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VORWORT

Sehr geehrte Kunden, Sammler und Kunstfreunde!

Es ist uns zur Tradition geworden, nach den Sommermonaten einen Herbstkatalog vorzulegen 
und Ihnen auf diese Weise unsere Neuerwerbungen vorzustellen. Die Publikation einer solchen 
Zusammenstellung ist dabei immer wieder eine Herausforderung. Es gilt im Wechselspiel von 
Qualität, Verkäuflichkeit und ökonomischer Wertigkeit eine Auswahl vorzubereiten, die nicht 
nur eine inhaltliche Stringenz aufweist, sondern neben Bekanntem auch Neues und Überra-
schendes präsentiert. Ganz bewusst haben wir diesmal einen zeitlich begrenzten Rahmen ge-
wählt und uns, bis auf einige Ausnahmen, auf Werke der Zwischenkriegszeit konzentriert.

Dass diese Epoche der österreichischen Geschichte von zahlreichen Konflikten, wirtschaftlichen 
Krisen und politischen Umwälzungen geprägt war und das Bewusstsein der Bürger wie der 
Künstler gleichermaßen prägte, ist hinlänglich bekannt. Dass es neben den radikalen Einschnit-
ten in Lebensläufe auch einen beachtlichen kulturellen Transfer, zumeist mit Frankereich gab, 
wird anhand unserer Auswahl einmal mehr ersichtlich. In künstlerischer Hinsicht war dieser 
Austausch ausgesprochen fruchtbar, ging er doch meist mit einer Erweiterung der ästhetischen 
Ausdruckfähigkeit einher. Auf einer anderen, biographischen Ebene war dieser Austausch aber 
leider allzu oft mit den Themen Emigration und Exil verbunden, und nicht wenige Künstler 
wurden und werden erst allmählich von der österreichischen Kunstgeschichte wiederentdeckt.

Eine Wiederentdeckung die nicht aus den politischen Umständen der dreißiger und vierziger 
Jahre sondern aus familiären Konstellationen erklärbar ist, stellen die Arbeiten Karl Hauks dar, 
die wir Ihnen heuer in größerem Umfang präsentieren. Sein Werk pendelt in mannigfaltiger 
Art und Weise zwischen expressionistischem Gestaltungswillen und den Ausformungen einer 
neorealistischen Malerei. 

Die Schlagworte „Expression und Sachlichkeit“ haben wir deshalb auch als Leitthema unseres 
Herbstkataloges gewählt, weil sich neben Hauk auch zahlreiche der hier präsentierten Maler 
diesen Strömungen verpflichtet sahen. Viele dieser Künstler fanden nach dem Ende des Ersten 
Weltkrieges ihre künstlerische Heimat im Hagenbund, der in den zwanziger und dreißiger Jah-
ren zur fortschrittlichsten österreichischen Künstlervereinigung avancierte. Dass es daneben 
auch in den Bundesländern große Bemühungen gab, progressive Künstlervereine zu gründen, 
man denke an die Grazer Secession, den Wassermann in Salzbug oder den Künstlerbund Maerz 
in Linz, ist unwidersprochen, und gerade auch deren Mitglieder sind mit ausgesuchten Werken 
in unserem Katalog vertreten. 

Mit vorliegendem Herbstkatalog möchten wir Ihnen eine abwechslungsreiche und interessante 
Lektüre bieten, die Einblicke in das vielfältige österreichische Kunstschaffen der Zwischen-
kriegszeit gibt. Natürlich hoffen wir dabei auch, Ihren Geschmack zu treffen, um mit dem einen 
oder anderen Stück Ihre Sammlung zu vergrößern oder Ihnen Lust auf die Besichtigung des 
Originals zu machen. Sehr gerne geben wir Ihnen auch telefonische Auskünfte und freuen uns, 
wenn Sie uns in der Galerie oder auf einer Kunstmesse besuchen.

Claudia Widder und Roland Widder
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Josef Stoitzner

SpätSoMMER iN BRaMBERG 

Öl auf leinwand, 100 x 114,5 cm

signiert Josef Stoitzner

JoSEf StoitZNER
Wien 1884 - 1951 Bramberg

Dank seiner großen Begabung als Zeichner, stehen die meisten Gemälde Josef Stoitzners im 
Spannungsfeld zwischen graphischer Stilisierung und Malerei. Durch die Linie als vorherr-
schendes Kompositionsmittel besitzen Stoitzners Bilder stets eine architektonische Konstruiert-
heit und wirken aus Geradem und Gebogenem förmlich nachgebaut. Das große atmosphärische 
Einfühlungsvermögen und das Wissen um den Charakter einer Landschaft machen ihn aber 
auch zu einem Maler von Stimmungen, denen sich kaum jemand entziehen kann.

In vorliegender Bramberger Ansicht ist es bereits herbstlich geworden, die letzten warmen 
Tage des Sommers sind gezählt. Die Luft ist erfüllt vom Duft des Heus, das zum Trocknen auf 
die Heumandeln geschichtet wurde. Der Abendhimmel lässt die weitläufige Landschaft in einem 
zarten Rot leuchten. Einmal mehr wird Stoitzner seinem Ruf, die Landschaft im Wandel der 
Jahreszeiten meisterlich darzustellen, gerecht. Gleich einem Regisseur inszeniert der Künst-
ler die Pinzgauer Bergwelt. Ein magisches Licht erfüllt die Darstellung, nur schwer kann sich 
der Betrachter dem Zauber der beinah irrealen Atmosphäre entziehen. Eine Stille liegt in der 
menschenleeren Landschaft, die mit ihrer enormen räumlichen Tiefenwirkung den Beschauer 
in ihren Bann zieht. Die rhythmisch angeordneten Holzstangen sowie die markant in die Tiefe 
verlaufenden Diagonalen und die mit der Distanz an Größe verlierenden Hügelformationen 
erzeugen einen dynamischen Tiefensog. Die mit graphischen Mitteln präzis durchgestaltete 
Landschaft und die dekorativ hervorgehobenen Wolkenzüge verweisen einmal mehr auf Stoitz-
ners künstlerische Herkunft. Ausgehend von den Gestaltungsprinzipien des Jugendstils findet er 
zu seinem eigenständigen, zwischen graphischer Stilisierung und einem von Stimmungswerten 
und Sensibilität für atmosphärische Erscheinungen geprägten Malstil, der die Naturkulisse ins 
zeitlos Monumentale übersetzt.
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fRaNZ ZÜloW
Wien 1883 – 1963 Wien

Das ländliche und bäuerliche Umfeld ist für Franz Zülow Zeit seines Lebens die größte Inspi-
rationsquelle. Aus diesem bezieht er eine Vielzahl seiner Motive. Auch die Volkskunst mit ih-
rer groben, vereinfachten Formensprache hat großen Einfluss auf seine Arbeiten. Vorliegendes 
Blatt entstand vermutlich in Haugsdorf, wohin der Künstler 1909 übersiedelte. Ein Jahr zuvor 
war er dem Kreis um Gustav Klimt beigetreten, der sich von der Secession losgesagt hatte, weil 
die Kollegen eine zu naturalistische Ausdrucksweise verfolgten. Den vom Jugendstil herrüh-
renden, dekorativen Flächenstil bevorzugt auch Zülow in vorliegender Szene. Er staffelt die 
raumgebenden Elemente, Häuser, Bäume, Pflanzen und Gewächse ähnlich wie Klimt in seinen 
berühmten Attersee Bildern und durchbricht diese statische Zweidimensionalität nur mit der 
Figur des Bauern, der mit einem Stock sein Pferd antreibt. Mit unterschiedlichen, in Tusche 
ausgeführten ornamentalen Kringeln und Kreisen, Zacken und Schraffierungen verziert er die 
Flächen und schafft so ein für seine frühe Entstehungszeit herausragendes Kunstwerk, das eine 
Brücke zwischen traditioneller Volkskunst und avantgardistischem Kunststreben schlägt.

franz Zülow

aM HEiMWEG

1909, aquarell und tusche auf papier, 28 x 40 cm

signiert und datiert f.v.Zülow 1909
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oSkaR laSkE
Czernowitz 1874 – 1951 Wien

Oskar Laske gilt durch seine in unvergleichbarer Manier gestalteten Szenen als österreichischer 
Ausnahmeexpressionist. Viele seiner Bildschöpfungen besitzen genuinen Charakter und sind 
vor allem dem Fabuliertalent des Künstlers zuzuschreiben, der sich bei vorliegender Darstellung 
einmal mehr als genauer Beobachter und phantasiereicher Erzähler präsentiert. 

Bei unserer Darstellung handelt es sich um eine Allegorie auf den Frühling, der durch die 
Blumen übers Feld streuende Frauenfigur versinnbildlicht wird. Mit janusköfigem Gesicht und 
wehendem Schleier treibt sie flotten Schrittes den Winter, der als alter Mann im Vordergrund zu 
erkennen ist, in die Knie. Erfolglos versucht er sich noch einmal aufzubäumen, wird aber von 
zwei jungen Männern mittels Axt und Seil gebändigt. Aus der Saat wie auch aus den Ästen der 
Bäume sprießen die jungen Knospen, die in Gestalt von winzigen Babys ihr Dasein erblicken. 
Der unwiderstehliche Duft der Blüten hat auch zwei Rehe angelockt, im Vordergrund geben sich 
zwei Hasen ein Stelldichein. Schmetterlinge fliegen in der Luft und verkünden ebenso wie das 
turtelnde Pelikanpaar im Hintergrund den Frühling. In Laskes Bildwelt treten die Tiere als stete 
Begleiter des Menschen auf, manchmal stehen sie sogar, man denke an Darstellungen wie die 
Arche Noah oder an die Vogelpredigt des heiligen Franziskus, im Zentrum der Darstellung. 

Laske hatte sein Atelier in der Nisselgasse, somit in unmittelbarer Nähe zum Schönbrunner 
Tierpark, wo es reichlich Möglichkeit gab, die Tiere nach der Natur zu studieren. Formal sind 
in diesem Gemälde all jene für Laske charakteristischen Kompositionsprinzipien zu finden, wie 
die starke Aufsicht mit dem hohen Fluchtpunkt am Horizont und die streumusterartig auf der 
Malfläche verteilten Bildelemente, die von seinem erzählerischen Talent zeugen. Bei dem schon 
in der Galerie Würthle gezeigtem Werk handelt es sich um ein besonders schönes Beispiel für 
Laskes frühe Ölbilder. Da Laske die Gewohnheit hatte, seine von ihm als Hauptwerke titulierten 
Bilder mit Zahlen zu versehen, kann man von der Nummerierung als Opus XXI auf die Bedeu-
tung dieses Werkes für den Maler schließen. Die von Laske vorgenommene Nummerierung ist 
somit auch bei der Datierung der Arbeit sehr hilfreich, weshalb für unser Frühlingsbild eine 
Entstehungszeit von 1920/1921 angenommen werden kann. Auch folgt daraus, dass vorlie-
gendes Gemälde nicht aus einem Jahreszeitenzyklus stammt, sondern ein singuläres Hauptwerk 
im Oeuvre des Künstlers darstellt.

oskar laske

dER fRÜHliNG

um 1920, Öltempera auf leinwand, 95 x 117 cm 

signiert o. laske 

betitelt der frühling opus xxi
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kaRl HaUk 
Klosterneuburg 1898 – 1974 Wien

Das Thema winterlicher Aktivitäten und Vergnügungen verbindet den Künstler mit einer Rei-
he von Malern, die wie Hauk auch, oft im oberösterreichschen Raum, zu ähnlichen Motiven 
fanden. An Franz Zülow oder Ernst Huber möchte man denken oder ebenso an den Kärntner 
Expressionisten Werner Berg. Gemeinsam ist diesen Malern der Versuch, die Kunst aus den 
Palästen wieder unters Volk zu bringen. Hauks Bilder schweifen dabei oft ab von den Themen 
der so genannten höheren Motivik und widmen dem Menschen im suburbanen oder ländlichen 
Raum einen Platz. Eisstockschützen, die auf einem zugefrorenen Fischteich mit ihrem Spiel 
beschäftigt sind, bieten sich mithin als besonders ansprechendes Sujet an. Die Kulisse für un-
sere winterliche Szene bildet eine verschneite Dorflandschaft, deren Blickfeld von einer Straße, 
zwei angeschnittenen Häusern, sowie am Horizont von schneebedeckten Hügeln begrenzt ist. 
Dazwischen strecken einzelne Bäume ihre kahlen Äste in den Winterhimmel. In der sachlichen, 
stark von Linien und Flächen dominierten Szene überwiegen kalte, dem Weiß- und Blauspekt-
rum verhaftete Farben, die sich mit wärmeren Braun- und Ockertönen in den Gebäuden sowie 
im Malgrund, der stellenweise hervorblitzt, abwechseln. Ganz vortrefflich hat Hauk die klir-
rendkalte Atmosphäre eines frostigen Tages nachempfunden und gibt uns eine eindrucksvolle 
Darstellung der Vergnügungen, die ein bäuerlicher Alltag im winterlichen Oberösterreich der 
zwanziger Jahre bot.

karl Hauk 

EiSStoCkSCHÜtZEN

1931, Öl auf karton, 60 x 81 cm

monogrammiert Hk



13  



14  

kaRl HaUk 
Klosterneuburg 1898 – 1974 Wien

Wie in vielen Arbeiten des Künstlers wird versucht, persönliches Empfinden nicht nur mit Hilfe 
einer malerischen Expressivität, sondern auch durch inneren Ausdruck zu vermitteln. In klaren 
Linien und deutlich abgegrenzten Farbfeldern ist das Doppelportrait des Künstlers und seiner 
Geliebten in klassischer Komposition ins Bild gesetzt. Extrem nahsichtig, bei Mitte des Torsos 
von der Unterkante beschnitten, füllt das Paar nahezu den gesamten Raum, der dadurch nur 
mehr einen abstrakten, einfarbigen Ausblick auf den Hintergrund öffnet. Der Maler selbst ist in 
einer verhaltenen, leicht starren Position wiedergegeben, wobei das streng gestaltete Rauten-
muster des getragenen Pullovers die geometrische Silhouetteführung der Gesichtsphysiognomie 
markant unterstreicht. Die weibliche Figur hingegen wirkt in ihrer Konturzeichnung weicher, 
fließender und weniger kantig gegen die Rückwand abgehoben. Auch von der Farbehandlung 
ist die Geliebte in weicheren Facetten gehalten und der Duktus in ihrer Darstellung gegenüber 
dem männlichen Pendant etwas gelockerter. In der Palette unterscheiden sich, klassisch dem 
Geschlecht zugeordnet, warme Rosétöne von erdigen, bräunlichen Farben. Trotz des exakteren 
Pinselstrichs wirkt das Selbstportrait Hauks durch die Direktheit des Strichs in seiner inneren 
Befangenheit eindringlicher und statischer als die in scheinbarer emotionaler Bewegtheit wie-
dergegebene Geliebte. In mannigfaltiger Weise zeigt uns der Künstler, wie die wohl auch von 
ihm selbst verspürte Divergenz im Zwischenmenschlichen, in der Psychologie des Zu- und 
Miteinanders von Mann und Frau Bildthema sein kann.

