirischen Kunstschaffens.

Der aus einem alten irischen Geschlecht stammende O'Lynch of
Town besuchte 1888 — 90 die Grazer Zeichenakademie, danach die
Akademie der bildenden Kiinste in Wien bei I’Allemand und die
Miinchner Kunstakademie bei Hackl und Gysis. Mit den Malern
Alfred Zoff und Eduard Ameseder befreundet, war er einer der
wichtigen steirischen Kiinstler der Jahrhundertwende. Von 1904 —
1906 wurde er Mitglied des Hagenbundes. Zahlreiche Reisen und
Aufenthalte fiihrten in an die Kiisten des Mittelmeeres, wodurch

er hauptsichlich als Marinemaler Beriihmtheit erlangte.
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Walter Stoitzner

Wien 1889 — 1921 Wien

Frihling, um 1915, Ol auf Karton, 35 x 27,2 cm, signiert Walter Stoitzner

Werke von Walter Stoitzner sind am Kunstmarkt Rarititen. Die
Frithlingslandschaft bietet da willkommene Gelegenheit Ein-
blick in sein Schaffen zu erhalten. Die Sonne hat am Steilhang
schon den Schnee angetaut. Ockergelb leuchten die Wiesenmat-
ten hervor, wihrend die Landschaft im Hintergrund noch schnee-
bedeckt ist. Zwei Baume zeigen schon erste Triebe. Der alte Baum
im Vordergrund ldsst hingegen die Aste traurig hingen. Der
Wechsel der Jahrszeiten war Stoitzner oft Motiv und steht iiber
die reine Beobachtung hinaus auch stellvertretend fiir das Leben,

fiir das Werden und Wachsen und das Vergehen.
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Walter Stoitzner entstammte einer beriithmten Kiinstlerfamilie. Er
war der Sohn von Konstantin und der jiingere Bruder von Josef
Stoitzner. Nach ersten Unterweisungen im kiinstlerischen Milieu
seiner Familie studierte er an der Wiener Akademie. Ab 1916 Mit-
glied des Osterreichischen Kiinstlerbundes, war er erfolgreich auf
vielen Ausstellungen vertreten und erhielt 1920 den Ehrenpreis des
Niederosterreichischen Landesrates und im gleichen Jahr den
Ehrenpreis der Stadt Wien. Ein frither Tod beendete seine steile
malerische Karriere weswegen einem breiterem Publikum meist

nur sein sehr dhnlich malender Bruder Josef Stoitzner bekannt ist.

Adolf Kron

Basel 1884 — 1962 Basel

Herbst, 1915, Ol auf Holz, 40,5 x 44 cm, signiert & datiert Ad. Kron 1915

Das Werk des Kiinstlers Adolf Kron ist hierzulande kaum bekannt.
Umso mehr iiberraschen die Parallelen zum Wiener Secessionis-
mus, wie das quadratische Format, die dekorative Strukturierung
der Natur, die flichige Gestaltung und nicht zuletzt das Wechsel-
spiel von Hell und Dunkel. Krons Herbstlandschaft besticht vor
allem durch ihr intensives Kolorit und es ist einigermafien gewagt,
wie er das satte Orange der verfirbten Blitter mit dem intensiven
Griin der Wiesen kontrastiert. Ganz oben ldsst er einen schmalen
Streifen Horizont frei, an dem Wolken gelblich leuchten. Es ist ein
stimmungsvolles Herbstbild, das den Vergleich mit grof8en oster-

reichischen Malern wie Carl Moll wahrlich nicht scheuen braucht.

Adolf Kron besuchte die Allgemeine Malschule in Basel und absol-
vierte von 1901 bis 1094 seine Lehre als Kunstgewerbezeichner bei
der Basler Kunstschmieden Vohland und Bdr. 1907 fiihrten in
Studienreisen nach London und Paris, 1919 auch nach Osterreich
und Deutschland. Er beschickte zahlreiche Schweizer Ausstellungen
mit seinen Gemdlden und Aquarellen, so 1910 und 1915 die Na-
tionalen Kunstausstellungen im Kunsthaus Ziirich, mit den Werken
»Landschaft bei Pfeffingen® und ,Rheinlandschaft*

Literatur: Hans Vollmer (Hg.) Allgemeines Lexikon der Bildenden
Kiinstler, Band 21, Leipzig 1928
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Walter Bondy

Prag 1880 — 1940 Toulon

»Im Kunstmarkt verliert sich die Spur der Bilder. 300 Gemilde
hatte Walter Bondy 1938 in Osterreich deponiert. Sie sind bis
heute verschollen®, iibertitelt der Journalist Andreas Doepfner
seinen Artikel tiber Walter Bondy in der Neuen Ziircher Zeitung.
Ein Kunsthistoriker findet meist iiber die Ikonographie seinen
Zugang. Ein Kunsthindler oft durch den pekunidren Aspekt.
Schon, dass in vorliegendem Fall ein Zeitungsartikel an Walter
Bondy und dessen mittlerweile 93 jihrige Witwe Camille er-
innert. Dieser Artikel sowie vorliegendes Gemilde geben Anlass
zur Auseinandersetzung mit Bondys Biographie und Werk und

rollen gleichzeitig auch ein Stiick Zeitgeschichte auf.

Der in Prag geborene und in Wien aufgewachsene vielseitig be-
gabte Maler, Sammler, Kunstkritiker, Schriftsteller und Photo-
graph Walter Bondy studiert in Berlin und Miinchen. Er lebt von
1903 bis 1914 in Paris, wo er sich im Malerkreis des ,,Café du
Doéme“ mit den Impressionisten, aber auch mit Van Gogh,
Cézanne und Matisse auseinandersetzt. Bei Kriegsausbruch
kehrt er nach Berlin zuriick, malt und griindet 1927 die Zeit-
schrift ,Kunstauktion®, die er bis 1930 herausgibt. Der aufkom-
mende Nationalsozialismus beunruhigt ihn mehr und mehr.
1932 verlisst er Berlin, reist zuerst in die Schweiz und lisst sich
schliellich in Sanary-sur-Mer nieder, wo er schon mehrmals
Aufenthalte verbrachte und malte. Hier arbeiten auch Wilhem
Thony und Willy Eisenschitz zeitweise, hier lebt der Englidnder
Aldous Huxley, hier haben Lion Feuchtwanger und Erich
Klossowski sich festgesetzt, und hier verbringt die Familie Mann
die erste Zeit ihrer Emigration. Um die Berliner Wohnung, in
der auch seine Bilder lagern, kiitmmern sich inzwischen seine
Cousins, die Mizene und Kunsthindler Paul und Bruno
Cassirer. 1934 wird die Miete zu teuer und Berlin ein heifles
Pflaster fiir ,entartete Kunst“. Ein Transport nach Wien wird
organisiert, weil in der vom Vater, Otto Bondy, gegriindeten Ka-
belfabrik in Wien-Meidling geniigend Lagerraum verfiigbar ist.
Bondy, der sich nun ganz in Frankreich eingerichtet hat, arbeitet
nunmehr hauptsichlich als Photograph, wie ein grofler Bestand
an Photographien, den das Museum von Toulon verwahrt,
dokumentiert. 1934/35 reisen Bondy und seine Frau nach Wien.
Viel Zeit verbringt das Paar in der Fabrik, um Bilder zu reinigen
und zu photographieren. Ein schriftliches Inventar wird nicht
erstellt, das ist Bondy nicht wichtig. Thn interessieren vielmehr
seine verschiedenen Schaffensperioden und Stilphasen, die von

Renoir bis Van Gogh, von Wien nach Berlin und von Paris bis
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Siidfrankreich reichen. 1938 wird die Kabelfabrik arisiert, die
dort gelagerten Werke sind seit damals verschollen. 1940 stirbt
Walter Bondy in Toulon. Seine Bilder sind lediglich durch ein
paar wenige Photographien dokumentiert, aber seine Frau
Camille Bondy betont im erwihnten Zeitungsartikel: ,Es geht
mir nicht um Restitution, sondern um die Mdglichkeit, Walter
Bondy zu wiirdigen, in seiner tiberbordenden Vielfalt des Malens,
Zeichnens und Schreibens. Ich will nicht die Einzige sein, die
ihn noch kennt, den Mann, der alles aus Liebe machte und nie
die Ehre suchte.

Dieses Anliegen von Bondys Frau greifen wir mit der Présen-
tation des nebenstehenden Bildes sehr gerne auf. Das Gemilde
aus dem Jahr 1912 zeigt ein einsames Fuhrwerk, das in einer
unbelebten Gasse auf den Betrachter zufihrt. Die Sonne steigt
langsam auf, hat gerade die Dachkante erreicht und wirft ge-
heimnisvolle Schatten. Es ist ein frithmorgendliches Stimmungs-
bild, das deutlich den Einfluss franzgsischer Kunststromungen
zeigt. Es lasst uns an Vouillard und Seurat denken, an Utrillo und
Van Gogh und auch an die atmosphirischen Arbeiten der
deutschen Maler Ury und Liebermann. In Deutschland wurde
das Werk in der Berliner Secession und im Kunst-Verein Bremen
ausgestellt, bevor es von dort zu seinen damaligen Besitzern ge-
langte. Nun findet das Bild seinen Weg nach Osterreich und es
bleibt zu hoffen, dass noch weitere Bilder auftauchen, die das
verschollene Werk eines Weltbiirgers an der Schnittstelle euro-

piischer Kulturen dokumentieren.

Walter Bondy studierte in Wien, Berlin und Miinchen und be-
suchte in Paris, wo er von 1903 bis 1914 lebte die Académie Holosoi.
Vor Ausbruch des ersten Weltkrieges iibersiedelte er nach Berlin,
um die Stadt erst 1932 aufgrund des immer virulenter werdenden
Antisemetismusses zu verlassen. In Sanary und Toulon, zwei in der
unbesetzen Zone Frankreichs liegenden Stidte, lief$ er sich nach
Aufenthalten in Wien und Prag gemeinsam mit seiner Frau nieder.
Hier arbeitete er bis zu seinem Tod 1940 hauptsichlich als Maler
und Photograph.