karl Hauk 

SElBStBildNiS Mit GEliEBtER

1928, Öl auf leinwand, 76,5 x 71 cm

monogrammiert und datiert Hk 28
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kaRl HaUk 
Klosterneuburg 1898 – 1974 Wien

Dicht gedrängt, vom Bildausschnitt teilweise begrenzt und eng gestaffelt, sitzen die Dargestell-
ten sichtlich gespannt auf den ihnen zugewiesenen Logenplätzen. Die dominierende Dreiecks-
komposition wirkt durch den diagonalen Tiefensog der seitlichen Abschlussplanke geometrisch 
geordnet. Diese Geradlinigkeit im Aufbau wird einzig durch die dezent gewölbte Balustrade 
des Theaterbalkons aufgehoben und gleichzeitig unterbrochen. In gewohnter Manier sind die 
Gesichter wie geschnitzt in stiller, regungsloser Anteilnahme wiedergegeben und erscheinen 
statisch, statt in aufgeregter Begeisterung. Sämtliche Bewegung ist vom Bann des Theaterstü-
ckes eingefroren. Auch die gedämpfte Farbigkeit, in kühlem Braun, Blau, Rosa und Violettgrau 
gehalten, verbunden mit dem grob plastischen Pinselauftrag unterstützt diesen Eindruck. Die 
aus vier Frauen und einem Mann bestehende Gruppe ist sehr intim vereint dargestellt und 
scheint in ihrem engen Zueinander stark verbunden. Wie immer in dieser Schaffensphase baut 
der Künstler alle Bildgegenstände aus einem Gegensatz von Licht und Schatten, Dunkel und 
Hell, in ihrer Dreidimensionalität aus der Flächigkeit des stofflich gänzlich gleichbehandelten 
Untergrunds heraus. Die Inszenierung wirkt eindringlich, denn alle Blicke der Logengäste sind 
in dieselbe Richtung gelenkt. Ein typischerweise auf Karton gemaltes, auch bei der Wahl des 
Sujets klassisches Beispiel der neusachlichen Werkperiode des Künstlers.

karl Hauk 

diE loGE

1928, Öl auf karton, 71 x 77 cm

monogrammiert und datiert Hk 28
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karl Hauk

MädCHEN aM fENStER

1928, kohle auf papier, 50 x 34 cm

monogrammiert und datiert Hk 28
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karl Hauk

iN dER SEktBaR

1928, pastell auf papier, 27 x 27 cm
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CaRRy HaUSER
Wien 1895 – 1985 Wien

Auf der Farbstiftzeichnung sind im spärlichen Lichtkegel einer Laterne ein Mann und eine Frau 
zu erkennen. Doch bei genauerem Hinsehen entpuppt sich die vermeintlich nächtliche Liebes-
szene als böser Überfall. Ein Mann, der soeben aus einem dunklen Viaduktbogen hervorstürzt, 
nähert sich energisch einer aparten jungen Dame. Diese holt jedoch in ihrer Bedrängnis bereits 
zu einem Gegenstoß aus. Dass der Vorfall sich bei Nacht in einer menschenleeren Gegend ereig-
net, lässt uns die Dramatik der Situation begreifen. Um die Geschwindigkeit, mit welcher dieser 
Vorfall vor sich geht, zu illustrieren, bedient sich Hauser eines dynamisierten Striches, der stac-
catoartig das Bildfeld rhythmisiert. Von der Landschaft sind nur Versatzstücke zu erkennen, hier 
eine Arkade als Hinweis auf das Viadukt, dort eine Häuserfassade, eine Laterne und ein Baum. 
Indem Hauser den gesamten Bildraum mittels einer kubistischen Formzerlegung gestaltet, wer-
den Figur und Umgebung in eine dynamisch formale Einheit eingebunden und unterstreichen 
so die inhaltliche Spannung der Darstellung. Der in nervösen Schraffuren gesetzte Farbduktus 
mag auch an die expressive Linienführung der deutschen Expressionisten, allen voran an Ernst 
Ludwig Kirchner, erinnern. Dieses mit 1920 datierte Blatt reiht sich in einen Block von Arbeiten, 
die zu den besten Beispielen für Hausers avantgardistisches Bildschöpfen zählen. 

Carry Hauser

BEiM ViadUkt

1920, farbstift auf papier, 28,5 x 22,5 cm

monogrammiert und datiert CH 20

signiert Carry Hauser

betitelt Beim Viadukt
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JoSEpH plENk
Wien 1896 – 1967 Frankfurt am Main

Josef Plenk gehört zu den unbekannt gebliebenen Malern einer Generation expressiv-gegen-
ständlicher Künstler der Zwischenkriegszeit. Sein Frühwerk reiht sich aufgrund der figurativen 
Themen, des Malduktus und der Farbgebung in die Riege bereits bekannter gewordener Kol-
legen rund um den Künstlerbund Hagen ein. Vorliegende Träumende lässt besonders stark an 
Josef Flochs Bilder aus seiner Wiener Zeit oder die Akte Karl Hauks aus den Jahren um 1925 
denken. Wie die beiden genannten Künstler verwendet auch Plenk die Farbe als formgebendes 
Mittel. Dabei setzt er häufig die Malspachtel ein, um den Farbauftrag schichtenweise zu gestal-
ten, wenngleich er die oberste Lage meist mit groben Borstenstrichen nachzieht. Der besondere 
Eindruck, den dieses Gemälde hinterlässt, ist geprägt vom Reiz des Wechselspiels der Silhouette 
der Träumenden mit den zerklüfteten, steil aufragenden Felsformationen und den Blättern der 
spitzwüchsigen Agaven, welche die Szene einrahmen. Im Ausblick auf die Meeresbucht sieht 
man einen Hengst in der schäumenden Gischt baden. Er lädt die Darstellung mit einer subtilen 
erotischen Anspielung auf, die vermuten lässt, welchen Traum die friedlich vor sich hinschlum-
mernde Dame wohl haben könnte.

Joseph plenk

tRäUMENdE

um 1920, Öl auf leinwand, 52,5 x 59,5 cm

signiert J. plenk

verso Etikett mit Beschriftung träumende frau
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ViktoR tiSCHlER
Wien 1890 – 1951 Beaulieu sur Mer

Viktor Tischler war einer jener österreichischen Maler, die nach dem Ende der Monarchie in-
ternationalen Einflüssen und Entwicklungen in der Kunst aufnahmebereit gegenüberstanden. 
Studienreisen führten ihn nach Holland, Italien und Frankreich und öffneten seinen Blick für 
die internationale Moderne. Ungeachtet der Erfolge in Wien - der renommierte Kunstkritiker 
und Schiele Förderer Arthur Rössler publizierte bereits 1924 eine Monographie über ihn - über-
siedelte Viktor Tischler 1928 nach Paris, wo er unter dem Einfluss der französischen Malerei, 
allen voran Cezanne und die Vertreter der Nabis, seine expressionistischen Wurzeln hinter sich 
ließ, um zu einer harmonisierenden, im Farbauftrag fein abgestimmten Landschaftsmalerei zu 
gelangen. Die vorliegende Ansicht eines Küstenstädtchens zeigt sehr schön die für das Oeuvre 
des Künstlers charakteristische Beschränkung der Palette auf differenziert abgestufte Blau-, 
Grün-, Orange- und Brauntöne. In den linear umrissenen, in ihren kubischen Strukturen beton-
ten Formen der Häuser ist ein Reflex der Strömung der Neuen Sachlichkeit erkennbar, die auch 
viele Künstler des Hagenbundes zeitweise beeinflusste. Die Formen der Architektur sind durch 
weitgehend homogene Farbflächen koloristisch gestaltet, die verschachtelte Struktur der Häuser 
zeigt eine rhythmisch-geometrische Komposition, die durch die türkis und blau schimmernden 
Flächen des Meeres und des Himmels im Ausblick zur Bucht wirkungsvoll kontrastiert wird. 
Neben dem reizvollen Bildaufbau und der subtilen farblichen Gestaltung bezaubert die Ansicht 
aber vor allem durch ihre Ausstrahlung einer Ruhe und Harmonie, die meisterlich die sommer-
liche Stimmung eines südfranzösischen Küstenstädtchens einfängt.

Viktor tischler

SÜdfRaNZÖSiSCHES HafENStädtCHEN

1936, Öl auf leinwand, 60 x 73,5 cm

signiert und datiert V. tischler 36
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ViktoR tiSCHlER
Wien 1890 – 1951 Beaulieu sur Mer

Ebenfalls in Frankreich ist das Gemälde einer Ansicht einer französischen Kathedrale ent-
standen. Trotz ihres markanten Erscheinungsbildes mit dem reich gegliederten Portal und den 
seitlich gedrungenen Türmen kann sie nicht eindeutig identifiziert werden. Wir blicken von 
einem erhöhten Standpunkt auf das auf einem leicht ansteigenden Hang gebaute mittelalter-
liche Städtchen, das von dem imposanten gotischen Bau im Hintergrund überragt wird. Im 
hellen Licht verblassen sämtliche Details des Mauerwerks, umso markanter treten die linearen 
Architekturformen hervor. In der schlichten, streng durchgestalteten Kompositionsweise sind 
Anklänge an die Neue Sachlichkeit erkennbar, ebenso wie in der menschenleeren Häuserkulisse, 
welche ein typisches Phänomen für die Landschaftsmalerei der Zwischenkriegszeit darstellt. Der 
Zeitlosigkeit der Ansicht entspricht auch das Fehlen jeglicher atmosphärischer Qualitäten wie 
das Wechselspiel von Licht und Schatten. Tischler zeigt uns nicht das Postkartenklischee einer 
französischen Stadt, sondern berichtet in seiner Abbildung vielmehr von der Ehrfurcht vor 
dem von Menschenhand geschaffenen Bauwerk, in welchem der Gegenwart Gottes sichtbarer 
Ausdruck verliehen wird.

Viktor tischler

katHEdRalE iN fRaNkREiCH

um 1935, Öl auf leinwand, 61,5 x 50 cm

signiert V. tischler
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HEiNRiCH SCHRÖdER
Krefeld 1881 – 1941 Innsbruck

Der Maler Heinrich Schröder lebte ab 1905 in Wien und stand ab dieser Zeit in enger Verbin-
dung mit der Kunst des Wiener Jugendstils. Am größten war die Zusammenarbeit mit der Ma-
lerin Broncia Koller-Pinell, Frau des Kunstmäzens Dr. Hugo Koller. 1907 wurde Schröder in die 
Runde der Kunstschau aufgenommen und beteiligte sich an deren Ausstellungen. Anfangs von 
der Schule von Pont Aven beeinflusst, tendiert er ab den 20er Jahren zu einer neusachlichen 
Bildsprache, die durch einen strengen Aufbau und klar umrissene Formen charakterisiert ist. In 
vorliegender Malerei ist die Komposition von markanten horizontalen Linien geprägt. Von der 
Promenade des Lidos aus, führt Schröder den Blick des Betrachters über das leuchtend blaue 
Meer, auf dem ein Segelboot vorbeizieht, hin zur in hellem Gelb und Ocker leuchtenden Kulisse 
von Venedig. Dem eigentlichen Bildthema ist somit das obere Bilddrittel vorbehalten, im Vor-
dergrund ist der Bootssteg ins Bildfeld gerückt. Dem geradlinigen Aufbau wird lediglich durch 
die nach links verlaufende Promenade ein Kontrapunkt gesetzt. An die erstarrte Wirklichkeit 
der Neuen Sachlichkeit will Schröder in diesem Bild nicht anschließen. Im Gegenteil baut er in 
seiner noch in flächiger und secessionistischer Bildsprache dargestellten Venedigvedute auf die 
intensive Leuchtkraft der Farben, die von Wärme und vom Licht des Südens erzählen.

Heinrich Schröder

VENEdiG

1925, Öl auf leinwand, 34,5 x 49 cm

signiert H. Schröder
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HaNS RoBERt pippal
Wien 1915 – 1998 Wien

Venedig als klassische Station vieler Malreisen muss auch für Hans Robert Pippal eine besonde-
re künstlerische Herausforderung darstellen. Stets versucht er in seinen Ansichten das bewegte 
Treiben zu erfassen. Mittels eines impressionistischen, nahezu staccatoartig geführten Pinsel-
duktus’ soll die Bewegung der Passanten am Kai und das Schaukeln der Gondeln in der Lagune 
sichtbar gemacht werden. Auch die Bauten sind in schnellen expressiven Linien erfasst, sodass 
das Ölgemälde einen spontanen Eindruck erhält, den man ansonsten nur von Zeichnungen 
oder Aquarellen kennt. Die Sicht hat Pippal geschickt gewählt: von der barocken Kirche Santa 
Maria della Salute führt er den Blick des Betrachters über den Canale Grande, vorbei an Häu-
sern und Palästen, hin zur Promenade beim Markusplatz, zu einem der wichtigen Schauplätze 
für Venedig-Reisende. Korrespondierend zum bunten Treiben der Menschen hat der Künstler 
seine Farbpalette gewählt. Die Fassaden der reich gegliederten Palazzi leuchten in expressiven 
Grün, Gelb- und Rottönen, die vergnügt vorbeiziehenden Touristen sind mittels virtuos gesetz-
ter Farbstriche erfasst und vermitteln so den Eindruck einer lebhaften Stadtkulisse.

Hans Robert pippal

VENEdiG

um 1950, Öl auf leinwand, 44 x 63 cm

signiert H. Rob. pippal
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Willy EiSENSCHitZ
Wien 1889 – 1974 Paris

1925 zieht Willy Eisenschitz von Paris nach Dieulefit, einem Luftkurort in der Drôme umgeben 
von kleinen, unerschlossenen Bergdörfern, klaren Gebirgsbächen und einer überwältigenden 
Vegetation. Hier kann er sich von einer Tuberkuloseinfektion erholen, an der er seit seiner 
Rückkehr aus der Internierung während des Ersten Weltkrieges leidet. Seine Gemälde aus dieser 
Zeit zählen zu den überzeugendsten Arbeiten aus dem Frühwerk. Das vorliegende Landschafts-
bild aus der Umgebung von Beauvallon, einem 10 km südlich von Valence gelegenen kleinem 
Städtchen steht ganz unter dem Eindruck des hellen, klaren Lichts dieser Region. Von weitem 
betrachtet möchte man die vorliegende Arbeit für ein Aquarell halten, so zart und luftig wirkt 
das Gemälde. Die leuchtende Farbgebung wird dabei von rosa und hellgrünen Tönen bestimmt, 
die durch den nahezu ungefirnisten Auftrag die grobe, ungrundierte Leinwand durchscheinen 
lassen und so das Bild doch eindeutig als Ölgemälde identifizieren. Die Inspiration zu dieser 
Umsetzung muss wohl auch die besondere Stimmung der von kleinen Flüssen und Wäldern 
durchzogenen Gegend gewesen sein, dessen atmosphärische Qualität die Landschaft mit Son-
ne durchflutet. In Zentralperspektive gezeigt, mäandern sich schmale Hügelpartien zu einem 
beherrschenden Berg im Hintergrund, der ob seiner Mächtigkeit das Bild dominiert. Die rhyth-
misch über die Landschaft verteilten Pappeln akzentuieren durch ihre Vertikalität die ansonsten 
von Wölbungen der Hügel und Rundungen der Bäume und Sträucher bestimmte Darstellung. 
Durch die subtile Farbgebung, den leicht spröden Pinselstrich und die teilweise Autonomie des 
Pigments wirkt die Gegend fast unwirklich schön, aber gerade das macht wahrscheinlich auch 
den Reiz dieses seltenen Frühwerks des Künstlers aus.

Willy Eisenschitz

BEaUValloN

1925, Öl auf leinwand, 73 x 92 cm

signiert und datiert Willy Eisenschitz 1925
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Willy EiSENSCHitZ
Wien 1889 – 1974 Paris

Einen Großteil seines Oeuvres hat Willy Eisenschitz den Landschaften der Provence gewidmet, 
ein kleinerer Teil beschäftigt sich mit Personendarstellungen und Stillleben. Beeindruckend 
und zugleich ungewöhnlich im herbstlichen Stillleben des Künstlers ist die Perspektivlösung. 
Der Tisch ist übers Eck diagonal, stark aufgeklappt ins Bildfeld gesetzt. Die darauf arrangierten 
Gegenstände wie Früchte, Gläser und Vase sind in extremer Draufsicht gezeigt und scheinen wie 
festgeklebt; müssten nach den allgemeinen Naturgesetzen und Sehgewohnheiten herunterrut-
schen. Der Farbauftrag ist in typischer Manier aus mehreren Schichten aufgebaut, wobei ver-
schiedene Pinselstärken zum Einsatz kommen. Durch diese Überlagerung der Schichten ergibt 
sich eine unheimliche Plastizität, die durch Tonabstufungen wie beispielsweise im grünen Glas 
noch gesteigert wird. Die spröde Struktur, die das ganze Bild überzieht, schafft Homogenität 
und verleiht dem Gemälde eine realitätsnahe Atmosphäre. Das heißt stofflich sind sämtliche 

Willy Eisenschitz

StilllEBEN

1941, Öl auf leinwand, 73 x 60 cm

signiert und datiert W. Eisenschitz 1941
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Inhalte einander ebenbürtig und eine Zitrone gleichbehandelt wie ein Teller. Einzig die Blüten 
des Blumenstraußes in der Vase wirken motivbedingt lebendiger, und in ihrer malerischen Be-
handlung bewegter. Hier ist der Pinselstrich freier, luftiger, und die Konturen sind aufgelöst. 
Dieser Gegensatz zwischen lockerer, zerklüfteter Linienführung im oberen Bildteil und starrer, 
strenger Silhouette im unteren Abschnitt bestimmt neben der leuchtenden Farbgebung den 
einnehmenden Charakter dieser Arbeit. 

Das siebzehn Jahre früher entstandene Stillleben mit Porzellanfigur zeigt ähnliche bildinhä-
rente Unterschiede in der formalen Gestaltung auf. Zwar sind hier Perspektive und Farbgebung 
bei weitem nicht so radikal gewählt, doch das Wechselspiel von der in deutlich härterem Duktus 
ausgeführten Figur zu den sich wild rankenden, beinahe mit der Struktur des Hintergrundes zer-
fließenden gelben Blüten beeinflusst auch in diesem Gemälde die Wirkung der Komposition.

Willy Eisenschitz

HERBStliCHES StilllEBEN

1958, Öl auf Holz, 60 x 65 cm

signiert W. Eisenschitz
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GERHild diESNER
Innsbruck 1915 – 1995 Innsbruck

Bei Betrachtung des farbenfrohen Stilllebens der wichtigsten Tiroler Künstlerin des vergange-
nen Jahrhunderts fallen dem bewanderten Betrachter spontan drei große Namen der französi-
schen Kunst ein: Cezanne, Gauguin und Matisse. Die Vorliebe für das Genre des Stilllebens und 
dessen diffizile Komposition mit einem klarem Davor und Dahinter, dem angedeuteten Tiefen-
sog der Diagonale und der frontal nahsichtig gehaltene, extrem aufgeklappte Raum entsprechen 
den Auffassungen Cezannes. Die Flächigkeit, das Musterhafte, ornamental Dekorative verbindet 
die Künstlerin mit Gauguin. Wenig verwunderlich, da die Künstlerin sowohl Damenkleider-
macherin als auch Gebrauchsgraphik gelernt hat und viele Jahre für das Tiroler Heimatwerk 
als Trachtenzeichnerin tätig war. Die kräftige Farbgebung zusammen mit der Reduzierung der 
Palette auf Rot, Gelb und Blau erinnern stark an Matisse, dessen Werke sich auch oft auf diesen 
Dreiklang beschränken. Die Darstellung lebt im Ganzen von ihrer Reduziertheit. Mit wenigen, 
mit dem Flachpinsel aufgedrückten, beinahe geometrisch wirkenden Tupfen werden die Körner 
der Maiskolben wiedergegeben; dazwischen bleiben kleine Teile der weiß grundierten Leinwand 
sichtbar. So entsteht ein regelmäßiges Rhombenmuster, das aber keine Starre sondern durchaus 
einen spontanen Reiz ausstrahlt. Der Hintergrund ist in flachen Pinselzügen nahezu strukturlos 
ausgeführt, wodurch ein beinahe abstrakter Charakter entsteht, der wiederum an Stoffmuster 
erinnert. Das regelmäßige und ausgewogene Arrangement der Früchte im Bildfeld verstärkt 
diesen Eindruck und macht den ungemein dekorativen Charme dieses Stilllebens aus.

Gerhild diesner

StilllEBEN Mit kUkURUZ 

um 1950, Öl auf leinwand auf Holz, 35 x 52 cm

signiert diesner



37  



38  

lENE SCHNEidER-kaiNER
Wien 1885 – 1971 Cochabamba, Bolivien

Lene Schneider-Kainer war einem ganzheitlichen Kunstbegriff verpflichtet, den sie in unter-
schiedlichsten Richtungen auslebte. Sie versuchte sich als Fotografin, Regieassistentin, Mode-
schöpferin, Bühnenbildnerin sowie in der architekturtechnischen Zeichnung. Berühmtheit er-
langte sie vor allem durch ihre Dokumentationsmalerei aus Asien, wo sie auf einer zweijährigen 
Expedition den Schriftsteller Bernhard Kellermann begleitete. In vorliegender Arbeit aus ihren 
Pariser Jahren lässt sich dieser reportagenhafte Stil bereits deutlich erkennen. Mit flüchtigen 
Pinselstrichen wird eine spontane, ephemere Szenerie wiedergegeben, die der Bewegtheit und 
Schnelllebigkeit der Großstadt nur allzu gut entspricht. Die Farben sind kräftig und mit gro-
bem Pinsel aufgetragen, wodurch ein leicht unscharfes, wie durch ein weit entferntes Fenster 
gesehenes Bild entsteht. Der rote Feuerwehrwagen im unmittelbaren Bildvordergrund zieht den 
Blick des Betrachters durch seine Diagonalstellung in die Tiefe und gibt so die perspektivische 
Ausrichtung des belebten Platzes an, der durch die Vertikalen von Laternenmasten und Bäumen 
akzentuiert wird. Typisch für die Künstlerin ist der wild wuchernde, amorphe Strich in der Ve-
getation, der im krassen Gegensatz zur Geometrie der Gebäude im Hintergrund steht. Besonders 
auffällig ist, dass Teile der Leinwand unbehandelt bleiben und so ein skizzenhafter Charakter 
entsteht, der das städtische Treiben in seiner Hektik bewusst hervorhebt. Im Kulturaustausch 
zwischen Paris, Wien und Amsterdam stellen die Werke der jüdischen Künstlerin Schneider-
Kainer einen noch zu entdeckenden und erforschungswürdigen Beitrag zur Kunstgeschichte der 
österreichischen Zwischenkriegszeit dar.

lene Scheider-kainer

paRiSER StRaSSENSZENE

um 1919, Öl auf leinwand auf karton, 50 x 38 cm

signiert lene Schneider-kainer

vgl. Sabine dahmen: leben und Werk

der jüdischen künstlerin lene Schneider-kainer
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otto RUdolf SCHatZ
Wien 1901 – 1961 Wien

Schatz hat diese eindrucksvolle Stadtansicht von Paris 1937 gemalt, als er auf der Rückreise 
von New York dort Station machte. Es gibt in diesem Gemälde neusachliche Tendenzen, die in 
manchen Partien von einem fast impressionistischen Pinselstrich und einem Vibrato, wie man 
es sonst nur von Wilhelm Thönys Bildern kennt, unterbrochen werden. Wie Thöny geht es 
Schatz nicht um eine authentische Wiedergabe der Kulisse von Paris, vielmehr möchte er uns 
ein Stimmungsbild vermitteln und die Atmosphäre einer Großstadt im Morgennebel zeigen. 
Kaleidoskopartig vereint er dabei wichtige Sehenswürdigkeiten von Paris in einer Zusammen-
schau. Im Blick nach Süden zeigt er uns den Eiffelturm und den Dom des Invalides, den er 
etwas näher zur Seine mit ihren ehrwürdigen Steinbrücken rückt. Eindrucksvoll gibt Schatz die 
dunstige Stimmung wieder, die er durch malerisches Übereinanderlegen verschiedener Farb-
schichten erreicht. Diese Lagen wechseln sich wiederum mit einzelnen, in offenem Duktus 
gemalten Stellen ab. Ähnlich den Städteporträts Oskar Kokoschkas ist der kleine Bildausschnitt 
einer großzügigen Gesamtschau der Stadt gewichen, die den Standpunkt des Künstlers auf 
einem hohen Gebäude auf der Nordseite der Seine miteinschließt. Die starke Aufsicht sowie die 
ungewöhnliche Sicht- und Kompositionsweise, der lockere Pinselstrich sowie das geringe Inte-
resse an einer detailgetreuen, topographischen Wiedergabe sind beiden Künstlern gemeinsam. 
Das Sichtbarmachen der von der Stadt ausgehenden Atmosphäre, die Stadt als Projektionsflä-
che von Stimmung und Gefühl darzustellen, ist somit das eigentliche künstlerische Anliegen in 
diesem schönen Gemälde von Otto Rudolf Schatz.

otto Rudolf Schatz

BliCk aUf paRiS

1937, Öl auf leinwand, 51 x 60,5 cm

signiert o.R.Schatz
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otto RUdolf SCHatZ
Wien 1901 – 1961 Wien

Der sozialistischen Ideen und Anschauungen nahestehende Maler und Graphiker Otto Rudolf 
Schatz thematisierte in seinen Werken der Zwischenkriegszeit oftmals das Thema Arbeit. Man 
kennt seine kraftvollen Figurenbildnisse, die Menschen an Maschinen, bei der Feldarbeit oder 
auch als Arbeitslose zeigen. Seine Ansichten von Industrie- und Fabrikanlagen, die der me-
chanisierungsskeptische Künstler in diesem Zusammenhang entwarf, standen dabei mitunter 
im Gegensatz zum Optimismus der Sozialdemokratie, die sich durch den technologischen Fort-
schritt eine Befreiung erhoffte. In unserer Figurenstudie sieht man einen muskulösen Mann, 
der mit großer Anstrengung einen Stein schleppt. Sein Rücken ist in einer Seitwärtsdrehung 
bogenförmig gespannt, der Kopf vor Anstrengung rot angelaufen, die Mundwinkel nach unten 
verzogen. Schatz gibt mit sparsamer, sehr reduzierter Strichsetzung den Moment größter An-
spannung wieder, mit dem auch die auf Grundfarben beschränkte expressive Starkfärbigkeit 
genial korrespondiert.

otto Rudolf Schatz

aRBEitERStUdiE

1922, aquarell auf papier, 59 x 34,5 cm

monogrammiert und datiert oRS 22
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aNtoN VEliM
Wien 1892 – 1954 Wien

Anton Velim ist wie etliche andere begabte Maler leider in die Riege vergessener Künstler 
einzureihen, die man erst Jahrzehnte nach ihrem Tode wieder entdeckt. Sehr früh mit Aus-
zeichnungen und Preisen geehrt - 1916 Gundel Preis, 1919 L’Allemand Preis, 1920 Rom Preis 
und 1927 sogar Staatspreis - schrieb Anton Hanak über ihn: „Velim, der geniale Maler in der 
Grinzinger Künstlerkolonie! Seine Arbeiten sind für mich ein großes Ereignis, ich habe wäh-
rend der letzten Jahre keine so bewegenden Werke der Malerei gesehen. Vielleicht ist dies keine 
Malerei – ein Mittelding zwischen Malerei und Plastik.“ In der Tat besitzen Velims Gemälde 
skulpturale Qualitäten, allen voran eine voluminöse Körperhaftigkeit mit einem Hang zum Mo-
numentalen, der auch seine Zeitgenossen beeindruckte. Unserer Darstellung hat Velim das seit 
der Renaissance gültige Kompositionsprinzip des Dreieckes zugrunde gelegt, ein Stilmittel, um 
Bildspannung zu erzeugen. Der Kraftakt spitzt sich in dem sich aufbäumenden Pferd zu, dem 
ein muskulös gebauter Mann seine ganze Energie entgegen bietet, um es im Zaum zu halten. 
Fest verankert im Bildaufbau steht er, den Rücken dem Betrachter zugewandt, entschlossen vor 
dem ungestümen Tier. Dominierende Diagonalen und ein Wechselspiel von Bewegung und Ge-
genbewegung intensivieren die Dynamik des Geschehens. Darstellungsform und Komposition 
sind auf das Wesentliche reduziert, wodurch der Eindruck von Monumentalität gesteigert wird. 
In eben dieser gewaltigen Expressivität erinnert Velim an Arbeiten von Egger-Lienz. Mit dem 
Tiroler Maler verbindet ihn auch die der Welt der Bauern und Arbeiter entnommene Thematik. 
Der geschlossenen Formgebung steht bei Velim jedoch ein offener Duktus gegenüber. Im auf 
wenige Farben reduzierten Kolorit, dem trockenen Farbauftrag und nicht zuletzt im hierarchi-
schen Bildaufbau werden Assoziationen mit Wandmalereien wach, die Velim nach dem Ersten 
Weltkrieg für verschiedene Auftraggeber ausführte.