Literatur: Nadine Nieszwar (Hg.): Peintres Juifs a Paris 1905 —
1939. Ecole de Paris, Paris 2000; Andreas Dopfner: Im Kunst-
markt verliert sich die Spur der Bilder. Artikel in der NZZ,
5.1.2003, S. 49

Walter Bondy

Prag 1880 — 1940 Toulon
StraBenszene, 1912, Ol auf Leinwand, 65,5 x 81,5 cm, signiert & datiert W. Bondy 1912,

rickseitig auf dem Keilrahmen: Etikett der Berliner Sezession mit Ausstellungsnummer 1024,
Ausstellungsetikett des Kunst-Verein Bremen mit Nr. 239, franzdsisches Ausstellungsetikett
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Theodor Herzmansky Theodor Herzmansky

Koniggritz 1900 — 1974 Prag Koniggritz 1900 — 1974 Prag

Rickenakt, 1921, Bleistift auf Papier, 32 x 45 cm, bezeichnet 18./V 4, Provenienz: Nachlass des Kiinstlers Waldlichtung in Nétsch, 1927, Ol auf Leinwand, 44 x 58,5 cm, monogrammiert & datiert H 27,

Skizze dazu abgebildet in Rosemarie Glick, Dipl. Arb., Wien 1988, Abbildung 73

»Sie haben einen wundervollen Strich - so leicht und doch so
sicher!“ wiirdigt Wiegele 1923 Herzmanskys Arbeiten, als dieser
die Sommermonate in Notsch verbringt. Auch Anton Kolig hat
Einfluss auf Herzmansky und gibt ihm vor allem als Zeichner
wichtige Impulse. So existieren zahlreiche Gemeinschaftsarbeiten,
auf denen nicht nur Herzmanskys Aktzeichnungen, sondern
auch die von Kolig zu finden sind. Die Presse duflerst sich in
einer Ausstellungskritik ,Kolig und seine Schiiler® in der Galerie
Wiirthle an der auch Herzmansky teilnimmt, dazu enthusias-
tisch: ,,Kolig und seine Schiiler arbeiten in Notsch in Kirnten,
sie haben dort eine Werkstatt errichtet. ... Es ist ihnen sehr ernst
um die Sache und wenn sie alle einmal tiber das Anfangsstadium
der temperamentvollen Skizze hinaus einer gediegenen Durch-
fithrung und Vollendung zustreben, so darf man von ihnen

Schones erwarten.

Genau dies gelingt ihm mit nebenstehender Arbeit aus seiner
Zeit bei Franz Wiegele. Es handelt sich dabei um eine kolo-
ristisch sehr reizvolle Ansicht einer Waldlichtung bei Notsch.
Mit dynamischen Pinselstrichen fihrt uns Herzmansky zur Bild-
mitte, in der wir ein Marterl sehen. Im Hintergrund ragen die
dichten Wilder auf, wihrend rechts und links die Biume etwas
lockerer stehen. In den Grisern und Asten spiegeln sich zahl-
reiche Lichtreflexe, die in ihrem schwungvollen Gefiige aus
Streifen und Strichen nicht nur eine spannungsvolle Beziechung
zwischen den Farben herstellen, sondern zusammen mit den
Hell- Dunkelkontrasten auch den Landschaftsraum aufbauen.
Ahnlich wie Wiegele verwendet Herzmansky in vorliegendem
Gemilde Linien und Striche fiir die Andeutung von Baum-
stimmen und Zweigen und reduziert die Farben im Wesen-

tlichen auf Gelb, Griin und Blau. Meist lisst er reine Farbflichen
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nebeneinander stehen. Hier erkennt man den Einfluss Cézannes,
dessen Farben Herzmansky in Paris genau studiert. Mit diesem
Wissen ausgestattet, findet Herzmansky in Wiegele einen Lehr-
meister, der ebenfalls sehr achtsam mit Farben umgeht. Denn
auch fiir Wiegele ist die Wirkung und Beziehung der Farben un-

tereinander von grofler Bedeutung.

Sowohl in kiinstlerischer Hinsicht wie auch aufgrund der Ver-
bindung zu Kolig und Wiegele stellen die selten am Kunstmarkt
auftauchenden Werke Herzmanskys sicherlich ganz spez-

ielle Sammlerstiicke fiir Freunde des Notscher Kreises dar.

Theodor Herzmansky iibersiedelte 1906 mit seiner Familie nach
Freistadt, spiter nach Wien, wo er 1918 an der Universitit Kunst-
geschichte inskribierte. 1919 begann er ein Studium der Malerei
an der kiniglichen Akademie in Stockholm und gelangte 1920
durch seinen Freund Wolfgang Schaukal in Kontakt mit Anton
Kolig und dem Notscher Kreis. Die Sommer 1921 — 23 verbrachte
er als Schiiler von Kolig in Nétsch. Parallel studierte der vielseitig
Begabte Kunstgeschichte sowie Physik und Chemie. Ein Stipen-
dium von Carl Moll ermaglichte ihm 1924 einen Aufenthalt in
Siena. Im selben Jahr erwarb die Albertina 13 Zeichnungen. In
Dresden lernte er Kokoschka kennen und reiste 1926 durch Fér-
derung eines Mizens nach Paris, wo er fiir etliche Monate die Aka-
demie Julian besuchte. 1927 verbrachte er wieder in Notsch; dies-
mal als Schiiler von Franz Wiegele. 1929 iibersiedelte er endgiiltig
nach Prag. Ab 1939 verhinderten die politischen Umstinde seine
weitere Malerkarriere, die er erst 1956 wieder aufnehmen konnte.
Fortan verwendete er die tschechische Form seinen Namens Bohdan
Hermansky. 1964 und 65 kam es zu Ausstellungen in der National-
galerie in Prag und 1968 zur einzigen aber vielbeachteten Wiener
Einzelausstellung in der Galerie Wiirthle. Groflere Bekanntheit
erreichte er in Osterreich allerdings eher als Kunsthistoriker der
Vortrige iiber den Notscher Kreis hielt und zahlreiche Artikel iiber
Anton Kolig und Franz Wiegele veriffentlichte.

Literatur: Rosemarie Gliick: ,Stichtig nach Farbe bin ich ...“
Theodor Herzmansky (1900 — 1974). Ein vergessener Schiiler
Anton Koligs, in: Belvedere Band 2, Wien 2000; Rosemarie Gliick:
Das Frithwerk Theodor Herzmanskys 1900 — 1929, Diplomarbeit,
Universitit Wien 1988; Bohdan Hefmansky: Ausstellungskatalog
der Galerie Wiirthle, Wien 1968; Agnes Husslein-Arco, Matthias
Boeckl (Hg.): Eremiten-Kosmopoliten. Moderne Malerei in
Kiarnten 1900 — 1955, Wien 2004
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Max Oppenheimer

Wien 1885 — 1954 New York

Stilleben mit Schale und Frichten, ca. 1948, Farblithographie, im Stein signiert, zusatzlich signiert MOPP,

20,2 x 28,5 cm, mit personlicher Widmung, abgebildet in Pabst, L 27, Provenienz: Mrs. Karbach, New York

Darstellungen der Musik und ihrer Protagonisten ziehen sich
wie ein roter Faden durch Oppenheimers Werk. Gespeist aus
einer Passion fiir Streichinstrumente — Oppenheimer ist begeis-
terter Violinspieler und Besitzer einer Amati — und einer aufler-
ordentlichen Bildung auf dem Gebiet der Musik, entsteht der
Wunsch, die beiden Disziplinen zu vereinen. So malt er ab 1914
zahlreiche Portrits von Musikern, Trios und Streichquartetten.
Auch entpersonifizierte Bilder finden sich in seinem Qeuvre, in
denen Arme und Hénde, Notenblitter und Instrumente, Geigen-
bogen und Notenstinder losgelost von Thren Besitzern zu Aus-
druckstragern werden. In seiner Malerei vollzieht Oppenheimer
dabei eine Synthese aus expressionistischer, kubistischer und
futuristischer Malerei, deren Ergebnisse zu den besten seines
Werkes zéhlen.

Das Sujet der Farblithographie ,,Malerei und Musik® war auch
das Ausstellungsplakat fiir die Galerie Moos in Genf, wo Oppen-
heimer 1919 Gemilde, Zeichnungen und Druckgraphiken aus-
stellt. Dabei kommt die Lithographie mit ihrer Linienfihrung
und dem weichen doch zugleich kriftigen Duktus einer Kreide-
zeichnung nahe. Hier iiberwiegen malerische Komponenten die
graphischen, und auch die Farben tragen dazu bei, dass eine

grof8e Nihe zu den Gemailden des Kiinstlers erkennbar ist. Die
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Darstellung selbst verbindet die Requisiten eines Malers mit
denen eines Geigers. Man erkennt Pinsel und Palette, Wischtuch
und Radierstichel, Notenheft und Geigenbogen, Pinselfass und
Violine und schliefflich die Hinde des Kiinstlers, die zur Ter-
pentinflasche greifen. Diese sind besonders expressiv ausgear-
beitet. Mit der Linken hilt er die Flasche, wihrend die knochernen
Finger der Rechten den Korken herausdrehen. Diese Hiande bilden
auch das logische wie das faktische Zentrum des Bildes. Denn
schlieflich ist in beiden Disziplinen - der Malerei wie der Musik
- alles von der Virtuositit und Geschicklichkeit der Hinde des
Kiinstlers abhingig.

Max Oppenheimer studierte an der Akademie der bildenden Kiinste
in Wien bei Griepenkerl sowie an der Prager Kunstakademie. 1908
kehrte er nach Wien zuriick und nahm an der Kunstschau teil.
Nach Studienreisen in Europa lebte er ab 1911 in Berlin, wo er vom
Verleger Paul Cassirer gefordert wurde. Die renommierte Miinchner
Galerie Thannhauser widmete , MOPP*, wie sich Oppenheimer ab
1912 verkiirzt nannte, eine Personale. Zur gleichen Zeit erschien
in Wien eine Monographie und die Galerie Miethke zeigte seine
Werke. 1915 verlegte er seinen Wohnsitz in die Schweiz, danach
wieder nach Berlin und Wien, wo er im Hagenbund ausstellte. Von
den Nationalsozialisten als entarteter Kiinstler eingestuft, emigrierte
er 1938 in die Schweiz, dann nach New York, wo er bis zu seinem
Tod in grofler Zuriickgezogenheit lebte. In Auseinandersetzung mit
Kokoschka und Schiele entstanden spannende, expressive, teils
kubistisch und futuristisch beeinflusste Arbeiten. Internationale
Ausstellungen machen ihn zu einem der wichtigsten Vertreter der

asterreichischen Kunst der Zwischenkriegszeit.