anton Velim

dER pfERdEBäNdiGER

Öl auf leinwand, 150 x 120 cm

signiert a. Velim

verso Nachlassstempel



45  



46  

WilHElM tHÖNy
Graz 1888 – 1949 New York

In der Federzeichnung hat Wilhelm Thöny eine Meisterschaft erreicht, die höchste Virtuo-
sität mit psychologischer Raffinesse und sozialer Anspielung vereint. Vorliegendes Aquarell 
zeigt zwei der überragenden schwarzen US-Sportler der XI. Olympischen Sommerspiele, Jesse 
Owens und Earle Meadows, links und rechts neben Adolf Hitler. Im Hintergrund weht die 
amerikanische Flagge. 1936 wurde die Olympiade in Berlin unter der Leitung von Joseph  
Goebbels veranstaltet und die Nationalsozialisten, die den olympischen Gedanken der Völker-
verständigung stets als geistige Verirrung abgetan hatten, erkannten die Chance, einen enormen 
Prestigezuwachs in In- und Ausland zu erreichen. Das NS-Regime verwandelte die Spiele in ein 
perfektes Propagandaspektakel für das nationalsozialistische Deutschland. Bereits im Sommer 
1933 gab die NS-Regierung eine vom Olympischen Komitee geforderte Erklärung ab, die Spiele 
stünden allen Rassen und Konfessionen offen. Der populäre deutsche Boxer Max Schmeling 
wurde in die USA entsandt, um für die Teilnahme an den Olympischen Spielen zu werben. An-
tisemitische Parolen verschwanden aus dem Stadtbild, Hetze gegen Juden war für die Dauer der 
Spiele verboten. Sehr zum Widerwillen des Führers schrieb ein nach Nazidiktion „rassenminde-
rer Schwarzer“ Sportgeschichte. Jesse Owens gewann vier Goldmedaillen (100 m, Weitsprung, 
200 m, und 4 × 100 m Staffel) mit drei neuen Weltrekorden und wurde zum Publikumsliebling 
und zur überragenden Figur der Olympiade. Thöny, ab 1933 bereits in Frankreich lebend, zeigt 
diese Siegerehrung in bekannt sarkastischer Art und Weise, der seine spitze Feder im wahrsten 
Sinne des Wortes gerecht wird. 

Wilhelm thöny

SiEGEREHRUNG

1936, tusche auf papier, aquarelliert, 21 x 26,5 cm 

beschriftet Reserviert – nur für Sie zur Unterhaltung
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WilHElM tHÖNy
Graz 1888 – 1949 New York

Die beiden hier gezeigten Tuschezeichnungen sind in den 30er Jahren, jener für Thöny beson-
ders fruchtbaren Schaffensperiode, entstanden. Von 1931 bis 1938 lebt Thöny in Frankreich, 
wo er neben Motiven aus Paris und Ansichten von der Côte d’Azur Szenen des Gesellschaftsle-
bens malt. Er schöpft seine Motive auf Empfängen und Paraden, beobachtet das Leben in Bars 
und Kaffeehäusern und studiert das Verhalten von Bohémiens und Gesellschaftsdamen. Auch 
für Menschen aus Theater und Politik hat Thöny ein Faible, ebenso wie ihn große historische 
Persönlichkeiten und ihre Charakterzüge faszinieren. Aus der Welt des Showbusiness stammt 
das Blatt zweier Damen in der Künstlerkabine. Mit wenigen, skizzenhaften Strichen umreißt der 
Künstler die Szene und lässt alles Unnötige weg. Eine tief dekolletierte Dame zieht an einem 
Toilettetisch ihre Lippen nach. Ihre langen Abendhandschuhe sowie das kunstvoll drapierte 
Haar weisen darauf hin, dass ein ereignisreicher Abend bevorsteht. Im Hintergrund sieht man 
die Umrisse einer zweiten Figur in kniehohen Strümpfen und kurzem Kleid. 

Das zweite Blatt ist ebenfalls ein reizvolles Beispiel, wie der Künstler einen anmutigen Akt 
in rudimentärem Strichaufbau erstellt. Es zeigt das menschliche Einfühlungsvermögen und die 
wandelbare Zeichenkunst des begnadeten Graphikers. Mit wenigen Zügen wird der Körper aus 
dem Blatt herausmodelliert, die Silhouette nur vage umrissen. Im Reduktiven liegt die Kraft 
dieser Arbeit. Durch ihre marginal ausgeführte Binnenzeichnung erfährt die Dargestellte eine 
minimalistische Note, die sich ausschließlich aus der Bewegung der Linienkontur ergibt. Ein 
sehr sinnliches, intimes Bild entsteht, dessen Charakter den flüchtigen Reiz vieler Arbeiten des 
Künstlers widerspiegelt.

Wilhelm thöny

iN dER kÜNStlERkaBiNE

um 1935, tusche auf papier, 

aquarelliert, 23 x 29,5 cm 

signiert W. thöny

BEi dER toilEttE

um 1935, tusche auf papier, 23 x 19 cm 

signiert W. thöny
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HaNS adaMEtZ
Wien 1896 – 1966 Graz

Als Grundlage jeglicher plastischer Tätigkeit - der Entwurf eines Bildhauers wird meist in Ton 
vorgebildet - zählt die Keramik vor allem nach der Jahrhundertwende zum Gesamtbegriff der 
Bildenden Kunst und deren schulischer Vermittlung. Genau diesem Ideal war auch der in Wien 
geborene Künstler verpflichtet, der mit schöpferischem Enthusiasmus an der Grazer Bundes-
lehranstalt für Kunstgewerbe unterrichtete. Man kann an der feenhaften Figur deutlich sehen, 
dass der Plastiker, ohne Zweck und Stoff außer Acht zu lassen, die kreative Kraft der Gestaltung 
betont. In expressiver Weise ist die in der Waagrechten schwebende Erscheinung von einem 
Rankenwerk aus Ästen umspannt und präsentiert feierlich einen frisch aus ihrer Hand sprießen-
den Jungtrieb. Trotz dieser scheinbaren Ungestümheit zeigt sich vor allem in den Gesichtsparti-
en eine intensive Auseinandersetzung mit Vorbildern der Klassischen Antike; die weit aufgeris-
senen, wie eingeschnitzt wirkenden Augen, die Geradlinigkeit der Nase und der strenggezogene 
Mund lassen an griechische oder römische Beispiele der vorbyzantinischen Epoche denken. 
Die Statuarik der Dargestellten sowie ihre verhaltene Farbigkeit zeigen, dass dem Künstler Or-
nament und Symbolik seiner Keramiken stets ein großes Anliegen waren. Als herausragender 
Pädagoge brachte er zahlreiche bekannte Schüler, wie etwa Gudrun Baudisch, Maria Bilger oder 
Franz Rogler hervor, die später an der Wiener Werkstätte und anderen keramischen Werkstätten 
große Berühmtheit erlangten und dem expressiven Gestaltungswillen ihres Lehrers folgten.

Hans adametz

fRÜHliNGSBotiN

um 1928, Roter Scherben, 

mehrfarbig glasiert, 46 x 68 cm

abgebildet in katalog 10 Jahre Werkbund, 1933



51  



52  

ERNSt paaR
Graz 1906 – 1986 Wien

Die 30er Jahre zählen mit Sicherheit zur innovativsten Schaffenszeit des steirischen Künstlers 
Ernst Paar. Sein Aufenthalt in Paris, der damaligen Metropole der Moderne, gibt ihm wichtige 
künstlerische Impulse. Stilistisch tastet er sich von einem expressiven Pinselduktus zu einem 
kubistisch zerlegten Malstil. Hat Paar in dem Porträt der Dame mit Federhut die postfauvistisch-
expressive Malweise eines Chaim Soutine verarbeitet, so ist das Stillleben mit Maske und Gitar-
re den Darstellungen eines André Lhote nachempfunden. Ernst Paar war neben den steirischen 
Malern Hans Stockbauer und Alfred Wickenburg in der österreichischen Rezeption des Kubis-
mus federführend. Aus Graz gingen zum damaligen Zeitpunkt etliche Künstler nach Paris, und 
rund um die fortschrittlichen Aktivitäten der Grazer Secession entwickelte sich für kurze Zeit 
ein aufgeschlossenes Kunstklima.

Ernst paar

StilllEBEN Mit MaSkEN UNd GitaRRE

1934, kohle auf papier, 69 x 50 cm

signiert und datiert paar xii. 34

daME Mit fEdERHUt

1931, Öl auf leinwand auf Holz, 51,6 x 38,6 cm

signiert und datiert paar paris 1931



53  



54  

Ernst paar

StilllEBEN Mit MaSkEN

1935, Öl auf leinwand, 81 x 65,5 cm

signiert und datiert paar 35

StilllEBEN Mit fÜNf BlUMENVaSEN

1935, Öl auf leinwand, 64,5 x 81 cm

signiert und datiert paar 35

ERNSt paaR
Graz 1906 – 1986 Wien

Eine ganz andere Quelle der Inspiration hat die beiden folgenden Stillleben geprägt. Alltägliche 
Objekte sind zu einer kuriosen Melange vereint bzw. in geheimnisvoller Spannung zueinander 
gesetzt. In dem Gemälde mit Gladiolen sind zwei Masken neben einer Vase mit Blumen in einem 
nicht näher definierten Raum arrangiert. Sind es Requisiten eines Maskenballs, die uns hier von 
einem unterhaltsamen Abend erzählen oder ist es eine symbolisierte Liebesbotschaft, dargestellt 
durch eine weibliche und männliche Maske und einen Blumenstrauß? Die Motivwahl gibt Hin-
weis auf die Nähe des Künstlers zur Neuen Sachlichkeit, einer Kunstströmung, die im Gegensatz 
zu Deutschland nur vereinzelt in Österreich rezipiert wurde. Das Stillleben war oft Synonym 
für die Rückkehr zur Gegenständlichkeit, ein Ausdruck für die Versachlichung der Welt, der die 
Lebendigkeit genommen wurde, die gleichsam erstarrt war. Blumen, die oft verdorrt dargestellt 
wurden, sowie die Maske galten als beliebtes Symbol für die Vergänglichkeit und für die Unsi-
cherheit der Zeit. Hinter der Verkleidung konnten auch die Schwächen verborgen werden, und 
die Maske gab auch Sicherheit, um der wunschgemäßen Versachlichung des Menschen in der 
modernen Industriegesellschaft zu entsprechen. 

Bei den Stillleben mit fünf Blumenvasen sind, kompositorisch höchst eigenwillig, aber gerade 
deshalb umso bemerkenswerter, fünf Vasen auf einem über Eck gestellten Tisch platziert. Sie 
labilisieren das Bildgefüge des ansonsten statischen Stilllebens. Der Regungslosigkeit setzt Paar 
einen impressionistischen Duktus gegenüber, der gemeinsam mit einem leuchtenden Kolorit, 
Stofflichkeit und Lebendigkeit vermittelt.
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aNNy dollSCHEiN
Görz 1893 – 1946 Graz

Von den beiden Malern Wilhelm Thöny und Alfred Wickenburg abgesehen, stellt sich die künst-
lerische Entwicklung der steirischen Moderne wesentlich traditionsgebundener dar als die der 
Wiener Kunstszene. Den Anschluss an internationale Tendenzen haben neben den beiden be-
reits genannten Künstlern wahrscheinlich Friedrich Aduatz, Ernst Paar, Hans Stockbauer und 
Kurt Weber am konsequentesten vollzogen. Von den steirischen Malerinnen ist vor allem Anny 
Dollschein hervorzuheben, die im reaktionären geistigen Klima der 30er Jahre versuchte, eine 
gegenständliche Malweise mit konstruktiven und abstrahierenden Elementen zu verbinden. 
Trotz schwieriger familiärer Verhältnisse und einer ungünstigen finanziellen Situation ging 
die Künstlerin im Jahr 1930 und von 1932 bis 1935 nach Paris, wo sie an der Malschule von 
André Lhote Unterricht nahm. Im vorliegenden Stillleben arrangiert sie zwei Bücher neben 
einer schlanken Vase mit einem hoch aufragenden Blumenstrauß und einem bauchigen Was-
serkrug. Die Bücher sind mit kantigen Formen gestaltet, deren eckige Beschaffenheit durch 
die spitzwinkelige afrikanische Holzskulptur am Cover des stehenden Buches unterstützt wird. 
Im Kontrast dazu formt sie die Blumen und die beiden Gefäße mit runden, fließenden Linien. 
Dieser Gegensatz setzt sich im Kontrast warmer und kalter Farbtöne ebenso fort wie in den 
zweidimensionalen, koloristisch von einander abgesetzten Flächen. Sie dienen als Konstrukt für 
Tischfläche und Rückwand und unterscheiden sich durch ihre Ausrichtung an der Horizontale 
bzw. Vertikale. Die in der Mitte der 30er Jahre entstandene Arbeit der Künstlerin stellt mit ihrem 
Stillleben im „Pariser Stil“ somit auch ein Paradebeispiel der Rezeption französischer Kunst in 
der steirischen Malerei der Zwischenkriegszeit dar. 

anny dollschein

StilllEBEN Mit BlUMEN UNd BÜCHERN

um 1935, Öl auf leinwand, 59,5 x 45,5 cm

monogrammiert ad, abgebildet im 

ausstellungskatalog 

anny dollschein, Graz 2008
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aNtoN StEiNHaRt
Salzburg 1889 - 1964 Salzburg

Vielen Kunstfreunden ist Anton Steinhart als Meister der Tuschezeichnung ein Begriff, gibt es 
doch etliche Publikationen, die seine Rohrfederarbeiten dokumentieren. Berühmt sind seine 
italienischen Landschaften sowie Skizzen von Aufführungen der Festspiele, die 1960 Welz pub-
lizierte. Sein malerisches Werk ist hingegen weniger bekannt, vielleicht weil es im Frühwerk an 
das seines Freundes und berühmter gewordenen Malerkollegen Anton Faistauer erinnert. In der 
Tat hat vorliegendes Gemälde eine verblüffende Verwandtschaft mit Faistauers Salzburgansicht 
vom Mönchsberg, welche ein Jahr später entstanden ist und sich im Besitz der Salzburg AG be-
findet. Die harmonische, strenge Gliederung unterliegt einer klaren Bildarchitektur. Hinter einer 
Reihe von Baumkuppen ragt einer Häuserzeile empor, dahinter sind im rhythmischen Wechsel 
Baumkronen und ein Dächermeer zu erkennen, überragt von dem mächtigen Kapuzinerberg. Im  
Gegensatz zu Faistauers Ansicht ist Steinharts Arbeit etwas linearer, das Abstrakt-Gerüsthafte 
im Aufbau steht mehr im Vordergrund. Alles ist kompositorisch wohl durchdacht, nichts fällt 
dem Zufall anheim. Und dennoch bleibt der Zauber des Naturerlebnisses erhalten. Der Herbst 
hat die Vegetation in dunkle Rot- und Brauntöne getaucht und verleiht der Darstellung eine 
herbe Note. Hie und da blitzen im Sonnenlicht gelb und weiß leuchtende Partien hervor und 
mildern so die Schwere des Kolorits. Die eher untypische Stadtansicht Salzburgs ohne den 
Festungsberg begeistert durch ihre topographische Genauigkeit. Vom Mönchsberg aus gesehen 
wird das Hügelmassiv des Kapuzinerbergs in lichtbildnerischer Akkuratesse wiedergegeben, mit 
Stilsicherheit das Individuelle der Landschaft erfasst. Ausgezeichnet versteht es der Künstler, 
Farbexpression und gestische Ausdrucksweise einander ebenbürtig anzupassen und mit kraft-
voller Pinselführung und bewegter Kontur ein stimmungsvolles Panoptikum zu erzeugen.

anton Steinhart

SalZBURG iM HERBSt

1923, Öl auf leinwand, 39,8 x 49,5 cm

signiert und datiert a. Steinhart 1923
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HERBERt GURSCHNER
Innsbruck 1901 – 1975 London

Der schon als sehr junger Maler an der Münchner Akademie aufgenommene Künstler zählt zu 
den wichtigsten Vertretern der Tiroler Kunstszene der Zwischenkriegszeit. Zusammen mit seinen 
Kollegen Ernst Nepo und Rudolf Lehnert gründete er in Innsbruck den so genannten Mühlauer 
Kreis. Obwohl er sich später verstärkt nach London orientierte, blieb er in seiner Thematik stets 
der Heimat treu, was sich auch in dem Signaturzusatz Tyrol widerspiegelt. 