Literatur: Marie-Agnes von Puttkammer: Max Oppenheimer -
MOPP (1885 — 1954). Leben und malerisches Werk, Wien 1999;
Tobias Natter (Hg.): MOPP - Ausstellungskatalog des Jidischen
Museums in Wien, Wien 1994; Michael Pabst: Max Oppen-
heimer. Verzeichnis der Druckgraphik, Miinchen 1993; Alfred
Stix: Das graphische Werk von Max Oppenheimer, Wien 1924;
Wilhelm Michel: Max Oppenheimer, Miinchen 1911

Max Oppenheimer

Wien 1903 — 1971 Nizza

Malerei und Musik, 1919, Farblithographie, im Stein signiert & datiert, sowie nummeriert und
signiert 40/560 MOPP, 75 x 65 cm, abgebildet in Pabst, L 14; Titelbild des Ausstellungskataloges

der Galerie Moos, Genf 1919, Ausstellungskatalog des Judischen Museums in Wien, S. 137
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Hans Béhler

Wien 1884 — 1961 Wien

Akt, 1913, Bleistift auf Papier, 30 x 43 cm, monogrammiert HB

Die Leistungen von Klimt und Schiele, von Hoffmann und Loos
sind dank zahlreicher Grof3ausstellungen und einer potenten
Schar internationaler Sammler mittlerweile weltbertihmt. Doch
was die dsterreichische Kunst aus dem ersten Viertel unseres Jahr-
hunderts an Groflem und Bestindigem neben diesen Heroen zu
bieten hat, wird noch immer nur teilweise zur Kenntnis genommen.
Hans Bohler, Zeichner und Maler, Forderer und Sammler ist in

diesem Zusammenhang zu bewerten.

Nach einer frithen Phase, in der Bohler mit impressionistischen
Techniken experimentiert und Einfliisse des Wiener Jugendstils
verarbeitet, wendet er sich ab 1915 einer expressiven, von der
Ausdruckskraft der Farbe bestimmten Malweise zu, wobei er der
Zeichnung immer weniger Platz in seinem Werk einrdumt. Im
Frithwerk und vor allem wihrend seiner langen Auslandsauf-
enthalte in China, entstehen jedoch hauptsichlich graphische
Arbeiten. Unsere beiden Blitter, deren Linienfiihrung die Aus-
einandersetzung mit der asiatischen Kunst ebenso zeigen wie die
Verhaftung in der heimischen Kunstszene im Umfeld Klimts und
Schieles, stammen aus dieser Zeit. Es sind virtuose Arbeiten,
Zeichnungen aus einem Guss, ohne Nachbesserungen und
Korrekturen. Da fliefit jede Linie, da sitzt jeder Strich und da

stimmt jede Verkiirzung. Es ist ein gekonnter Linienschwung mit
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dem Bohler den Moment erotischer Selbstvergessenheit festhilt,
zu Papier bringt, wie sich Korperliches wolbt und streckt, rakelt
und kauert. Natiirlich bietet er uns Gelegenheit zum frivolen
Blick, doch fern exhibitionistischer Absicht. Denn das Model-
zeichnen im Atelier ist im kiinstlerischen Schaffen eine Sache fiir
sich. Es ist privater und es ist von Stimmungen und Angeregtheit
abhingig. Es sind Situationen von Blé8e und Verhiillung, ein
Festhalten des Augenblicklichen. Auch fiir Bohler spielt dabei
das erotische Flair eine wichtige Rolle. Zeichnend wird verein-
nahmt, was es zu schauen gilt. Wie bei Klimt ist bei Bohler alles
aus Linie und Linienfluss entwickelt. Zeichnen ist ihm ein lust-
volles Unterfangen, ein Erschmecken und Auskosten. Auch darin
ganz und gar Zeichner, bezeugt er aufSerordentliche Sensibilitat
und all das wofiir bei ihm und seiner Generation Zeichnen
dafiirsteht.

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

Miinchen.

Literatur: Martin Suppan: Hans Béhler. Leben und Werke, Wien
1990; Osterreichische Galerie (Hg.): Hans Bohler, 1884 — 1961,
Salzburg 1981; Wolfgang Ketterer: Hans Bohler, Graphische Ar-
beiten, Miinchen; Arthur Rdssler: Hans Bohler, Wien 1929

Hans Béhler

Wien 1884 — 1961 Wien

Akt, 1914, Bleistift auf Papier, 30 x 43 cm , monogrammiert HB
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Anton Faistauer Anton Faistauer

St. Martin bei Lofer 1887 — 1930 Wien St. Martin bei Lofer 1887 — 1930 Wien

Zilli, Offsetlithographie, 38,5 x 28,5 cm, Druck der Secession im Verlag der Gesellschaft fir vervielfaltigende Kunst Akt, 1920, Pastellkreide auf Papier, 32 x 49 cm, monogrammiert & datiert af 1920

»Konnte ich meinen Linien die Spannung einer gestrafften Seh-
ne, den Armen die Kraft einer Schopfergebirde oder die Zagheit
eines Liebesaktes, den Flichen des Gesichts die Weite der Mond-
scheibe [verleihen], jegliche Farbe aber in solch groflen Gefiflen
mit der Glut des selbstleuchtenden Edelsteins erfiillen, einen
Stoff mit der Einfachheit der Lichter und Schatten und der unbe-
dingt klaren, unwandelbaren Farbe der Orange ausstatten, so
wiirde ich meiner Sehnsucht nach Grofle nahe sein.“ schreibt

Anton Faistauer 1919 in einem Brief an Otto Stoefil.
Diesen hohen Anspriichen kommt Faistauer in vorliegender Ar-

beit sehr nahe. Der Akt folgt in seiner Komposition klassischen

Vorbildern, deren formalistische Strenge er durch das fliichtige
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Ausgleiten der Konturen an Armen und Beinen jedoch ver-
meidet. Der Korper ist bildfiillend ins Blatt gesetzt, der zeichne-
rische Duktus von einer Ebenmaifigkeit der Linien und Fliachen
bestimmt. Auch Faistauers feines Gespiir fiir Farben kommt voll
zum Tragen. Er iiberdeckt mit einem harmonisch aufeinander
abgestimmten Zusammenspiel aus Farben und Flichen die mit
grauer Pastellkreide gemalte Untergrundzeichnung. Er fihrt das
Gelb behutsam zum Orange, schraffiert ganz zart mit Rosa und
konturiert mit sparsamen, blaugriinen Strichen die Umrisse. Das
Ergebnis ist eine Zeichnung von hochster Raffinesse, in der ihm
eine wunderbare Verbindung von koloristischen mit plastischen
Qualitdten, von klassizistischen mit sensualistischen und ex-

pressiven Tendenzen gelungen ist.

Abseits aller kiinstlerischen Betrachtungen offnet das einfiihl-
same Bildnis eines ruhenden Midchens nicht nur ein Fenster zu
Faistauers Werk, es kann uns auch das Finden der inneren Ruhe,

ein Transzendieren des Alltags ermoglichen.

Anton Faistauer besuchte von 1904 bis 1906 die private Malschule
Scheffer in Wien und studierte von 1906 bis 1909 an der Akademie
der bildenden Kiinste in Wien. Er griindete mit Kolig, Wiegele,
Schiele u.a. 1909 aus Protest gegen den konservativen Kunstbetrieb
die ,, Neukunstgruppe*: Reisen fiihrten ihn mehrmals nach Italien und
Deutschland. Von 1919 an lebte er in Salzburg, wo er die Kiinstler-
vereinigung ,, Der Wassermann“ griindete. Ab 1926 war Faistauer in
Wien titig. Schon zu Lebzeiten wurden seine Arbeiten ausgestellt
und sein Werk geehrt. Faistauer gilt neben Schiele, Kokoschka und
Boeckl als einer der wichtigsten Pioniere der modernen Malerei in
Osterreich, der im Unterschied zur Avantgarde jedoch stets um den

Anschluss an die grofie abendlindische Maltradition bemiiht war.

Literatur: Salzburger Museum Carolino Augusteum (Hg.): Anton
Faistauer 1887 — 1930, Salzburg 2005; Franz Fuhrman: Anton
Faistauer, mit einem Werksverzeichnis der Gemilde, Salzburg
1972; Albin Rohrmoser: Anton Faistauer. Abkehr von der
Moderne, Salzburg 1987
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Willy Eisenschitz

Wien 1889 — 1974 Paris

Blumenstilleben, 1947, Ol auf Holzplatte, 53 x 44 cm, signiert W. Eisenschitz, abgebildet im Wvz. Willy Eisenschitz, S. 225, H 474

»Wie immer muss man die Strale verlassen, und auf die Hiigel
abseits des Weges klettern um die Landschaft zu spiiren. Dann
jedoch, bin ich iiberwiltigt hier zu sein, und es fallt mir schwer
zu arbeiten, denn so groflartig ist die Aussicht und der Reichtum
der Region. Hier muss ich meine Arbeiten noch mehr struktu-
rieren um hinter dem Motiv, zum Wesen der Landschaft zu ge-
langen.“ schreibt Willy Eisenschitz in einem Brief an einen
franzosischen Freund und Sammler. Einige der angebotenen
Gemilde stammen aus dieser iiber Jahrzehnte gewachsenen
Sammlung, deren Werke, in ihrer Vielfalt den Reichtum der pro-
vencalischen Landschaft, ihre Farben und Formen, ihre Geriiche
und Geschmacker in sich tragen, und so die Meisterschaft eines
Kiinstlers zum Ausdruck bringen, der Wiener Charme mit fran-

zosischer Sensibilitit vereint.
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Wir hoffen, Thnen mit vorliegenden Arbeiten den selben Genuss
zu bereiten, den der Schriftsteller Jean Giono im Vorwort eines
Ausstellungskataloges zum Ausdruck bringt! ,,Seit langem hiangt
ein von Willy Eisenschitz gemaltes provenzalisches Dorf bei mir
Zuhause. Die Essenz ist darin so gut ausgedriickt, dass ich seit
Jahren, jederzeit mit dem Wesen dieser Region einen sehr innig-
lichen Austausch beginnen kann. Das Bild ist keine anatomische
Bestandsaufnahme einer Ortlichkeit. Es ist von Fleisch und Blut,
voller Kraft, es lebt und belebt das Haus in dem es hingt, ist sein
Herz und beseelt es mit seiner Ausstrahlung. ... In jedem Bild
von Eisenschitz, gleich ob es sich um Lagunen, Teiche, Hiigel,
kleine Weingirten, Heiden, Tiler, Dorfer, Bauernhofe, Blumen

oder Friichte handelt, immer liegt diese Sinnlichkeit in ihnen.“

Willy Eisenschitz inskribierte 1911 an der Akademie in Wien, zog
aber 1912, fasziniert von der franzisischen Kunst, nach Paris, wo
er an der Academie de la Grand Chaumiére studierte. 1914 hei-
ratete er seine Studienkollegin Claire Bertrand. Ab 1921 verbrachte
Eisenschitz die Sommer in der Provence und beschickte Ausstel-
lungen in ganz Frankreich. Bis 1943 war er in die pulsierende
Pariser Kunstszene rund um die ,,Maler der Ecole de Paris® unter
ihnen viele jiidische Kiinstler, integriert. Wiihrend des Zweiten
Weltkrieges hielt er sich in Dieulefit versteckt und kehrte danach
auf das Anwesen ,,Les Minimes bei Toulon zuriick. Ab 1951 unter-
nahm er Reisen nach Ibiza und wohnte wechselweise in Paris und
in der Provence. Wie sehr sein Oeuvre zeitlebens geschitzt wurde,
zeigen zahllose Ausstellungen in Frankreich, England, und Uber-
see, sowie Ankdiufe namhafter Museen. Zuletzt veranstalteten die
Neue Galerie der Stadt Linz wie auch das Museum von Toulon
Retrospektiven seines Werkes und die israelische Wertheimers-
tifung publizierte eine grofie Monografie.