Die Kirchgangszene aus dem Frühwerk Gurschners stellt eines seiner typischen Motive dar, 
die besonders gesucht sind. Vorliegendes Bild war 1929 in der Londoner Schau der Fine Art 
Society ausgestellt und wurde vom Künstler auf der Rückseite zur Nummerierung mit einem 
Originalholzschnitt versehen. Im Bildvordergrund stehen zwei kräftige, in traditionelle rustikale 
Tracht gekleidete Burschen an der Ecke einer Scheune. Lachend drehen sie sich nach einer des 
Weges kommenden Frau mit einem kleinen Buben an der Hand um. Auch die Bäuerin und der 
Knabe tragen ein ursprüngliches bäuerliches Gewand und den Festtagshut. Im Hintergrund 
ist eine kleine Kapelle zu erkennen, umringt von tirolerischen Almhäusern und Ställen. An 
Staffelung und extremer Aufsicht der Gebäude lassen sich Anklänge an Alfons Walde ablesen, 
dessen Einfluss sich kaum ein Tiroler Maler dieser Zeit entziehen konnte. Der stark aufgeklappte 
Raum erinnert in seiner Frontalität auch ein wenig an Albin Egger-Lienz, jedoch wirken die 
Figuren Gurschners viel menschlicher, lebendiger und bewegter als die stoisch statuarischen 
Gestalten des berühmten Osttirolers. Auch in dieser Arbeit erkennt man deutlich die schon sehr 
früh entwickelte brillante Technik des Künstlers. In mehreren Schritten wird die Farbfläche in 
kleinteilige Flecken zerlegt, die über- und nebeneinander gelegt ein äußerst subtiles Zusam-
menspiel ergeben. Betrachtet man die Almwiesen, so lässt sich dieser Effekt besonders gut 
beobachten. Verschiedenste Grün-, Gelb- und Blautöne erzeugen ein sehr naturnahes Abbild 
der teils trockenen, teils feuchten Wiesenpartien. Der Betrachter empfindet die Berge in diesem 
Werk Gurschners nicht als dramatisch oder gar bedrohlich, vielmehr schafft es der Künstler, ein 
sensibles, sanftes und freundliches Bild seiner Heimat zu zeigen, mit Menschen, die zufrieden 
wirkend, in einer stillen Erzählung dargestellt sind.

Herbert Gurschner

kiRCHGaNG

um 1925, Öl auf leinwand, 37,3 x 34,7 cm

signiert Gurschner tyrol

verso ausstellungsetikett
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HERBERt GURSCHNER
Innsbruck 1901 – 1975 London

In den 30er Jahren beschäftigte sich der Künstler intensiv mit der Technik des mehrstöckigen 
Farbholz- und Linolschnitts. Der besondere Reiz dieser durch ihr Kleinformat sehr intim wirken-
den Drucke ist neben dem kräftigen Kolorit ihr gesteigerter plakativer Charakter. Noch stärker 
als in den Gemälden setzt Gurschner in diesem Werkblock die Farben gegeneinander ab und 
verschärft die Komposition durch gewagte perspektivische Konstruktionen. Motivisch tauchen 
immer wieder gewohnte Themen aus dem bäuerlichen Leben in den Tiroler Alpen auf, die zum 
Teil variiert, vom Kirchtag bis zur Wirtshausschlägerei reichen. In seiner Zeit ob ihres deko-
rativen Charakters sehr geschätzt, geriet dieser bedeutende Abschnitt im Werk des Künstlers 
über lange Zeit in Vergessenheit, gewann aber in den letzten Jahren bei Kunstsammlern und 
Kunstkennern stetig an Bedeutung.

Herbert Gurschner

tiRolER SZENEN

um 1925, kolorierte farbholzschnitte

alle signiert H. Gurschner
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HERBERt GURSCHNER
Innsbruck 1901 – 1975 London

Einem Kompositionsprinzip folgend, welches im asiatischen Raum entwickelt wurde, rahmt der 
Künstler seine Darstellung in der Ansicht einer Bergkirche durch extrem nahsichtig wiederge-
gebene, kahle Baumstämme ein, die sich zu beiden Seiten des Bildrandes nach oben winden. 
Den unteren Abschluss bildet zusammengewachsenes Wurzelwerk, wodurch sich ein nach oben 
hin offener, ovaler Ausblick auf das Hauptmotiv ergibt. Das mit Zwiebel und Spitzlaterne be-
helmte, einschiffige Gotteshaus ist zentral in die Komposition gesetzt und korrespondiert durch 
die Vertikale des Turmes mit den aufstrebenden Stämmen. Es ergibt sich daher ein markanter 
Kontrast im Zueinander von amorphen Formen in der den Horizont bereits in der Mitte der 
Tafel abschließenden Hügelkette und der perspektivisch und geometrisch akkurat wiedergege-
benen Architektur. Erneut zeigt sich Gurschners Bravour in der Farbabstimmung. Beherrscht 
von einem nuancenreichen Zweiklang von Rosa- und Blautönen, wird das Gemälde durch das 
Braun der Stämme koloristisch akzentuiert. Auch im Pinselduktus erfährt das Gebaute eine 
deutlich unterschiedlichere Behandlung als das Gewachsene. Während die Bergkette in groben, 
langen und großflächigen Zügen aufgebaut wird, verwendet der Künstler in den Mauerpartien 
feinere und kleinteiligere malerische Absetzungen. In ihrem außergewöhnlichen Arrangement 
im Werk des Künstlers rar, stellt diese Arbeit auch im Kontext der Tiroler Kunst der 20er Jahre 
eine Ausnahmeerscheinung dar, die nur im Werk des Künstlerkollegen Artur Nikodem Korres-
pondenzen findet.

Herbert Gurschner

BERGkiRCHE

1922, Öl auf karton, 40 x 30 cm

signiert und datiert Gurschner 22
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HERBERt GURSCHNER
Innsbruck 1901 – 1975 London

Das 1932 entstandene Landschaftsbild mit Birken verdankt seinen Jugendstilcharakter neben 
dem quadratischen Format vor allem dem reizvollen Kontrast der geschwungenen, vom Wind 
bewegten Bäume im unmittelbaren Bildvordergrund und zwischen den schroffen, mächtigen 
Felsformationen im tiefen Hintergrund. Die Wiederholung der gebogenen Linien der Stämme 
rhythmisiert die Komposition und zieht durch optische Verkleinerung den Blick des Betrachters 
über die Hügel hinweg. Auch farblich ist die Darstellung zweigeteilt. Während die Birken in 
herbstlichen Rot-, Gelb- und Brauntönen erstrahlen, herrscht am Bergmassiv schon kalter Win-
ter in Blau und Weiss. Viele der in dieser Phase entstandenen Werke des Künstlers vermitteln 
eine stark ornamentale Wirkung, die sowohl durch die Reduzierung des Kolorits, als auch durch 
eine vereinfachte, harmonisch ausgewogene Komposition erreicht wird. Dennoch bleiben diese 
Arbeiten keineswegs im Bereich des bloß Dekorativen, sondern vermitteln im Gegenteil Stim-
mung und ein unheimliches Gespür für das Wesen der Natur.

Herbert Gurschner

BiRkEN

1932, Öl auf leinwand, 32,2 x 30 cm

signiert Gurschner tyrol

abgebildet in Monografie Gurschner, S. 71
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alfoNS WaldE
Oberndorf 1891 – 1958 Kitzbühel

Alfons Walde ist über die Jahrzehnte zum Inbegriff des Tiroler Landschaftsmalers geworden 
und hat sich mit seinen populären Wintersportbildern, den verschneiten Gebirgsketten oder sei-
nen hochsommerlichen Almen rund um Kitzbühel in unser Gedächtnis eingeschrieben. Neben 
diesen bekannten Sujets, die Walde als geschickter Vermarkter seiner Kunst im eigenen Verlag 
in Form von Postkarten verbreiten ließ, gibt es aber auch Ansichten, die eine mehr lyrische 
Note aufweisen. Zumeist findet man diese Arbeiten in Waldes Frühwerk, das zwischen sezessi-
onistischen Reminiszenzen und expressivem Gestaltungswillen oszilliert. Vorliegende, schon in 
expressiver Manier gestaltete Arbeit stammt aus diesem frühen Werkblock und es erscheint be-
merkenswert, wie gekonnt der Künstler mit gestischem Pinselstrich und grobem Malauftrag die 
Stimmung der untergehenden Sonne zu vermitteln vermag. In einer dunkeltonigen Farbpalette 
gehalten, gestaltet Walde das tektonisch gebaute Bergmassiv, über dem sich ein wolkenfreier 
Himmel wölbt. Die Sonne ist bereits hinter dem Horizont verschwunden, das Licht läuft nur 
mehr seitlich der Felsen entlang; eine Situation, die jeder Bergsteiger von späten Abstiegen 
her gut kennt. Die von der Abendsonne angestrahlten Gipfel leuchten so stark, dass sie das 
Bergmassiv umso dunkler erscheinen lassen und die weiß gekalkte Kapelle im Bildvordergrund 
aufgrund ihrer Helligkeit kontrastreich gegen die bereits im Schatten liegende Alm und den da-
hinterliegenden Gebirgszug abheben. Strukturell sticht sie durch die eher flächige Behandlung 
aus der in bewegtem Duktus wiedergegebenen Bergkette hervor. Rechts der Kirche befindet sich 
ein See, der als Farbakzent in seinem kräftigen Türkis mit dem hellblau strahlenden Himmel 
korrespondiert.

alfons Walde

aBENdSoNNE

um 1923, Öl auf karton, 29,5 x 33 cm

signiert a. Walde

verso originaletikett mit dem titel tiroler Bergdorf
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MaxiMiliaN REiNitZ
Wien 1872 – 1935 Wien

Über den Hagenbund-Künstler Maximilian Reinitz ist biographisch wenig bekannt und ebenso 
selten sind seine Werke am Kunstmarkt vertreten. Er gilt als Vertreter des Kubismus, einer in 
Österreich nur am Rande rezipierten Kunstströmung. Im Unterschied zur Malerei in Frankreich 
bleibt bei den österreichischen Vertretern des Kubismus, trotz der Umsetzung der Gegenstände 
in kristalline Formgebilde, der Bildinhalt stets erkennbar. Gegenstände und Landschaft sind in 
kleine geometrische Formen zerlegt, die Darstellung in eine zweidimensionale Fläche eingebet-
tet. Das Kolorit ist auf wenige, gedämpfte Farbtöne beschränkt. Viel stärker erkennt man im 
vorliegenden frühen Werk Reinitz’ die Auseinandersetzung mit den deutschen Expressionisten, 
allen voran der Farblehre des Blauen Reiters. Die Zersplitterung der Form ist in vorliegender 
Arbeit Reinitz’ mehr von divisionistischen Effekten dominiert, als formal zerlegt. Die Viel-
schichtigkeit der Pigmentierung reiht den Künstler in eine Linie mit Chagall, auch was den 
mystischen Inhalt der Darstellung betrifft. Im österreichischen Kontext kaum bekannt, stellt das 
farbintensive Werk des Künstlers einen bemerkenswerten Beitrag zur Kunst nach dem Ersten 
Weltkrieg dar.

Maximilian Reinitz

HoffNUNG 

1919, Öl auf leinwand auf Holz, 34 x 25,7 cm

signiert und datiert Reinitz 19
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MaRGREt BilGER
Graz 1904 - 1971 Schärding 

„Im Vergleich zum umfangreichen Werk der Holzrisse und der Glasfenster, für welches sich 
Margret Bilger einen Namen machte, scheinen ihre Ölbilder von untergeordneter Bedeutung. Sie 
sind gering an Zahl, verschiedenen Themenbereichen zugehörig, technisch-stilistisch und nach 
Entstehungszeit unterschiedlichen Haltungen verpflichtet. Eine Reihe dieser Bilder blieb unvoll-
endet. Eine unbekannte Zahl ist im Krieg verloren gegangen. Andere werden womöglich erst 
später aus privatem Besitz auftauchen,“ schreibt Melchior Frommel in seiner Einleitung zum 
Werkverzeichnis der Ölbilder Bilgers. Vorliegendes Bild ist eines jener verschollenen Arbeiten, 
und wie er weiterschreibt, „finden sich in den Ölbildern malerische Verwirklichungen, wie wir 
sie in anderen Sparten ihres Werkes vergeblich suchen. Etwas Feierliches, Reiches und Inniges 
geht von diesen Bildern aus, ein Glanz nicht ohne schmerzlichen Unterton.“ Sehr trefflich 
formuliert der Kunsthistoriker die Intimität, der Bilger in ihrem Werk Ausdruck verleiht. Eng 
aneinander geschmiegt, im vertrauten, stillen Miteinander, ohne dass ihre Blicke sich berühren. 
Das enge familiäre Band wird durch die Geschlossenheit der Form und den knapp gewählten 
Ausschnitt unterstrichen. In der einfühlsamen, innigen Darstellungsweise erinnert Bilgers Ma-
lerei an die Kinderbildnisse von Paula Modersohn-Becker, deren Einfluss auch in der warmen, 
erdigen Farbgebung spürbar wird. Die Künstlerin hatte bei ihrer Hamburgreise 1936 Gelegen-
heit, die Arbeiten der Worpsweder Künstlerin zu studieren. Beeindruckt von ihrem Ausstel-
lungsbesuch vermerkt Margret Bilger: „Wie schön leuchteten die Modersohns von innen heraus. 
Ich war erstaunt über die Verwandtschaft allein in der Technik schon von meinen Bildern“. Der 
religiöse Aspekt dieser madonnen gleichen Mutter-Kind-Darstellung sollte noch im zweiten Le-
bensabschnitt der Künstlerin bedeutsam werden, als sie sich in ihren Glasfenstern immer wieder 
mit biblischen Themen auseinandersetzt. Die klare ausgewogene Dreieckskomposition mit dem 
Heiligenschein als dominierende Umrahmung erinnert in ihrem ausdrucksstarken menschlichen 
Zueinander und der Verbundenheit auch an Frühwerke Egon Schieles; der markante Ausdruck 
der manieristisch gelängten Hände verstärkt diesen Ausdruck noch. Dennoch bleibt Bilger bei 
der Abbildung verhalten in der Expression, wodurch eine umso sentimentalere, einfühlsamere 
Wirkung auf den Betrachter entsteht.

Margret Bilger

MUttER Mit kiNd

um 1936, Öl auf karton, 

23,5 x 19,5 cm 
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JoSEf doBRoWSky
Karlsbad 1889 – 1964 Tullnerbach

Das Stillleben erlangte für Josef Dobrowsky vor allem während der 40er Jahre Bedeutung, da 
es als vordergründig wertfreies Bildthema in der Zeit der nationalsozialistischen Herrschaft für 
Künstler und Kunden ein neutrales Sujet darstellte. Es ließ sich ebenso wie die vielen Porträts 
aus dieser Zeit wahrscheinlich auch leichter verkaufen. Bildfüllend, nahe an den vorderen Rand 
gerückt, sind auf einem rotbraunen Tuch ein Topf mit Hyazinthen und eine Ikone auf zwei Bü-
chern platziert. Vom Naturvorbild ausgehend, gestaltet Dobrowsky kontrastreich seine eigene 
Sicht der Wirklichkeit. Einen wesentlichen Beitrag dazu leistet die Farbe, die mittels einer dunk-
len Kontur akzentuiert wird. Die reine Farbe setzt der Künstler sehr sparsam ein, um die Blüten 
und das Bildnis wie von einem Sonnenstrahl angeleuchtet, reflexartig hervorblitzen zu lassen. 
Bei eingehender Beschäftigung mit vorliegendem Gemälde bemerkt man, dass der Künstler in 
dieser schwierigen Zeit auch durchaus versucht, Botschaften zu vermitteln. Es ist ein Aufblü-
hen und Erwachen, das Dobrowsky aus dem Dunkel heraus, bewusst symbolisch gestaltet. In 
Verbindung mit dem Marienbildnis im Hintergrund kann es in einem religiösen Kontext oder 
offener im Zusammenhang eines allgemeinen Glaubens und Hoffens gesehen werden. Mehr 
als unbewusst erinnert auch die Form des Behältnisses an einen umgestülpten Stahlhelm und 
es erscheint beabsichtigt, dass in einer Phase der persönlichen Entbehrungen und politischen 
Katastrophen Werke des Glaubens und Hoffens an eine bessere Zukunft entstehen, die, aus dem 
Dunkel der Pigmentierung herausgearbeitet, das Vertrauen und die Zuversicht auf eine bessere 
Welt zu vermitteln versuchen.

Josef dobrowsky

StilllEBEN Mit HyaZiNtHEN

1944, Öl auf leinwand, 60 x 73,5 cm

signiert und datiert J. dobrowsky 44
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GEoRG EHRliCH
Wien 1897 - 1966 Luzern

Von den großen Kennern und Wegbereitern der Moderne in Österreich, den Kunsthistorikern 
Hans Tietze und Erika Tietze-Conrat besonders geschätzt, ist das Werk Georg Ehrlichs am heimi-
schen Kunstmarkt nur selten präsent. Hauptsächlich liegt dies daran, dass der Künstler in erster 
Linie Graphiker und Bildhauer war und diese Sparten in Österreich von Kunstsammlern noch zu 
entdecken sind. Nachfolgende Graphiken bieten daher die Gelegenheit, Präsentations- wie auch 
Sammlungslücken erstklassiger österreichischer Zwischenkriegskunst zu schließen. Die vorlie-
genden Blätter sind allesamt in Deutschland entstanden, wohin Ehrlich 1920 übersiedelte. In 
München lernt er die Schauspielerin Elisabeth Bergner kennen, die ihm oftmaliges Modell ist und 
Projektionsfläche für seine Empfindungen bietet. Meist liegt ein Hauch schwermütiger Melan-
cholie in diesen Bergner-Porträts, die aber auch in den beiden anderen Bildnissen evident wird. 

Georg Ehrlich

EliSaBEtH BERGNER

1920, Radierung, 15,8 x 11 cm

signiert Georg Ehrlich, betitelt portrait E. B.

GEoRG HallE

ca. 1922, Radierung, 20 x 12,3 cm

signiert Georg Ehrlich, betitelt portrait Georg Halle

kRaNkER kNaBE

1921, tusche auf papier, 22 x 13,5 cm

signiert Georg Ehrlich, betitelt kranker knabe

Widmung: Meinen lieblings knabenkopf dem lieben franz 

München april 1921
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GEoRG EHRliCH
Wien 1897 - 1966 Luzern

In den Zeichnungen, aber vielmehr noch in den Radierungen, lässt sich ein Hang des Künstlers 
zum Skulpturalen nicht verleugnen. Wird das Plastische in den Tuscharbeiten noch mittels per-
spektivischer Verschränkungen, der Raum durch Vektoren bestimmt, erarbeitet der Graphiker in 
seinen Drucken den Körper durch ein hektisches Liniengeflecht dreidimensional aus dem Papier 
heraus. Die Verdichtung der konturtragenden Silhouette hebt die Darstellung aus der Flächig-
keit des unbehandelt weißgründigen Hintergrundes hervor. Die sämtlich aus den 20er Jahren 
stammenden Blätter bilden eine Vorstufe in der Entwicklung hin zum bildhauerischen Werk, 
dem sich der Künstler später verstärkter widmete. Inhaltlich vornehmlich der Expression zwi-
schenmenschlicher Beziehungen verpflichtet, gestaltet der Künstler auch dramatischen Themen 
aus der Bibel. In den Engelsdarstellungen kommt dieses theatralische Element besonders gut 
zur Geltung. Die Komposition ist durch sich mehrmals kreuzende Diagonalen dynamisiert, das 
Bildfeld nahezu zur Gänze mit Linien gefüllt, wodurch eine bühnenhafte Bewegtheit entsteht. 
Unbeachtet der Virtuosität der späteren Plastiken, zählen die graphischen Arbeiten Ehrlichs 
aus den 20er Jahren zu den herausragenden Beispielen österreichischer Zwischenkriegskunst 
und sind deshalb auch in namhaften Sammlungen wie etwa der Wiener Albertina prominent 
vertreten.

Georg Ehrlich

NaCH dER kREUZiGUNG

1923, Radierung, 34,9 x 24,5 cm

signiert und datiert Ehrlich 23

betitelt Nach der kreuzigung, probedruck

ViSioN

1920, Radierung, 26,2 x 18,8 cm

signiert Ehrlich, betitelt Vision
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Georg Ehrlich

JUdaSkUSS

1920, Radierung, 27,5 x 23,6 cm

signiert Georg Ehrlich, betitelt Judaskuss probedruck 

StERBENdER GREiS

1920, Radierung, 21,3 x 14,7 cm

signiert Ehrlich, betitelt Sterbender Greis probedruck

piERRot

1920, Radierung, 18 x 13,5 cm

signiert Ehrlich, betitelt pierrot probedruck
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aloyS WaCH
Lambach 1892 - 1940 Braunau

Der oberösterreichische Künstler Aloys Wach entwickelte, geprägt vor allem durch den Einfluss 
der avantgardistischen Strömungen in den Kunstmetropolen Berlin und Paris, noch vor dem 
Ersten Weltkrieg eine bemerkenswert eigenständige und radikale Ausprägung des Expressionis-
mus. Vor allem was die formale Ausrichtung betrifft, sind die Arbeiten Wachs einzigartig und 
kaum mit dem lokalen Kunstschaffen sondern vielmehr mit dem deutschen Kontext zu verglei-
chen. In vorliegenden Blättern ist das gesamte Bildfeld mit einem abgehackten, staccato artigen 
Liniengeflecht überzogen, aus dem die Figuren sowie andere Inhalte ausschließlich durch Ver-
dichtung und Intensivierung des Gestus herausgearbeitet sind. Wenngleich formal sehr muster-
artig wirkend, bleibt der Künstler abseits des abstrakt Ornamentalen, bei genauerer Betrachtung 
vielmehr dem krassen Ausdruck verhaftet. Auch die Palette im Aquarell des Heiligen Sebastian 
zeigt eine ähnliche Sprache: in meist unvermischten, grellen Blau-, Grün- und Violetttönen 
gehalten, verschmilzt das Motiv in seiner Gleichbehandlung mit dem Hintergrund und wird 
allein durch Schattierungen der Strichlierung hervorgehoben und akzentuiert. Vergleichbar mit 
manchen Arbeiten Carry Hausers, wirken die Arbeiten Wachs ob ihres starken subjektiven Aus-
drucks beinahe surreal. Vor allem in den vielen religiösen Themen kommt dieser überirdische, 
abgehobene Charakter besonders gut zur Geltung.

aloys Wach

dER MENSCH iSt GUt

1920, tusche auf papier, 32,6 x 24,6 cm

signiert und datiert Wach 1920

betitelt der Mensch ist gut V 

HEiliGER SEBaStiaN

1920, tusche auf papier, aquarelliert, 23,5 x 19,5 cm

signiert Wach, beschriftet San Sebastian
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GEoRG MERkEl
Lemberg 1881 – 1976 Wien

Angeregt durch seine Reise nach Paris im Jahre 1906, setzt sich Merkel mit der französischen 
Malerei, allen voran mit Cezanne auseinander. Hierin finden sich auch Parallelen zu Anton 
Faistauer, dem er vorliegendes Blatt zugewidmet hat. Wiederkehrendes Merkmal in Merkels als 
auch in Faistauers Werk ist das Figurenbildnis, wobei Merkel meist versucht, in möglichst redu-
zierter Form die Gesetze der Komposition aufzuspüren. Die Tendenz, seine Protagonisten mittels 
einfacher Formen zu gestalten, klingt bereits in dieser sehr frühen, wahrscheinlich vor dem 
Ersten Weltkrieg entstandenen Arbeit an. Vor uns steht eine leicht nach links vorgebeugte Frau, 
ihre Hände hat sie zum Kopf erhoben, als wolle sie damit ihre entblößten Brüste verdecken. Der 
weich geführte Strich verdichtet sich partiell zu dunklen Flecken und arbeitet so die weiblichen 
Rundungen des Körpers heraus. Sparsam sind mittels weniger Pinselstriche Glanzpunkte des 
Inkarnates herausgearbeitet. Im Gegensatz zu den Figuren, die feengleich, ohne jegliche per-
sönliche Attribute Merkels spätere Bildwelt bevölkern, ist der Körper der Dame noch durchaus 
real wiedergegeben. Neben dem Bemühen um Klassizität und Harmonie, das man auch in dem 
etwas später entstandenem Akt in brauner Tusche erkennen kann, ist vorliegende Ölskizze ein 
kostbares Beispiel für die Freundschaft zweier Künstlerkollegen.

Georg Merkel

WEiBliCHER akt

um 1922, tusche auf papier, 42 x 22,5 cm

signiert Merkel

WEiBliCHER akt

Öl auf papier, 25 x 16,5 cm

signiert Georg Merkel

Widmung: meinem lieben kollegen faistauer
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JoSEf floCH
Wien 1894 - 1977 New York

Das Stillleben nimmt im Oeuvre des Künstlers neben der Darstellung von Personen und Interi-
eurs einen kleineren Raum ein. Gleichwohl erweist sich Josef Floch auch in der Beherrschung 
dieses Genres als Könner. Beeindruckend an den Arbeiten des Malers ist stets die gekonnte 
Komposition, die in ihrer räumlichen Ausgewogenheit oft den Eindruck einer bühnenhaften 
Inszenierung vermittelt. Vor allem die Interieurs- und Atelierszenen der amerikanischen Jahre 
spiegeln diesen Aspekt mit besonderer Deutlichkeit wider. Gleich einem Regisseur positioniert 
Floch die Gegenstände im Bildfeld: einen Tisch, über den ein Tuch drapiert ist, auf dem eine 
Blumenvase und eine muschelförmige Schale mit Früchten stehen. Diese Versatzstücke tauchen 
immer wieder in Flochs Werken der 50er und 60er Jahre auf; meist sind es Gegenstände aus 
seinem New Yorker Atelier, die er zusammenstellt. Im gezielten, jedoch unprätentiösen Arran-
gement wirkt die Komposition durchaus effektvoll, ohne jedoch ins artifiziell Konstruierte ab-
zugleiten. Ganz im Gegenteil vermag es der Künstler, den strengen Aufbau seiner Malerei durch 
einen gelockerten Pinselstrich ins Flüchtige, Ephemere zu übertragen. Auch die Farbgebung 
entspricht durch aufgehellte, pastellige Grau-, Grün- und Ockertöne diesem Reiz, der durch den 
leicht durchscheinenden Auftrag noch gesteigert wird.