Literatur: Bernard Denvir: Willy Eisenschitz, London 2005; Jean
Perreau: Werksverzeichnis Willy Eisenschitz, Linz 1999; Peter
Baum (Hg.): Willy Eisenschitz, Ausstellungskatalog der Neuen
Galerie der Stadt Linz, Linz 1999; www.willyeisenschitz.com

Willy Eisenschitz

Wien 1889 — 1974 Paris
Der Samann, um 1938, Ol auf Holz, 45,5 x 54,5 cm, signiert W. Eisenschitz. Dieses Olgemalde steht in Zusammenhang

mit den lllustrationen (Radierungen) fur die Blcher “Entrée du printemps, suivi de Mort du blé” sowie “Les vraies
richesses” die Eisenschitz in den Jahren 1936 und 1938 fur den franz6sischen Schriftsteller Jean Giono gestaltete
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Willy Eisenschitz

Wien 1889 — 1974 Paris

Blick aus dem Atelier in Les Minimes, um 1940, Ol auf Leinwand, 46,5 x 38 cm, signiert W. Eisenschitz
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Willy Eisenschitz

Wien 1889 — 1974 Paris

Blumenstilleben, um 1935, Ol auf Malkarton, 55 x 33 cm, signiert
W. Eisenschitz, abgebildet im Wvz. Willy Eisenschitz, S. 224, H 449
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Willy Eisenschitz Willy Eisenschitz

Wien 1889 — 1974 Paris Wien 1889 — 1974 Paris

Les Maures, 1941, Ol auf Leinwand, 66,5 x 81 cm, signiert W. Eisenschitz, abgebildet im Wvz. Willy Eisenschitz, S. 239, H 805 Paysage de I'llle du Levant, 1941, Ol auf Holz, 60 x 73 cm, signiert W. Eisenschitz
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Willy Eisenschitz Willy Eisenschitz

Wien 1889 — 1974 Paris Wien 1889 — 1974 Paris

In den Alpillen (Terres rouges et oliviers), um 1950, Ol auf Leinwand, 60 x 92 cm, alle Arbeiten Aquarell auf Papier, ca. 40 x 50 cm, signiert W. Eisenschitz
signiert W. Eisenschitz, abgebildet im Wvz. Willy Eisenschitz, S. 263, H 923
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Josef Floch

Wien 1894 — 1977 New York

Frichtestillleben, um 1950, Pastellkreide auf Papier, 21 x 34 cm

Einen groflen Teil seines Ocuvres widmet Josef Floch den Dar-
stellungen von Menschen und ihren Beziehungen zueinander.
Auch das Bild zweier im New Yorker Central Park rastender
Freunde reiht sich in diese Werkgruppe ein und ragt doch be-
merkenswert davon heraus. Zum einen ist das die ungewdhn-
lich Lokalitdt mit ihrer offenen Raumlichkeit, zum anderen ist
das die Wahl von minnlichen Modellen. Vorwiegend ist uns
Floch ndmlich als Arrangeur von Atelier- und Interieurszenen

bekannt, in denen zumeist weibliche Modelle die Protagonisten
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sind. Auch der Bildaufbau ist denkbar schlicht. Reduziert in
Form und Farbe gestaltet Floch aus unterschiedlichen Griin-
und Blautonen zusammengesetzte, raumstrukturierende Flichen.
Auf diesen ruhen die beiden Ménner entspannt nebeneinander.
Der eine flach am Riicken, die Arme hinterm Kopf verschrinkt,
der andere seitlich geneigt, mit einem Fuf8 das Bein des Kame-
raden berithrend. Die Verbundenheit der beiden bringt Floch
durch farbliche Akzente zum Ausdruck sowie in der Art, in der
er die Figuren positioniert und ihre Korperhaltung zueinander
wiihlt.

Es scheint als genief8en beide den Moment, der die Hektik des
New Yorker Alltags vergessen lisst, an dessen Existenz nur die
Architektur der Hochhduser am Horizont erinnert. Ganz klar
und unverfilscht zeigt uns Floch diese Situation und schildert
sie nicht nur formal, sondern ldsst sie uns auch spiiren. Dabei
wird die Arbeit zum Stimmungsbild, das keine Geschichte und
keine Handlung mehr erzdhlt. Vielmehr beschreibt es den
Augenblick der Ruhe und des Friedens, beschreibt eine andere
Welt, jenseits der Realitdt der tdglichen Sorgen, des Larms und
der Hisslichkeiten und wird so zu einer Metapher von Freund-

schaft und Harmonie.

Josef Floch studierte an der Wiener Akademie und war ab 1919
Mitglied des Hagenbundes, wo er hiufig ausstellte. 1925 iiber-
siedelte er nach Paris, wo er sich mit Hilfe seines Freundes Willy
Eisenschitz rasch etablierte. Er stellte in der renommierten Galerie von
Berthe Weill aus, die auch Picasso und Modigliani betreute. 1941
emigrierte er in die USA und baute sich und seiner Familie erneut
eine Existenz auf. Zahlreiche Ausstellungen und Auszeichnungen
dokumentierten auch in New York seine Erfolge. 1972 veranstaltete
die Osterreichische Galerie eine vielbeachtete Retrospektive, die das
Werk dieses wichtigen Kiinstlers wieder nach Osterreich zuriick-
holte.

Literatur: Karl Pallauf: Josef Floch - Leben und Werk, Wien 2000;
Josef Floch, Ausstellungskatalog der Osterreichischen Galerie,
Wien 1972; Thomas Yoseloff (Hg.): Josef Floch, Syracuse 1968;

www.joseffloch.com

Josef Floch

Wien 1894 — 1977 New York

Two men resting, 1958, Ol auf Leinwand, 76 x 56,5 cm, signiert Floch,
abgebildet im Werkverzeichnis Josef Floch, S. 378, Nr. 681
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Josef Floch Josef Floch

Wien 1894 — 1977 New York Wien 1894 — 1977 New York
Greenhouse, 1959, Ol auf Leinwand, 89 x 64 cm, signiert Floch, abgebildet im Spanische Landschaft, 1928, Ol auf Leinwand, 60 x 72,5cm,
Wvz. Josef Floch, S. 375, Nr. 673, Provenienz: Sammlung Prof. Dr. Leopold, Wien signiert Floch, abgebildet im Wvz. Josef Floch, S. 165, Nr. 155
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Viktor Tischler

Wien 1890 — 1951 Beaulieu sur Mer

Sehr bewusst schliefSen wir an die Arbeiten Josef Flochs die Bilder
von Viktor Tischler an, denn nicht nur die Biographien beider
Kiinstler weisen Parallelititen auf, auch ihr Werk ist bis etwa
1940 wesensverwandt. In den Anfingen von einer expressiven,
starkfarbigen Malweise ausgehend, finden beide in den 30er
Jahren zu einer harmonischen, im Farbauftrag fein abgestim-
mten Stimmungs- und Landschaftsmalerei. Nach ihrer beider
Emigration in die USA 1941 trennen sich die kiinstlerischen
Wege. Wo bei Floch Figurenkompositionen und farbliche Kon-
traste wichtiger werden, setzt Tischler seinen Weg der Wieder-
gabe stimmungsvoller und atmosphirischer Landschaften und

Darstellungen fort.

Bei nebenstehender, eindrucksvollen Arbeit handelt es sich um
eine sommerliche Szene vor der eleganten Kulisse einer Anlage
bei Versailles. Das Bild ist grof3ziigig gegliedert. Ein Weg er-
schlieft den Vordergrund, fithrt den Blick zum Fluss und auf die
Park- und Gebdudeanlagen im Hintergrund. Die warme Nach-
mittagssonne taucht die Architektur in ein toniges Licht und ob-
wohl es kein strahlender Sommertag ist, spiirt man die Hitze.
Im Schatten der Gebdude und der Baume erkennt man einige
Personen: eine Mutter mit ihrem Kind, daneben auf der Wiese
einen rastenden Mann, einen andern beim Fluss. Man sieht
einen Angler, der einen Fisch aus dem Wasser zieht, und einige
Personen, die die Schwiile des Tages zum Baden nutzen. Die Luft
ist durch den Dunst atmosphirisch aufgeladen und lisst die
Schattierungen am Rasen und an der Wasseroberfliache ver-
wischen. Auch die Konturen der Bauten und der Biume ver-
schwimmen im flirrenden Dunst. Die Farben und das Licht sind
bestimmt durch eine zuriickhaltende Skala zart abgestufter

Griin-, Blau- und Weisstone.
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So eindrucksvoll das Gemiilde ist, es bleibt unaufdringlich und
distinguiert, und es wundert nicht weiter, dass das Werk von
Viktor Tischler bislang noch wenig Beriicksichtigung in der
hiesigen kunsthistorischen Rezeption gefunden hat. Sein Werk
passt wahrscheinlich nicht in die sakrosankte Entwicklungslinie
von Uberwindungs- und Uberholvorgingen und seine Arbeiten
geben keine Demonstrationsobjekte fiir effektvolle Inszenierungen
der Moderne ab. An Tischlers Oevre scheitert das Verfahren, die
Kunst als revolutionires Stationendrama zu betrachten und ihre
Werke ausschlie8lich in Anbetracht ihrer innovativen Eigen-
schaften zu wiirdigen. Wie man sieht, gibt es aber auch noch

andere Qualititen.

Viktor Tischler, der von Zeitgenossen und Kollegen stets als zuriick-
haltender und ernsthaft arbeitender Kiinstler geschildert wurde,
studierte von 1907 bis 1912 an der Wiener Akademie. Studien-
reisen fiihrten ihn nach Holland, Italien und Frankreich. 1918 war
er Mitbegriinder und Prisident des Kiinstlerbundes ,,Neue Verei-
nigung®; ab 1920 auch Mitglied des Hagenbundes. 1924 erschien
eine Monographie von Arthur Réssler. Trotz des Erfolges in Wien
iibersiedelte 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 zuriick. Im Friihwerk expressio-
nistisch, fand Tischler ab 1925 zu einem poetischen Realismus.
Werke des wichtigen Kiinstlers der Zwischenkriegszeit befinden
sich in zahlreichen Gsterreichischen und internationalen Museen

und Privatsammlungen.

Literatur: Arthur Roessler: Der Maler Viktor Tischler, Wien-
Leipzig 1924; Die verlorene Moderne. Der Kiinstlerbund Hagen
1900 — 1938, Ausstellungskatalog der Oster. Galerie, Wien 1993

Viktor Tischler

Wien 1890 — 1951 Beaulieu sur Mer

Bei Versailles, 1934, Ol auf Leinwand, 91 x 116 cm, signiert V. Tischler,

verso alte Etiketten, Provenienz: Gemeentemuseum Amsterdam
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Viktor Tischler Viktor Tischler

Wien 1890 — 1951 Beaulieu sur Mer Wien 1890 — 1951 Beaulieu sur Mer
St. Cloud, 1934, Ol auf Leinwand, 55 x 80 cm, signiert V. Tischler, Der Hafen von Marseille, 1936, Ol auf Leinwand, 60 x 73 cm,
verso alte Ausstellungsetiketten, Provenienz: Jngenegeren de Bilt, Utrecht signiert V. Tischler, Provenienz: Baron Cromelin, Den Haag
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Franziska Zach

Losenstein 1900 — 1930 Paris

Bilder wie diese gehdren zu den Rarititen am Kunstmarkt, denn
sie legen ein Zeugnis expressiven Kunstschaffens von Frauen
wihrend der Zwischenkriegszeit ab. Malerin zu sein war am Be-
ginn des zwanzigsten Jahrhunderts keine Selbstverstandlichkeit.
Die traditionellen akademischen Ausbildungswege waren Frauen
bis 1920 verwehrt, die Mitgliedschaft in Kunstverbidnden und
Vereinigungen kaum mdoglich und auch die Teilnahme an Aus-
stellungen war erschwert. Umso bemerkenswerter stechen jene
emanzipierten Kiinstlerinnen hervor, die gegen den gesellschaft-
lichen Widerstand ihr Ziel verfolgten. Zu nennen sind hier vor-
zugsweise Helene Funke, Greta Freist, Anny Dollschein, Helene
Taussig, Emma Schlangenhausen, Louise Merkel-Romeé, Lilly

Steiner und eben Franziska Zach.

Alle den Geburtsjahrgidngen um 1890 entstammend, haben sie
neben ihrer expressiven Malweise Studienaufenthalte in Paris
und die Orientierung an zeitgendssischen franzosischen Kunst-
stromungen als gemeinsamen Nenner. Der offene franzosische
Kulturbetrieb schafft in den 20er und 30er Jahren nicht nur Wei-
terbildungsmaoglichkeiten, er bietet auch die Moglichkeit, dem
immer provinzieller und engstirniger werdenden sterreichischen
Kunst- und Kulturmilieu zu entgehen. In Paris kann man in-
ternationale Kontakte schliefen und auch die Meister vergan-
gener Epochen studieren. Augenscheinlich setzt sich Zach mit
der klassischen Landschaftsmalerei von Nicolas Poussin und
Claude Lorrain auseinander und studiert das Werk des Sym-
bolisten Puvis de Chavannes. Personlichen Kontakt hat sie mit
Josef Floch, und mit Viktor Plankh und Georg Merkel gibt es

kiinstlerische Berithrungspunkte.

Unser Bild fihrt den Betrachter in eine ldndliche Idylle, ein
poetisches Arkadien. In der Einheit von Mensch und Natur sitzt
im Vordergrund ein flgtenspielendender Hirte auf einem Baum-
stumpf. In ausgewogenem Rhythmus wird der Blick iiber ein der
Musik lauschendes Pirchen zu einer hiigeligen, von formredu-
zierter Architektur bestimmten, Gebirgslandschaft gefiihrt. Die
Farbpalette wird von dunkeltonigen Griin-, Blau- und Rotténen
bestimmt, die durch sparsam eingesetzte, geheimnisvoll weiss
und gelblich leuchtende Tone am Hemd des Knaben und am

Firmament, bereichert werden. In stilistischer Hinsicht zeugt das
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Gemilde von einer Verwandtschaft zur Neuen Sachlichkeit und
lasst auch die Beschiftigung mit der Freskomalerei erahnen, mit

der sich Zach aufgrund mehrerer Auftrige auseinandersetzt.

Franziska Zach besuchte die Fachschule fiir Textilindustrie in Wien
und erhielt danach von 1917 bis 1924 ihre Ausbildung an der Kunst-
gewerbeschule bei Oskar Strnad, Alfred Bohm, Alfred Roller, Erich
Mallina, Wilhelm Miiller-Hofmann, Adele Stark sowie 1923/24 bei
Josef Hoffmann in der Werkstitte fiir Emailmalerei. Sie erwarb
einen eigenen Brennofen und stellt GefifSe aus Email, spiter vor
allem Emailbilder her. 1926 erhielt sie den Auftrag, eine kleine An-
dachtskapelle in der Nihe von Heiligenblut mit Fresken auszu-
malen. Die Kiinstlerinnengemeinschaft ,, Wiener Frauenkunst“ nahm
sie als Mitglied auf. An den Ausstellungen der ,, Wiener Frauen-
kunst, die teilweise in den Riumen des Hagenbundes stattfanden,
nahm sie regelmdfig teil. 1929 stellte sie als Gast im Hagenbund
aus. Fiir ihre in Paris geschaffenen Werke erhielt sie im Sommer
1930 den Preis der Stadt Wien. Auch der Hagenbund nahm sie als
Mitglied auf, als sie bereits als grofSe Hoffnung unter den jungen
Kiinstlerinnen und Kiinstlern galt. 1927 hielt sie sich in Siid-
frankreich auf und 1928 fuhr sie iiber Einladung von Freunden
nach England, wo sie eine Miizenin fand. Dies ermoglichte ihr wei-
tere Aufenthalte in Irland und ein Atelier in Paris, das sie ab 1930
unterhielt. Kurz vor ihrer ersten Einzelausstellung in Frankreich
verstarb sie an einem Magenleiden. Nach ihrem Tode geriet Zach
zundchst in Vergessenheit, um erst in der groffen Hagenbundaus-
stellung der Osterreichischen Galerie wiederentdeckt zu werden.
Heute sind leider nur noch einige Email- und noch weniger Ol-
bilder erhalten, die von der hohen Qualitiit der begabten Kiinst-

lerin zeugen.

Literatur: Sabine Plakolm-Forsthuber: Kiinstlerinnen in Oster-
reich 1897 — 1938, Wien 1994; Ausstellungskatalog, Blickwechsel
und Einblick. Sonderausstellung des Historischen Museums der
Stadt Wien, Wien 1999; Ausstellungskatalog, Die verlorene
Moderne. Der Kinstlerbund Hagen 1900 — 1938, Ausstellung
der Osterreichischen Galerie im Schloss Halbturn, Wien, 1993;
Ausstellungskatalog, Enthiillt. Ein Jahrhundert Akte Osterrei-
chischer Kiinstlerinnen; Frauenbad Baden und Galerie im Stadt-
haus Klagenfurt, 1998

Franziska Zach

Losenstein 1900 — 1930 Paris

Flotenspieler, 1927, Ol auf Leinwand, 80 x 60 cm, signiert & datiert Zach 27
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Ernst Huber

Wien 1895 — 1960 Wien

Dorflandschaft, um 1935, Kleistertechnik auf Papier, 45,5 x 61,5 cm, signiert E. Huber

Das vorliegende Bild hat ein weite Reise hinter sich, denn es
stammt aus dem Besitz einer dsterreichischen Emigrantin, die
nach Amerika ausgewandert war. Ein Stiick Heimat in der
Fremde stellte es fiir Jahrzehnte dar und es ist vielleicht gerade
diese Vermittlung von Heimatgefiihl, die den Reiz der Bilder von
Ernst Huber ausmacht. Die Landschaften die Huber malt sind
jedem von uns gut bekannt. Es sind die Landschaften Nieder-
und Oberdsterreichs, die Dorfer im Salzkammergut oder im
Miihlviertel. In vielfiliger Variation kennen wir sie von ihm;
meist zeigen sie ein Abbild des bauerlichen Lebens, Landschaften
und Ansichten, hdufig von figurativen Szenen oder dorflichem
Leben erfiillt. Seine Bilder stehen dabei in ihrer Art den Werken
der beiden Maler, Franz von Ziilow und Josef Dobrowsky, nahe,

die sich auch bevorzugt der osterreichischen Landschaft widmen.

Auch unser Bild fillt nicht aus diesem Rahmen, es steht vielmehr
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als besonders frithe und schone Arbeit Hubers exemplarisch fiir
sein Werk. Das Gemilde zeigt eine Gruppe von Menschen die
zwischen zwei groflen Bdume rasten. Zwei Personen holen
Wasser vom Brunnen, zwei andere machen sich schon wieder an
die Arbeit, wihrend der Rest der Gesellschaft sich im Schatten
niedergelassen hat. Ein Tuch ist am Boden ausgebreitet, mit
einem Laib Brot und einem Krug Wasser darauf. Daneben steht
ein Korb mit saftigen Apfeln. Huber zeigt uns eine Landidylle,
ein Stiick unverdorbener Natur, an die wir uns gerne erinnern.
Assoziationen zu den Bilder Brueghels und Valkenborchs wer-
den dabei wach und manchen von uns mag die Szene auch an
die geheimnisvoll leuchtenden Hinterglasbilder erinnern, die
in Oberdsterreich sehr weit verbreitet sind. So wundert es nicht,
dass Hubers Bilder allseits geschitzt sind und im entfernten

Amerika ein Verbindungsglied zur Heimat dargestellt haben.

Ernst Huber machte eine Ausbildung zum Lithograph und
Schriftsetzer und besuchte nebenbei einen Kurs fiir ornamentales
Zeichnen an der Kunstgewerbeschule. Als Maler war er Autodidakt.
Seine erste Ausstellung 1919 in der ,,Kunstgemeinschaft war ein
grofSer Erfolg, der ihn sehr ermutigte. Er wurde Mitglied der Kunst-
schau, spéter auch der Secession und stand in engem Kontakt mit
Dobrowksy, Ehrlich, Jungnickel, Kitt und Ziilow, mit denen er viele
Sommer im Salzkammergut verbrachte. Sein Werk, das in zahl-
reichen in- und auslindischen Museen vertreten ist, gehdrt zum

Fundament der Malerei der dsterreichischen Klassischen Moderne.