Josef floch

StilllEBEN

um 1950, Öl auf karton, 38,8 x 27,8 cm

signiert Joseph floch
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tRUdE WaEHNER
Wien 1900 – 1979 Wien

Die Unterstützung der Eltern, vor allem der professionell am Piano konzertierenden Mutter, 
verhalf der Künstlerin zu einer für Frauen dieser Zeit unüblich umfangreichen Ausbildung. Als 
eine der wenigen weiblichen Schülerinnen in der Klasse von Oskar Strnad an der Wiener Kunst-
gewerbeschule wurde sie von Professor Frank entdeckt und gefördert. Nach einer Weiterbildung 
an der Graphischen Lehr- und Versuchsanstalt arbeitete Waehner kurzzeitig am Bauhaus als 
Assistentin von Paul Klee, wodurch sich die Möglichkeit zu Kursbesuchen bei Wassily Kandins-
ky ergab. Gegen dessen Abkehr von der Darstellung des Materiellen wehrte sie sich allerdings 
vehement: „Für mich beruht die Kunst auf Integration von Denken und Fühlen. Darum sind mir 
menschliche Beziehungen interessant und wichtig!“ Durch ihr politisches Engagement für die 
sozialistische Idee von der Gestapo verfolgt, flüchtete die Künstlerin über die Schweiz nach New 
York, wo in einer sehr schaffensintensiven Phase auch eine der beiden vorliegenden Arbeiten 
entstand.

trude Waehner

NEW yoRk

um 1943, Öl auf leinwand, 61 x 80,5 cm

signiert Waehner
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Der von winterlich kahlem Baumgewirr im Vordergrund dominierte Blick aus dem Atelier hin 
zur George Washington Bridge zeigt das berühmte Cloisters Museum, dessen Turm die obere 
Zentralpartie beherrscht. Die aufstrebenden Hochhäuser und Staßenfluchten sind bausteinartig 
positioniert und in ihrer Farbigkeit autonom; das heißt die Rot- und Gelbtöne entsprechen mehr 
einer außergewöhnlichen Lichtsituation als den tatsächlichen Lokalfarben. Das Bildfeld ist bis 
unter den oberen Rand gefüllt, nur etwas Himmel wird links und rechts des die dominierende 
Vertikale ausmachenden Turms sichtbar. Der freie Pinselstrich zieht sich netzartig über die 
gesamte Darstellung und unterstreicht den Mustercharakter des Gemäldes. Nicht unähnlich im 
Charakter ist Trude Waehners Ansicht des alten Hafens von Marseille. Das Gemälde, in den 50er 
Jahren, während ihrer Aufenthalte in Frankreich entstanden, gibt den Blick auf einen großen 
Dampfer und jede Menge weiterer kleinerer Fischerboote frei, die im Hafen ankern.

trude Waehner

MaRSEillE ViEUx poRt

um 1955, Öl auf leinwand, 53,5 x 64,5 cm

signiert Waehner
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HERMaNN SERiENt
Melk 1935, lebt in Wien und Rohr

Hermann Serient beschäftigt sich in seiner Arbeit seit Jahrzehnten mit gesellschaftspolitischen 
Themen. Oft haben seine Bilder visionären Charkter, sind „Ikonen der Zukunft“ wie der Künstler 
diese Arbeiten nennt. Vordergründig sehr bunt und ansprechend, erzählen sie beim zweiten 
Hinschauen oft vom gesellschaftlichen Miteinander, das nur zu oft von menschlicher Einfalt 
geprägt ist. Die grotesken Szenerien der beiden gezeigten, in altmeisterlicher Lasurtechnik auf 
Holz ausgeführten Darstellungen verbindet ein vom Künstler oft behandeltes Thema: Die Ver-
führung. Mit Witz und Skurrilität erzählt uns der Maler Geschichten, die im Bereich der zwi-
schenmenschlichen Phantasie anzusiedeln sind.

Im Gemälde Der Turm locken zwei Treiber mit Hut und ein Aufrührer die durch Zauberei 
ihres Willens beraubten Menschen in einen dunklen zylindrischen Baukörper, der sich bei ge-
nauerer Betrachtung des Hintergrundes als Brennofen entpuppt. Wie Lemminge folgen sie einer 
dem anderen, die Gesichter zu Grimassen verzerrt, die lange Zick-Zack-Treppe hinauf ins Ver-

Hermann Serient

SkURRilE GEStaltEN

1969, Öl auf Holz, 35 x 22,9 cm

signiert Serient
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derben. Man ist versucht, an Werke des großen Hieronymus Bosch zu denken, deren Figuren-
fülle und diabolischen, fratzenhaften Physiognomien. Auch unser zweites Bild passt in dieses 
Motivspektrum. Wieder gibt es einen Verführer, gekennzeichnet durch den blauen Hut. Hier 
sind die Versuchungen allerdings scheinbar unerreichbar, wie die sprichwörtlichen Trauben für 
den Fuchs, an den Ast eines Baumes gebunden. Gierig versucht ein Blinder mit weit aufgeris-
senem Mund nach ihnen zu schnappen, während ein dünner Jüngling mit weit aufgerissenen 
Augen zurückblickend nach vorwärts strebt. Ein kleiner grüner Gnom, der die Truppe anführt, 
hat offenbar noch Schabernack im Sinn. Es ist dieses Mystische, das uns mit einer genauen 
Interpretation im Dunkeln lässt, damit aber gleichzeitig den Freiraum gibt, in die Tiefen der ei-
genen Gedankenwelt vorzudringen. Hierin liegt auch die wahrnehmungspsychologische Stärke 
der Arbeiten Serients, die den Betrachter zwingt, sich selbst in die erfundene Wirklichkeit des 
Künstlers einzubringen, anstatt bloß passiver Konsument zu sein. 

Hermann Serient

dER tURM

1969, Öl auf Holz, 51,3 x 69,8 cm

signiert und datiert Serient 1969
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HaNS adaMEtZ
Wien 1896 – 1966 Graz
Hans Adametz besuchte drei Jahre die keramische Fachschule in Znaim 
und danach vier Jahre die Wiener Kunstgewerbeschule in der Klasse 
von Powolny und Strnad. Nach praktischer Arbeit in Gmunden und am 
Wienerberg unterrichtete er kurz in Wiener Neustadt, sowie in Möd-
ling bevor er an die Grazer Bundeslehranstalt wechselte. In der Klasse 
Baufach und Kunstgewerbe wirkte er von 1922 bis 1962 als Leiter der 
keramischen Werkstätte. Berufungen nach Brasilien und Japan schlug 
er aus und entsandte stattdessen seine Schüler dorthin. Auf der inter-
nationalen Kunstgewerbeausstellung in Paris errang Adametz 1925 die 
Goldmedaille, Werkbund und Wiener Werkstätte hatten eigene Räume 
damals. Unter den zahlreichen Preisen die Adametz erhielt, sind das 
goldene Ehrenzeichen für Verdienste um die Republik Österreich, der 
Österreichische Staatspreis 1929 sowie die silberne Medaille der Stadt 
Graz 1959 zu nennen. Zahlreiche Ausstellungen u.a. zusammen mit 
dem steirische Werkbund die Pressa in Köln 1928, die Österreich-Aus-
stellung 1930 in Warschau und 1934 in London, die Brüsseler Welt-
ausstellung von 1935 und viele andere nach dem Krieg belegen die 
Bedeutsamkeit dieses wichtigen österreichischen Plastikers. 

MaRGREt BilGER
Graz 1904 – 1971 Schärding
Margret Bilger besuchte ab 1920 die Kunstgewerbeschule in Graz. 
1922 wollte sie sich als Diakonissin verpflichten, die Eltern, die ihre 
künstlerische Begabung erkannt hatten, konnten sie jedoch davon ab-
bringen und für ein Studium der Graphik an der Kunstgewerbeschule 
in Stuttgart überzeugen. 1924 kehrte sie von Stuttgart nach Graz zu-
rück und bewarb sich an der Kunstgewerbeschule in Wien, wo sie von 
1925 bis 1929 Graphik und Glasmalerei studierte. 1928 erhielt Bilger 
den Ersten Österreichischen Staatspreis für die beste Gesamtleistung 
an der Kunstgewerbeschule. Um ihre kranke Mutter zu pflegen, kehrte 
sie 1933 nach Graz zurück. 1934 durchlebte sie mit der Totgeburt ihrer 
Tochter eine schwere Krise. Im selben Jahr kaufte die Albertina erste 
Holzrisse, die Stadt Graz verlieh ihr die silberne Medaille. 1936 reis-
te die Künstlerin nach Dänemark und Deutschland, wo sie besonders 
Werke von Modersohn-Becker und Marees beeindruckten. Nach ihrer 
gescheiterten Ehe in Graz übersiedelte die Künstlerin nach Taufkirchen 
in Oberösterreich. 1949 gelang ihr mit einer Ausstellung über ihr gra-
phisches Oeuvre in der Albertina der Durchbruch. Der Kunsthändler 
Wolfgang Gurlitt nahm sie unter Vertrag. 1952 vertrat Bilger Öster-
reich auf der Biennale in Venedig, Ausstellungen in New York und 
Tokio folgten. Einen weiteren Schwerpunkt ihres Schaffens bildeten ab 
1950 Auftragswerke im Bereich der Glasmalerei, die sie in den Glas-
werkstätten des Stiftes Schlierbach ausführte.

GERHild diESNER
Innsbruck 1915 - 1995 Hall in Tirol 
Gerhild Diesner belegte von 1932 bis 1935 in Innsbruck einen Aktkurs 
bei Prof. Comploj und besuchte parallel dazu einen Textilkurs an einer 
Fachschule. Ab 1930 verbrachte sie alljährlich die Sommermonate in 
England und übersiedelte von 1935 bis 1937 nach London. Dort be-
suchte sie die Chelsea Art School und die School of Art in Brighton. 
1937 zog sie nach München und studierte an der dortigen Akademie 
für angewandte Kunst in der Abteilung für Gebrauchsgraphik. 1943 
erfolgte die Übersiedlung nach Paris und die Aufnahme des Studiums 
an der Académie André Lhote und an der École de la Grande Chau-
mière. Ein Jahr später kehrte die Künstlerin nach Innsbruck zurück. 
1945 wurden in München viele von Diesners dort verwahrten Pariser 

Arbeiten von Besatzungssoldaten zerstört. 1948 erhielt sie den För-
derungspreis der Tiroler Landesregierung anlässlich der Ausstellung 
„Tiroler Kunst“. In den Jahren von 1955-1975 folgten zahlreiche Stu-
dienaufenthalte in England, Portugal und Italien. 1959 wurde ihr der 
Förderungspreis für Malerei der Landeshauptstadt Innsbruck verliehen 
und 1975 folgte der Professortitel. 1995 erhielt sie den Kunstpreis des 
Landes Tirol. 

JoSEf doBRoWSky
Karlsbad 1889 – 1964 Tullnerbach
Josef Dobrowsky erhielt seine Ausbildung an der Wiener Kunstgewer-
beschule und studierte von 1906 bis 1910 an der Wiener Akademie bei 
Griepenkerl und Bacher. Nach dem Ende des Ersten Weltkrieges wurde 
er 1919 Mitglied, später Ehrenmitglied der Secession. Früh wurde er 
mit Preisen und Auszeichnungen geehrt u.a. dem Großen Österreichi-
schen Staatspreis und der Goldenen Staatsmedaille. Von 1946 bis 1963 
lehrte er als Professor für Malerei an der Wiener Akademie und übte in 
dieser Zeit Einfluss auf nachfolgende Künstlergenerationen aus. 

aNNy dollSCHEiN
Görz 1893 – 1946 Graz
Anny Dollschein besuchte ab 1915 die Privatmalschule von Friedericke 
von Koch in Graz anfangs jedoch ohne eine künstlerische Laufbahn 
einzuschlagen zu wollen. Erst nach den Umwälzungen, die der Erste 
Weltkrieg für sie und Ihre Familie, die plötzlich verarmt war, brach-
te, begann sie mit einer systematischen künstlerischen Ausbildung. 
Sie besuchte den Abendakt bei Anton Marussig und inskribierte an 
der Landeskunstschule Graz. 1920 trat Dollschein dem avantgardisti-
schen Künstlerbund Freiland bei, dessen Ziel es war, vergleichbar dem 
Bauhaus in Deutschland, unterschiedliche Kunstsparten zu einem Ge-
samtkunstwerk zu vereinen. Sie schloss sich dem Grazer Marionetten- 
theater an und bekam gute Kritiken als Puppenspielerin. Aufgrund 
ihrer schwierigen finanziellen Situation arbeitete sie auch als Erzie-
herin und konnte sich erst in den 30er Jahren wieder verstärkt der 
Kunst widmen. 1930 fuhr sie erstmals nach Paris und zog von 1932-
35 schließlich ganz dahin, um an der Malschule von André Lhote zu 
studieren. Nach ihrer Rückkehr aus Paris setzte sie ihre Studien bei 
Alfred Wickenburg in Graz fort. Ab 1938 arbeitete sie verstärkt als 
Gebrauchsgraphikerin, glich ihren Stil jedoch aus Angst und Verun- 
sicherung der bodenständigen Linie der nationalsozialistischen Ästhetik 
an. Im Herbst 2008 veranstaltet die Neue Galerie am Landesmuseum 
Johanneum eine Retrospektive über die Künstlerin.

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

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

JoSEf floCH
Wien 1894 – 1977 New York
Josef Floch studierte an der Wiener Akademie und war ab 1919 Mit-
glied des Hagenbundes, wo er häufig in Ausstellungen vertreten war. 
1925 übersiedelte er nach Paris, wo er sich mithilfe seines Freundes 
Willy Eisenschitz rasch etablierte. Er stellte in der renommierten Ga-
lerie von Berthe Weill aus, die auch internationale Größen wie Picasso 
und Modigliani betreute. 1941 emigrierte er in die USA und baute sich 
und seiner Familie eine neue Existenz auf. Zahlreiche Ausstellungen 
und Auszeichnungen dokumentierten auch in New York seine Erfolge. 
1972 veranstaltete die Österreichische Galerie eine vielbeachtete Ret-
rospektive, die das Werk dieses kunstgeschichtlich wichtigen Künstlers 
wieder nach Österreich zurückholte.