Literatur: Bruno Grimschitz: Ernst Huber, Salzburg 1961; Re-
gine Schmid: Ernst Huber 1895 — 1960, Ausstellungskatalog der
Osterreichischen Galerie, Wien 1984

Ernst Huber

Wien 1895 — 1960 Wien

Rast bei der Waldkapelle, 1920, Ol auf Karton, 50 x 67,5 cm,
signiert & datiert Ernst Huber 1920, verso altes Etikett
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Erich Miller-Hauenfels

Graz 1889 — 1972 Wien

ltalienische Landschaft, um 1950, Ol auf Leinwand, 61 x 74 cm, riickseitiger Nachlassstempel

Die mediterrane Landschaft und das Licht des Siidens iiben seit
je her eine Faszination auf Kiinstler aus. Auch auf Miller-Hauen-
fels, der mehrere Jahre in Italien verbringt. Vorliegendes Gemilde
ist wihrend dieses Italien-Aufenthaltes entstanden und schildert
uns in einer an die ,,Neue Sachlichkeit” erinnernden Manier, sehr
atmosphirisch die Abendstimmung an einer unbefahrenen Land-
strafle. Ganz einsam steht ein Haus am StrafSenrand, Schirmfohren
und Zypressen siumen den Weg und werfen lange Schatten. Die
unverfilschte Ansicht hilt der Kiinstler vom Wegesrand aus sehr
unmittelbar fest. Er prisentiert uns dabei ein Stiick Natur und
ihre menschlichen Aneignung zugleich jedoch ein Dokument der

Stille und ihrer Stimmung.
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Nach dem Besuch der Grazer Landeskunstschule studierte Miller-
Hauenfels zundchst an der Montanistischen Hochschule in Leoben
und danach 1913/14 an der Wiener Akademie. 1917 besuchte er dort
auch die Meisterschule fiir Graphik. Er unternahm viele Studien-
reisen u.a. nach Griechenland, Holland, Belgien und Agypten und
lebte zeitweise in Italien und Siidfrankreich. Ab 1927 war er Mit-
glied des Wiener Kiinstlerhauses und beteiligte sich an zahlreichen
nationalen und internationalen Ausstellungen. Stilistisch sind seine
Arbeiten den Werken seiner Zeitgenossen Ernst Huber und Sergius

Pauser verwandt, mit denen er mehrmals ausstellte

Josef Dobrowsky

Karlsbad 1889 — 1964 Wien

Landliches Stilleben (sic), 1950, Ol auf Leinwand, 63 x 78,5 cm, zweimal monogrammiert JD

sowie signiert & datiert Dobrowsky 50, rlickseitig vom Kunstler eigenhéandig beschriftetes Etikett

Wer Farben ihrer Realitdt enthebt und sie anhand innerer Vor-
stellungen einsetzt, scheint mit Recht befihigt auch Gattungs-
grenzen zu durchbrechen. Das ,,Lindliche Stilleben steht exem-
plarisch fiir diesen Ansatz und zeigt neben Dobrowskys Vorliebe,
das Naturvorbild seinem Gestaltungswillen zu unterziechen auch
seine Meisterschaft, Farben als Bedeutungs- und Stimmungs-
trager einzusetzen. Die erdverbundene Palette fritherer Jahre ldsst
Dobrowsky dabei hinter sich und arbeitet mit der reinen Farbe.
Er setzt leuchtendes Gelb neben Orange und Rot und kontrastiert
es mit einem grauem Himmel. Ohne Riicksicht auf die Wirklich-
keit, schafft er eine neue Wahrheit und zugleich ein Hauptwerk

des Farbexpressionismus.

Josef Dobrowsky erhielt seine Ausbildung an der Wiener Kunst-
gewerbeschule und studierte von 1906 — 1910 an der Wiener Aka-
demie bei Griepenkerl und Bacher. Nach dem Ende des Ersten Welt-
krieges wurde er 1919 Mitglied, spiiter Ehrenmitglied der Secession.
Friih wurde er mit Preisen und Auszeichnungen geehrt u.a. dem
Groflen Osterreichischen Staatspreis und der Goldenen Staats-
medaille. Von 1946 — 1963 hatte er eine Professur fiir Malerei an der
Akademie inne und beeinflusste in dieser Zeit nachfolgende Kiinst-
lergenerationen. Sein Werk ist in zahlreichen Museen und Privat-
sammlungen vertreten und gilt als Pfeiler in der Entwicklung der
modernen Malerei in Osterreich.
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Alfons Walde

Oberndorf 1891 — 1958 Kitzbiihel

Nachdem die Bildwelt von Alfons Walde mittlerweile zum Allge-
meingut avanciert ist, mogen manche bei Walde nur mehr die
Preisentwicklungen der letzten Jahre beeindrucken. Dies ist be-
dauerlich, denn am Kern des Kunstgenusses zielt dies vorbei. Was
uns bei vorliegender Arbeit Waldes verbliifft, ist wie gekonnt er
Studien- und Skizzenhaftes in den Rang eines vollgiiltigen Bildes
erhebt. Hier merkt man seine Konnerschaft und hier zeigt sich

auch die Grof3e eines Kleinformats!

In Waldes ,,Bergfriihling® sehen wir eine Biduerin am Ackerrand
sitzen. Der Vordergrund ist leicht erhoht, die Figur unmittelbar
ins Bild gertickt. Mit kriftigen Strichen gezogene Ackerfurchen
erschlieflen tiber den Mittelgrund den Bildraum. Im Hintergrund
erhebt sich vor einem strahlend blauen Himmel die grandiose
Kulisse der Kitzbiiheler Bergwelt. Die Rdumlichkeit eroffnet sich
iiber gegeneinander abgegrenzte Farbfldchen und die gestaltende
Funktion des sichtbaren Pinselduktusses. Bei aller Stilisierung
und Vereinfachung bleibt fir Walde die Erfassung des Gebauten
der Natur wichtig. Auch die Farbigkeit der Arbeit, die grof3teils
den Lokaltonen folgt, ist bedeutsam und gewinnt ihre Wirkung
vor allem durch ihren Kontrast. Das intensive Blau des Himmels

wird dabei zu einem bildbestimmenden Element.

Dem biuerlichen Mileu der Tiroler Bergwelt entsprungen, bleibt
Walde nicht nur als Mensch, sondern auch als Kiinstler seinem
Umfeld verbunden. Hier findet er mit groflem Einftihlungsver-
mogen seine Motive und weist trotz Einbindung in die lokale
Malerei und Tradition iiber sie hinaus und schafft damit einen ei-

genen Beitrag zur internationalen Kunstsprache. So funkelt vor-
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liegende intime Arbeit, die vielleicht einen ersten Entwurf fur
spdtere grof3formatigere Fassungen darstellt, in Waldes kraft-
vollem Ceuvre wie ein Edelstein fir den Kreis von Kennern

heraus.

Alfons Walde studierte von 1910 bis 1914 an der Technischen Hoch-
schule in Wien, wo er durch den Architekten Robert Orley, der
1911/12 Prisident der Wiener Secession war, Kontakt zu Egon
Schiele und Gustav Klimt bekam. In diese Zeit fielen erste Ausstel-
lungen in Innsbruck und Wien. Nach dem Kriegsdienst, wo er als
Frontoffizier bei den Tiroler Kaiserschiitzen eingesetzt war, kehrte er
nach Tirol zuriick, um sich der Malerei zu widmen. In Kitzbiihel
griindete Walde seinen eigenen Kunstverlag, der farbige Radieru-
ngen seiner Gemdlde herausbrachte. Als Architekt erbaute er mehrere
Landhiuser, darunter 1929 sein eigenes am Hahnenkamm in
Kitzbiihel. Nicht nur als Maler, der immer wieder auch Bilder fiir
Touristen malte, sondern vor allem durch seine Werbeplakate fiir
Tiroler Wintersportorte erlangte er in den 30er Jahren internationale
Bekanntheit. 1956 wurde ihm als Anerkennung fiir sein Werk als
Maler, Architekt, Grafiker und Verleger der Titel Professor verliehen.
Walde prigte die Tiroler Kunst in der ersten Hilfte des 20. Jahr-
hunderts entscheidend mit, weswegen seine Werke heute am Kunst-
markt gesuchte Rarititen darstellen und sein Werk immer wieder in

zahlreichen Ausstellungen zu sehen ist.

Literatur: Gert Ammann: Alfons Walde 1891 — 1958, Innsbruck/
Wien 1993; Tiroler Landesmuseum Ferdinandeum (Hg.) Alfons
Walde 1891 — 1958, Innsbruck 1976

Alfons Walde

Oberndorf 1891 — 1958 Kitzbiihel

Bergfriihling, um 1928, Ol auf Papier auf Karton, 18,5 x 27,5 cm, rlickseitig
Nachlassstempel und Echtheitsbestatigung von Guta E. Berger, geb. Walde
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Herbert Gurschner

Innsbruck 1901 — 1975 London

Sommertag, um 1928, Kolorierter Farblinolschnitt, 30,5 x 29 cm, signiert H. Gurschner

Aus allen Richtungen stromen Menschen zur Sonntagsmesse,
stehen in kleineren und grofleren Gruppen zusammen und
tauschen die neuesten Nachrichten miteinander aus. Uber Nacht
hat es geschneit, denn der Kirchplatz und die Treppe sind mit
Schnee bedeckt. In steiler Aufsicht gestaltet Gurschner dicht ge-
dringte Menschengruppen, die er auf die ungrundierte Lein-
wand malt. Die Konturen der Figuren wirken deshalb weicher
und geben dem Gemalde einen narrativen Charakter. Im Ver-
gleich mit Walde sind sie agiler, viel weniger monumental und
derb und entsprechen in ihrer Urspriinglichkeit jenen Farbholz-
und Linolschnitten, die Gurschner in Tirol und in England zu

grofler Verbreitung verhalfen.

Vorliegender Kirchgang reiht sich in den Werkblock von Gur-
schners frithen Genrebildern ein und bildet ein hervorstechendes
Beispiel jener Arbeiten, die in ihrer Zusammenschau ein buntes
Panoptikum des Tiroler Volkslebens zwischen Arbeit, Vergniigen
und religioser Tradition bilden. Im ,Sonntagmorgen spiirt man
die illustrative Qualitidt von Gurschners Schaffen und er erweist
sich als ein Meister der kriftigen Farbklidnge, wenn er in bunten
Farben die Schiirzen und in dunklem Schwarz die Figuren vom

Weissgelb des schimmernden Schnees abhebt.
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Wenn der Tiroler Kunstkritiker Karl Emmerich Hirt 1932 mit
den Worten ,,Gurschner, viel umstritten, wie alles Grof3e“ die
Meinungen iiber die Bilder von Herbert Gurschner resiimiert,
erscheint die Orientierung Gurschners auf das Ausland als folge-
richtiger Schritt. Durch die Heirat mit einer Engldnderin, Aus-
stellungen bei Agnew’s und in der Londoner Fine Art Society
kann Gurschner sich in England etablieren, iibersiedelt schlief3-
lich nach London und lésst so die Tiroler Enge hinter sich. In
seinen Arbeiten bleibt Gurschner der Heimat jedoch verbunden.
Seine Arbeiten zeigen weiterhin in vielfiltigen Variationen Szenen
aus dem Tiroler Volksleben, Landschaftsdarstellungen aus Nord-
und Sidtirol oder Bilder mit symbolisch-religiosem Inhalt. Zu-
recht nimmt Gurschner, aus heutiger Perspektive betrachtet, eine
wichtige Position in der Tiroler Kunsgeschichte der Zwischen-
kriegszeit ein und seine Arbeiten stehen gleichberechtigt neben

denen seiner zeitgendssischen Kiinstlerkollegen.

Schon friih zeigte sich Gurschners Begabung fiir Malerei. 1918
wurde er als jiingster Student an der Akademie in Miinchen auf-
genommen. Ab 1920 wohnte Gurschner im Innsbrucker Stadtteil
Miihlau und stellte zusammen mit den anderen Kiinstlern des
Miihlauer Kiinstlerkreises, Ernst Nepo, Alphons Schnegg und Rudolf
Lehnert aus. 1926 war Gurschner mit sechs Werken auf der
berithmten Wanderausstellung ,, Tiroler Kiinstler vertreten, die in
mehreren deutschen Stidten gastierte. Von 1925 an unternahm er
zahlreiche Reisen nach Italien, Spanien und Frankreich, stellte auf
der Biennale in Venedig aus und erhielt 1929 eine Personale in der
Londoner Fine Art Society. 1931 kaufte die Tate Gallery auf Ver-
mittlung von Lord Duveen die ,, Verkiindigung® an. Gurschner lebte
von zahlreichen Portritauftrigen und verkehrte in Adels-, Diplo-
maten- und Wirtschaftskreisen. 1938 ging er ins Exil nach London,
wo er seine zweite Frau Brenda kennenlernte. Nach dem Krieg
wandte sich Gurschner der Bithnenbildgestaltung zu, wo er fiir die
Covent Garden Opera, das Globe und Hammersmith Theatre td-
tig war.

Literatur: Claudia & Roland Widder (Hg.): Herbert Gurschner -
Fin Tiroler in London, Innsbruck/Wien 2000; Gert Ammann:
Herbert Gurschner 1901 — 1975, in: Ausstellungskatalog der
Innsbrucker Antiquititenmesse, Innsbruck 1975; Hans Jager
(Hg.), Graphik von Herbert Gurschner, Ausstellungskatalog des
Museums zum alten Oetztal, Oetz 2002, www.gurschner.com

Herbert Gurschner

Innsbruck 1901 — 1975 London

Sonntagmorgen, 1924, Ol auf Leinwand, 46,5 x 44 cm, signiert Herbert Gurschner Tirol,
ausgestellt in der Fine Art Society, London 1929, verso alte Ausstellungsetiketten
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Herbert Gurschner Herbert Gurschner

Innsbruck 1901 — 1975 London Innsbruck 1901 — 1975 London
Kolorierte Farbholz- und Linolschnitte, verschiedene MaBe, alle signiert Gurschner, Marktplatz in Innsbruck, 1919, Ol auf Leinwand, 47 x 40 cm, signiert
teilweise bezeichnet und mit Originaletiketten versehen Gurschner, ausgestellt im Stadtarchiv - Stadtmuseum Innsbruck 2002
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Franz Lerch

Wien 1895 — 1977 New York

Die Macht der Musik, 1973, Ol auf Leinwand, 101 x 86,5 cm,

signiert F. Lerch, rlckseitig Ausstellungsetikett, Datierung & Bildtitel

Den Kennern des ,,Hagenbunds® ist Franz Lerch wohlbekannt.
In der Zwischenkriegszeit als Vertreter einer neusachlichen Bild-
auffassung positioniert, schlief3t er im New Yorker Exil an diese
Tradition an, wobei es zu einer Abkehr von der naturgetreuen
Wiedergabe kommt. Er wendet sich zu einer dem abstrakten Ex-
pressionismus zugewandten Seite, deren Farbigkeit der Pop Art
nahe steht. Dabei steht Lerchs ,,Macht der Musik“ dem Werk von
Jenés ,Friedenstaube“ nahe und erinnert in seinem zuriickge-
dringten Rdumlichkeit auch stark an die Arbeiten der Kirntner
Kiinstlerin Kiki Kogelnik. In seiner reduzierten Formensprache
prisentiert er uns ein Stiick poetischer Gedankenmalerei in

moderner Weltsicht.

Franz Lerch studierte von 1919 bis 1927 an der Wiener Akademie
und gehorte zu den profiliertesten Hagenbundmitgliedern. In dieser
Zeit erhielt er den Osterreichischen Staatspreis. Vor der Verfolgung
des Naziregimes schiitzte ihn und seine Frau dies jedoch nicht, wes-
wegen er in die USA emigrierte. In New York stellte er in zahlreichen
Galerien aus, ein Brotberuf blieb dennoch unentbehrlich. 1975, zwei
Jahre vor seinem Tod, entsannen sich die Osterreichische Galerie
und das Historische Museum dieses bedeutenden Kiinstlers und

riefen mit einer Retrospektive die Erinnerung an ihn wieder wach.
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Edgar Jené

Saarbriicken 1904 — 1984 La Chapelle, St. André

Friedenstaube, 1952, Ol auf Leinwand, 60 x 73 cm, signiert & datiert Jené 52

Nur wer fliegt, kann sich tiber Grenzen erheben. Den Vogeln ist
diese Fihigkeit zu eigen. Auch der Taube, die als Symbol des
Friedens gilt. Griinde zum Appell an die Volkerverstindigung
gibt es in der Entstehungszeit der Arbeit genug. Sie veranlassen
wohl Jené zu vorliegendem Gemalde. Der Taube schreibt Jené
eine Kugel ein, die an die Dualitit der chinesischen Philosophie
ebenso erinnert wie an die bipolare Teilung der Welt. Die Bot-
schaft dabei ist, die Gegensitze zu iiberwinden. Wie die Taube
im Flug, so wir Menschen in unserem Denken und Handeln. Die

Startrampe dazu ist fiir Jené die Malerei.

Edgar Jené studierte von 1922 bis 1924 an der Akademie in
Miinchen danach in Paris. Dort kam er in Kontakt mit der sur-
realistischen Bewegung um André Breton. Er reiste nach Italien, in
die Schweiz und iibersiedelte 1935 als ,entarteter Kiinstler nach
Osterreich, wo er bis 1950 lebte. Im Wien der Nachkriegszeit war
Jené Griinder einer surrealistische Bewegung, die fiir die Phan-
tastischen Realisten zur Ausgangsbasis ihrer Kunst wurde. In
seinem Atelier erhielten sie authentische Berichte iiber die Malerei
der Surrealisten und erfuhren entscheidende Anregungen auch
wenn ihre Wege danach in andere Richtungen gingen. Jené zog

1950 wieder nach Frankreich, wo er 1984 verstarb.
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Hermann Serient

geboren 1935 Melk, lebt in Wien und im Burgenland

Versammlung vor dem Dorf, 1969, Ol auf Holz, 18 x 22 cm, signiert & datiert Serient 1969, aus dem Heanzenzyklus, abgebildet in
Claudia Widder, Konrad Gans (Hg.): Hermann Serient, Werke 1965 — 2005, Wien 2005, S. 26

Wissen Sie wer die ,Heanzn“ sind? Was ein ,,Loda“, ein ,,Obrandler
oder ein ,,Prasterer” ist? Was ein ,,Uhudla“ und was der Brauch
des ,Schnurziagns“ bedeutet? Als Hermann Serient 1965 ins Siid-
burgenland kommt, besitzt er keine Vorstellung davon und auch
nicht, wie schwer es fiir einen ,,Zuagroasten® sein kann, hier auf-
genommen zu werden. Nur nach und nach erschlief}en sich ihm
die Bewohner dieser urtiimlichen Region in ihrem traditionellen
Lebensrhythmus, mit ihren althergebrachten Sitten und Regeln,
ihrem Brauchtum und ihren Festtagen. Serient entdeckt malend
diese Welt, interpretiert und verfremdet sie und setzt dabei die
Groteske als kiinstlerisches Mittel ein. Seine Gemilde erscheinen
dann wie ein lebendig gewordenes Brueghel-Gemilde. Wie eben
jene Hochzeit, die den idealen Anlass bietet, die Eigenttimlichkeit
des siidlichen Burgenlands und seiner Bewohner, der ,,Heanzn®,

kennenzulernen.

Eine Blasmusikkapelle mit dem ,Loda“ der die Hochzeitsgiste
einliddt, holt den Brautfiihrer, die Krinzlerinnen und Krinzler
und die Beistinde ab. Gemeinsam marschieren alle zum Briu-
tigam. Heiratet die Braut in einen anderen Ort, so wird dem Brau-
tigam, wie im Gemilde, von den Burschen des Ortes eine Stra-
Bensperre errichtet und die Schnur vorgezogen. ,,Schnurzigan®
heiflt das, und der Briutigam muss fiir seine Braut Losegeld be-
zahlen, sofern ihm noch etwas iibriggeblieben ist. Denn auch mit
den kartenspielenden Ménnern muss er am im Wege aufgestellten

Tisch um Geld spielen. Nach der kirchlichen Trauung warten die
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Giste im Gasthaus auf das zum Fotografen gefahrene Brautpaar.
Ehe das Hochzeitsmahl beginnt, das oft aus zwanzig und mehr
Gingen besteht und ebenso viele Stunden dauert, werden Eier-
schalen, Geschirr und Glas zu Boden geschlagen. Bevor das Mahl
zu Ende geht, tauchen die Bettler, ,Obrandler und Prasterer*
auf, die in alte Gewinder gekleidet und durch Stoffmasken un-
kenntlich gemacht sind, umhertollen, und mit den Hochzeits-
gisten ihre Spifle treiben. Zu mitternéchtlicher Stunde wird die
Braut oft entfiihrt, an einen abgelegenen Ort verbracht und erst
gegen Losegeld wieder freigelassen. Getanzt wird bis zum Morgen-
grauen, beim sogenannten Kehraus oft noch bis auf die Straf3e.
Wie das Parchen am linken Bildrand. Dazu wir viel getrunken,
der ,Uhudla“ bevorzugt. Er ist ein lokaler Wein, im Aussehen
und Geschmack dem oststeirischen Schilcher nicht unihnlich.
Unschwer zu erraten, mit welchem Saft die Fisser vor dem Gast-
haus gefiillt sind. Und wer genau schaut, kann hinter einem
Maiuerchen versteckt, ein kiissendes Parchen entdecken. Viel-
leicht ist das ja schon das nichste Brautpaar.

Hermann Serient ist ein kiinstlerisches Multitalent, der nach seiner
Ausbildung zum Goldschmied zundchst per Autostopp fiir einige
Jahre durch Europa trampte. Wihrend dieser Zeit lebte er von
seiner Tdtigkeit als Maler und Jazzmusiker. 1965 iibersiedelte er
nach Rohr im Burgenland, wo der Heanzenzyklus, eine grofie Serie
von Bildern iiber das Siidburgenland und seine Bewohner ent-
stand. Nebenbei experimentierte er mit selbstgemachten Instru-
menten, photographierte und machte Trickfilme fiir den ORFE. Als
Vorliufer der Griinbewegung in Osterreich sprach er ab den 70er
Jahren verstirkt gesellschaftliche und umweltpolitische Themen in
seinen Arbeiten an. Da entstand der Zyklus ,Ikonen des 20. Jahr-
hunderts®. Ab 1983 entstanden Landschaftszyklen mit Ansichten
des Siidburgenlandes. 1992 griindete er eine eigene Galerie, kon-
zentrierte sich aber bald wieder auf seine Malerei. Hermann
Serient lebt in Wien und Rohr und stellt in Osterreich, Deutsch-
land und Japan aus. Die Burgenlindische Landesgalerie widmet
ihm heuer ein grofie Retropektive.

Literatur: Ausstellungskatalog der burgenlindischen Landes-
galerie, Eisenstadt 1975; Widder Claudia & Roland (Hg.):
Hermann Serient, Wien 2001; Claudia Widder, Konrad Gans
(Hg.): Hermann Serient, Werke 1965 — 2005, Wien 2005;

www.serient.at

Hermann Serient

geboren 1935 Melk, lebt in Wien und im Burgenland

Hochzeit im Schnee, 1976, Ol auf Holz, 80 x 100 cm, signiert & datiert Serient 1976, aus dem Heanzenzyklus, abgebildet in
Claudia Widder, Konrad Gans (Hg.): Hermann Serient, Werke 1965 — 2005, Wien 2005, S. 84/85
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Giselbert Hoke Giselbert Hoke

geboren 1927 Warnsdorf, lebt in Kirnten geboren 1927 Warnsdorf, lebt in Kirnten

Cuna, 2004, Aquarell auf Papier, 50 x 66 cm, signiert & datiert, Hoke 6.1.2005, rlickseitig Stempel (Archiv Giselbert Hoke) San Giovani, 2004, Aquarell auf Papier, 50 x 66 cm, signiert & datiert, Hoke 31.12.2004, rlickseitig Stempel (Archiv Giselbert Hoke)

Seit vielen Jahren sind die Stidte und Landstriche der Provinz
Siena Hokes Modell. ,,Ich male sie nicht ab, sondern mochte das
beste Bild fiir mich. Auflerhalb der Stadt ist in dieser Provinz das
Einzelhaus wie eine Stadt gebaut. Das trifft auf den einsamen
Dom San Antimo ebenso wie auf den Kornspeicher von Cuna
zu. Selbst habe ich schon als Kind gebaut, und dieses Bauen
spiter fortgesetzt. Ich glaube aber, dass Malen fiir mich wichtiger
ist. Die Provinz Siena wurde fiir mich eine Werkstatt des Geistes.
Beim ,,Malen“ unter freiem Himmel bin ich dort ein Gestalter
ohne Plan und Dreieck. ... Der Getreidespeicher ist neben dem
Dom San Antimo und der Felsenfestungsstadt San Giovani
d’Asso mein begehrtestes Modell“ schreibt Hoke in sein Tage-
buch und legt mit nebenstehendem Bild eine Variation des sich

wiederholenden Motivs vor.

Dabei malt er nicht die glanzvolle Vedute eines sommerlich
heiteren Urlaubsparadieses sondern eine karge Eindde, deren
Farben auf Braun und Weiss reduziert sind. Die Riumlichkeit ist
darin aufgehoben. Die Landschaft stellt sich nicht perspektivisch
dar, vielmehr ist sie ein Farbraum aus kontrastierenden Flichen:
Erde und Himmel. Auch Licht und Schatten existieren nicht,
und flichig malt er die Sonne, als flache Scheibe ans Firmament.

Zum Gebdude fiihrt kein Weg, es steht allein in dieser Land-
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schaft. Auch Menschen begegnen wir nicht, ihre Existenz wird
nur in ihrem Bauwerk sichtbar. Die Farbe trdgt er in dicker
Fliche gleichmifig auf. ,,Uberall gibt es Farben in vielen Varia-
tionen — auch bei Dunkelheit. Fiir mich kann ein Braun, ein
Schwarz mit etwas Rot viel mehr sein als alle Buntheit“ sagt Hoke
und braucht daher kein Blau, kein Griin und Rot mehr, wenn er
den Kornspeicher von Cuna malt. Die Flichen belebt er mit einer
feinen Schichte, die sich wie ein Gespinst tiber seine Arbeit legt.
Flecken, Tupfer und Linien, nicht lesbare Graphismen erzeugen
ein fluktuierendes Leben oder wirken rein tachistisch, wie die
Spritzer und Striche am Himmel iiber Cuna. Auch Signatur und
Beschriftung sind graphische Elemente; bewusst ins Bild gesetzt,

als vergingliche Chiffren, gleich Spuren im nassen Sand.

So findet Hoke zu einer eigenen Bildsprache, deren Wesen zwi-
schen den Polen eines Realismus und einer Abstraktion liegt und
ihn vor dem Abmalen ebenso schiitzt, wie vor dem Hiniiberglei-
ten in die Gegenstandslosigkeit. Ob der Kornspeicher von Cuna
nun tatsichlich so aussieht wie auf dem Bild? Wer weif3? Gewiss
ist es aber ein Abbild des Kiinstlers, der ihn gesehen und in sich

aufgenommen hat!

Giselbert Hoke wurde in Bohmen geboren und studierte an der
Akademie in Wien. 1949 gewann er den Wettbewerb um die Ge-
staltung der Klagenfurter Bahnhofsfresken, deren Realisierung mit
heftigen Ablehnungen verbunden war. Er iibersiedelte deshalb nach
Wien und kam erst 1962 zuriick nach Kdirnten. 1974 wurde er Pro-
fessor an der TU Graz und mit dem Aufbau eines Institutes fiir
kiinstlerische Gestaltung beauftragt. Auf Schloss Saager, das er
zwischenzeitlich erworben hatte, erfolgte die Errichtung eines Werk-
hauses. Dort, sowie in Peru, Spanien und der Siidtoskana liegen

seine Hauptarbeitsgebiete.

Ausstellungskatalog des Johanneum Graz: Italien, Spanien,
Peru, Neue Landschaften von Giselbert Hoke, Graz 1986; Hoke
Archiv (Hg;) San Antimo, Graz 2000; Hoke Archiv (Hg;) Alhama,
Graz 1998; Peter Rosei: Giselbert Hoke, Girten, Wien 1973
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Gottfried Salzmann

geboren 1943 Saalfelden, lebt in Paris

New York, 2004, Aquarell auf Papier, 73 x 35 cm, signiert Salzmann
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Das Aquarell ist Gottfried Salzmanns kiinstlerische Ausdrucks-
form. Hier hat er es zu einer Meisterschaft gebracht, die ihres-
gleichen sucht, denn es gibt kaum einen Kiinstler, der so hohe
technische und kiinstlerische Anspriiche an dieses Medium setzt
wie er. Anstatt den verflieBenden Reizen zu huldigen, betreibt
Salzmann das Aquarellieren mit feinmechanischer Prizision; dem
flotten Aquarell setzt er ein analytisches Konzept entgegen, unter-
zieht es gleichsam einer virtuosen Disziplinierung. Er widersetzt
sich dabei der spontanen Technik und ersetzt sie durch lang-
wierige Prozeduren und differenzierte Register. Er gewinnt feinsten
Lasuren zerkliiftete Reliefe ab und bringt durch den intensiven
Farbauftrag Wirkungen hervor, wie man sie eher bei der Ol-
malerei vermuten wiirde. Allerdings verldsst Salzmann nie die
ureigene aquarellistische Domine, das Atmosphirische, das
Witterungsabhingige und das landschaftlich Gebundene. Viel-
mehr verschrinkt er durch seine technische Perfektion die Gegen-
siatze. Er fithrt das Weichzeichnende zum Konturierten, das
Unscharfe zum exakt Umrissenen und das Spontane zum Aus-
gefeilten. In seiner Arbeit sucht Salzmann nicht nach Momenten,
die er festhalten will, sondern hilt wie ein Architekt nach Mustern
und Konstellationen Ausschau. Er sucht die Ausschnitte, die den
gewohnten Umgang mit den von der Netzhaut gelieferten Wahr-
nehmungsdaten irritieren. So ist es typisch fiir seine Arbeitsweise,
dass selten Einzelblatter entstehen sondern fast immer Arbeiten
im Rahmen expansiver Werkkomplexe. Die Ansichten von Paris
und New York sind Teile solcher Serien, in denen es Salzmann
auch darum geht, ein verbrauchtes, banales Bild der Wirklich-
keit auszublenden und an seiner Stelle einen kostbaren Extrakt

oder ein verbliiffendes Abenteuer zur Erscheinung zu bringen.

Gottfried Salzmann studierte an der Akademie der Bildenden Kiinste
in Wien und danach in Paris. Dort lernte er seine Frau, die Malerin
Nicole Bottet, kennen. 1969 iibersiedelte er nach Frankreich und
lebt nun abwechselnd in Paris und Vence. Salzmanns Werke wurden
auf iiber 200 Einzelausstellungen weltweit gezeigt und in zahlrei-
chen Publikationen reproduziert. Von dieser Wertschitzung zeugen
nicht nur zahlreiche monografische Publikationen sondern auch
mehrere Museumsretrospektiven, zuletzt die im Salzburger Mu-

seum Carolino Augusteum.

Gottfried Salzmann

geboren 1943 Saalfelden, lebt in Paris

Paris, 2004, Aquarell auf Papier, 70 x 64,5 cm, signiert Salzmann
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Gottfried Salzmann

geb. 1943 Saalfelden, lebt in Paris)

Gottfried Salzmann

geb. 1943 Saalfelden, lebt in Paris)

) . Hudson Bay, 2004, Aquarell auf Papier, 47 x 59,5 cm, signiert Salzmann
New York, 2004, Aquarell auf Papier, 30 x 47 cm, signiert Salzmann
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