HERBERt GURSCHNER
Innsbruck 1901 – 1975 London
Schon früh zeigte sich Gurschners Begabung für die Malerei. 1918 
wurde er als jüngster Student an der Akademie in München aufge-
nommen. Ab 1920 wohnte Gurschner im Innsbrucker Stadtteil Mühlau 
und stellte zusammen mit den anderen Künstlern des „Mühlauer Krei-
ses“, Nepo, Schnegg und Lehnert aus. Von 1925 an, unternahm er 
zahlreiche Reisen nach Italien, Spanien und Frankreich, stellte auf der 
Biennale in Venedig aus und absolvierte 1929 eine umjubelte Persona-
le in der Londoner Fine Art Society. 1931 kaufte die Tate Gallery die 
„Verkündigung“ an. Gurschner lebte von zahlreichen Porträtaufträgen 
und verkehrte dadurch in Adels-, Diplomaten- und Wirtschaftskreisen. 
1938 ging er ins Exil nach London, wo er seine zweite Frau Brenda 
kennenlernte. Nach dem Krieg wandte sich Gurschner der Bühnenbild-
gestaltung zu, und arbeitete für die Covent Garden Opera, das Globe 
und Hammersmith Theater.

kaRl HaUk
Klosterneuburg 1898 – 1974 Wien
Karl Hauk studierte 1918 bis 1923 an der Akademie der bildenden 
Künste in Wien bei Jungwirth, Sterrer und Delug und stellte 1920 erst-
mals ihm Rahmen einer Gemeinschaftsausstellung des „Rings“, einer 
Vereinigung von Künstlern und Kunstfreunden in Linz aus. 1921 er-
hielt er die silberne Fügermedaille der Akademie der bildenden Küns-
te. Hauk pendelte ab 1923 zwischen Linz und Wien und arbeitete als 

freischaffender Künstler. Er stellte wiederholt in der Wiener Secession, 
im Hagenbund sowie im Rahmen der Künstlervereinigung Maerz, de-
ren Mitglied er war, aus. Von 1927 bis 1938 war Hauk Mitglied des Ha-
genbundes, konnte später trotz des NS-Regimes unbehelligt arbeiten 
und ausstellen. 1943-1945 wurde er zum Wehrdienst eingezogen. Von 
1947-1949 hatte er das Direktorat der Kunstschule in Linz über und 
leitete dort bis 1951 eine Meisterklasse für Malerei. Er stellte in den 
50er und 60er Jahren regelmäßig aus. Das Oberösterreichische Lan-
desmuseum veranstaltete 1959 eine Kollektivausstellung. Nach dem 
Krieg war Hauk hauptsächlich als Gestalter von Fresken, Mosaiken und 
Wandgemälden tätig, die sich an über 100 öffentlichen Bauwerken, 
vorwiegend in Linz und Wien, befinden. 

CaRRy HaUSER
Wien 1895 – 1985 Wien
Carry Hauser studierte an der Graphischen Lehr- und Versuchsanstalt 
und an der Wiener Kunstgewerbeschule. 1914 meldete er sich als Frei-
williger zum Kriegsdienst, kehrte aber zum Pazifisten geläutert nach 
Wien zurück. Er lebte danach hauptsächlich in Wien aber auch spora-
disch in Passau, wo er mit dem Maler Georg Philipp Wörlen befreundet 
war. Viele Werke aus dieser frühen Schaffensperiode, Zeugnisse des 
Kriegsschreckens, gingen jedoch in den Turbulenzen der Nachkriegs-
zeit verloren. Ab 1928 war er Präsident des Hagenbundes. Im Stän-
destaat engagierte er sich in der Vaterländischen Front, bevor gegen 
ihn durch die Nationalsozialisten ein Berufs- und Ausstellungsverbot 
verhängt wurde. 1939 verließ Hauser Österreich, um einer Berufung an 
eine Kunstschule in Melbourne zu folgen. Der Kriegsausbruch verhin-
derte jedoch seine Ausreise nach Australien und zwang ihn zu einem 
Aufenthalt in der Schweiz, wo ihm Erwerbsbeschränkungen auferlegt 
wurden. Aus diesem Grunde war er während dieser Zeit hauptsächlich 
literarisch tätig. Nach seiner Rückkehr nach Wien im Jahr 1947 betei-
ligte sich Hauser am Aufbau des kulturellen Lebens in Österreich. Er 
wurde Generalsekretär des P.E.N.-Clubs und Ehrenpräsident des Neuen 
Hagenbundes. Als Maler genoss er in der Nachkriegszeit internationa-
len Ruf. Publizistisch trat er mit Artikeln über Kunst und Kunstfragen 
hervor. Seine Verdienste wurden durch öffentliche Aufträge und Aus-
zeichnungen u.a. Goldene Medaille der Stadt Wien sowie durch die 
Verleihung des Professorentitels gewürdigt. 

oSkaR laSkE
Czernowitz 1874 – 1951 Wien
Oskar Laske studierte an der Technischen Universität und an der Akade-
mie bei Otto Wagner Architektur. In der Malerei war er, vom Unterricht 
beim Landschaftsmaler Anton Hlavacek während seiner Gymnasialzeit 
abgesehen, Autodidakt. 1907 trat er dem Hagenbund bei und 1924 
der Wiener Secession. Schon vor dem Ersten Weltkrieg unternahm er 
ausgedehnte Mal- und Studienreisen, die ihn durch ganz Europa, in 
den Vorderen Orient und nach Nordafrika führten. Neben seiner privat 
initiierten Ausstellungstätigkeit wurden seine Arbeiten regelmäßig im 
Hagenbund und der Secession sowie in internationalen Ausstellungen 
gezeigt. Nach dem Anschluss Österreichs an Nazideutschland gelang es 
ihm weiterhin von seiner Kunst zu leben. Er versuchte seine Lebensge-
wohnheiten nicht zu verändern und zog sich in eine innere Emigration 
zurück. In seinen letzten Lebensjahren, bereits künstlerisch arriviert, 
beschäftigte sich Laske hauptsächlich mit kleinformatigen Arbeiten, 
wie Radierungen und Aquarellen. Oskar Laske hinterließ ein bedeuten-
des Werk, das in zahlreichen Retrospektiven gewürdigt wurde.
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GEoRG MERkEl
Lemberg 1881 – 1976 Wien
Nach dem Besuch der Realschule verdiente Merkel seinen Lebensunter-
halt durch das Malen von Dekorationen, bis er im Jahr 1903, durch die 
Unterstützung eines Freundes, an der Akademie in Krakau das Studi-
um der Malerei beginnen konnte. Eine erste Reise nach Frankreich im 
Jahr 1905 wurde für ihn so bestimmend, dass er bis 1914 nach Paris 
übersiedelte. Dort erfolgte die Auseinandersetzung mit der französi-
schen Klassik. Er entdeckte Nicolas Poussin, Claude Lorrain und den 
Neoklassiker Puvis de Chavannes für sich. Ab 1917 wurde er in Wien 
ansässig und fand Aufnahme im Hagenbund. 1938 emigrierte er nach 
Frankreich und wurde dort interniert. Nach dem Krieg bekam er vom 
französischen Staat ein Ate lier in der Nähe von Paris zur Verfügung 
gestellt. 1972 kehrte er nach Wien zurück. 

ERNSt paaR
Graz 1906 - 1986 Wien
Ernst Paar absolvierte in Graz eine Lehre als Lithograf und besuchte 
ab 1922 den Abendakt an der Landeskunstschule. Nach Beendigung 
der Lehre zog Paar nach Deutschland, wo er 1926/27 die Stuttgar-
ter Akademie besuchte. 1930 ging Paar mit seinem Malerfreund Hans 
Stockbauer nach Paris und besuchte dort die Académie Julian. 1933 
übersiedelte er nach Wien und arbeitete in seinem Brotberuf als Gra-
fiker. Gleichzeitig machte er sich als Mitglied der Secession Graz und 
des Hagenbundes in Wien mit kubistischen und neusachlichen Bildern 
einen Namen. Nach dem Aufstand des sozialdemokratischen Schutz-
bundes 1934 verkehrte er im Widerstandskreis um den steirischen Ar-
chitekten Franz Schacherl in Wien. Während der NS-Diktatur wurde 
er als Gebrauchsgrafiker dienstverpflichtet. Trotzdem arbeitete er wei-
terhin als freischaffender Künstler und leistete kulturellen Widerstand 
durch die Fortsetzung seiner modernen Malweise. Nur einmal konnte 
er während des Krieges ausstellen, doch diese Schau wurde wegen sti-
listischer Abweichungen in Richtung entarteter Kunst vorzeitig ge-
schlossen. 1943 musste er zur Wehrmacht einrücken. Nach dem Krieg 
als Assistent an der Akademie für angewandte Kunst tätig, wurde er 
1948 entlassen, da er eine regierungskritische Karikatur veröffentlicht 
hatte. 1950 stellte er in einer Personalausstellung in der Neuen Galerie 
Graz aus. 1951 war er Vizepräsident der Künstlergruppe „Der Kreis“, 
einem neben dem Art-Club sehr wichtigen Künstlerverein in Wien. 
1963 erhielt er den Theodor Körner-Preis und 1965 den Preis der Stadt 
Wien für angewandte Kunst.

HaNS RoBERt pippal 
Wien 1915 – 1998 Wien
Hans Robert Pippal absolvierte von 1929 bis 1936 eine Lehre als Werk-
zeugmacher und arbeitete nebenbei als technischer Zeichner. 1936 
kam es zu einer ersten Ausstellungsbeteiligung im Wiener Künstler-
haus. Während des Militärdienstes erlitt er schwere Verwundungen, 
der Oberschenkel musste amputiert werden; sein Atelier wurde 1945 
zerstört. Nach dem Krieg war Pippal Mitglied der Wiener Secession 
und nahm an zahlreichen Einzel- und Gruppenausstellungen im In- 
und Ausland teil. 1947 veranstaltete die Galerie Würthle eine Persona-
le. Als Buchillustrator war Pippal vielgeschätzt und schuf Entwürfe für 
fast 200 Bucheinbände für die Verlage Zsolnay, Neff, Globus, Kindler, 
Prestel, Artemis, u.a. Ab 1949 unternahm er zahlreiche Reisen nach 
Italien, Frankreich, Spanien, Holland, Schweden, Norwegen, England 
und in die USA. 1950 erfolgte eine Beteiligung an der Biennale von 
Venedig, 1954 eine Einzelausstellung in der Wiener Secession mit über 
100 Arbeiten. Ab 1955 fertigte er zahlreiche angewandte Arbeiten für 

den öffentlichen Raum, u. a. zwei Goldmosaikplafonds für das Burg-
theater, Mosaike für kommunale Wohnhausanlagen in Wien. 1956 
wurde ihm der Titel Professor verliehen. Ab 1960 konnte er zahlreiche 
weitere Ausstellungen im In- und Ausland vorweisen ebenso wie An-
käufe diverser Museen und des Kulturamtes der Stadt Wien.

JoSEpH plENk
Wien 1896 – 1967 Frankfurt am Main
Joseph Plenk war Schüler von Franz Jaschke in Wien und studierte 
danach bis 1914 an der Akademie der Bildenden Künste in München 
bei Herterich und Jank. Ab 1934 war er in Frankfurt ansässig, wo er 
als Historien-, Dekorations- und Aktmaler tätig war. Für die Halle der 
Meisterschule in Offenbach schuf er ein Fresko, ein Deckengemälde 
Plenks befindet sich in München. Arbeiten seiner Hand sind im Besitz 
des Freistaates Bayern sowie der Städtischen Galerie in München.

MaxiMiliaN REiNitZ
Wien 1872 – 1935 Wien
Über den Hagenbund-Künstler Maximilian Reinitz ist biografisch we-
nig bekannt. Von 1898 bis 1902 studierte er an der Münchner Kunst-
akademie bei Johann Herterich, Ludwig von Herterich, Carl von Marr 
und Peter von Halm. Anschließend war er in Budapest, Dresden und 
Berlin tätig, ab 1914 wieder in Wien. Er war von 1922 bis zu seinem 
Tod im Jahr 1935 Ehrenmitglied des Hagenbundes.

otto RUdolf SCHatZ
Wien 1901 – 1961 Wien
Otto Rudolf Schatz erhielt seine Ausbildung an der Wiener Kunstge-
werbeschule unter Anton Ritter von Kenner und Oskar Strnad. Er illus-
trierte in den 20er und 30er Jahren verschiedene Bücher und arbeitete 
für sozialistische Verlage. Ab 1925 war Schatz Mitglied des Bundes 
österreichischer Künstler (Kunstschau), von 1928 bis 1938 Mitglied des 
Hagenbundes und ab 1946 auch Mitglied der Wiener Secession. 1938 
emigrierte er nach Tschechien und lebte mit seiner jüdischen Frau in 
ständiger Furcht vor Repressalien in Prag und Brünn. 1944 wurde das
Ehepaar interniert und später dann von den Russen befreit. 1945 
kehrte Schatz nach Wien zurück, wo er vom damaligen Kulturstadtrat 
Viktor Matejka besonders gefördert wurde. Vor und nach dem Krieg 
unternahm Schatz zahlreiche Reisen, die ihn nach Italien, Frankreich, 
England, die Schweiz, auf den Balkan, nach Asien und in die USA 
führten.

lENE SCHNEidER-kaiNER
Wien 1885 – 1971 Cochabamba, Bolivien
Lene Schneider-Kainer begann ihre Ausbildung in Wien und setzte 
diese in München, Paris und Amsterdam fort. 1910 heiratete sie den 
Maler Ludwig Kainer mit dem sie von 1912 bis 1926 in Berlin lebte. 
Sie versammelte einen breiten Kreis aus Künstlern und Intellektuellen 
um sich, darunter Else Lasker-Schüler, Herwarth Walden und Arnold 
Schönberg. Nach ihrer Scheidung 1924 eröffnete sie eine exklusive 
Boutique und einen Kunstsalon. Die Verkaufsräume und die hand-
gefertigte Wäsche entwarf sie selbst. Mit dem Schriftsteller Bernhard 
Kellermann bereiste sie im Auftrag des Berliner Tageblattes 1926 unter 
abenteuerlichen Umständen Russland, Persien, Indien, Burma, Thai-
land, Vietnam, Tibet, Hongkong und China. Nach gut zwei Jahren 
kehrte das Team mit der transsibirischen Eisenbahn zurück. Mit im 
Gepäck war das Filmmaterial zu der Dokumentation „Im Reich des Sil-
bernen Löwen“, für deren Produktion Lene Schneider-Kainer nicht nur 
gezeichnet, sondern auch fotografiert hatte. Diese Arbeiten wurden in 
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verschiedenen Berliner Museen und später auch oftmals in den USA 
ausgestellt. Auch für Zeitschriften wie z.B. „Die Dame“ illustrierte sie. 
1931 erhielt sie ein Stipendium der Deutschen Akademie in Rom. Von 
einer Balearen-Reise 1932 kehrte sie nach der Machtübernahme der 
Nationalsozialisten nicht mehr zurück. Sie lebte zunächst auf Mallor-
ca, später auf Ibiza, wo sie in ihrem Haus eine gastoffene Künstler-
kolonie – quasi ein Hotel für emigrierte Künstler – führte. Nach dem 
Ausbruch des spanischen Bürgerkriegs emigrierte sie nach New York. 
Unter einem Pseudonym gab sie dort wasch- und kaubare Kinderbü-
cher heraus, bevor sie 1954 nach Bolivien weiter zog. In Cochabamba 
leitete sie mit ihrem Sohn eine Textilfabrik, mit dem Ziel, die einhei-
mische Teppich- und Stoffherstellung zu fördern.

HEiNRiCH SCHRÖdER 
Krefeld 1881 – 1941 Innsbruck
Heinrich Schröder studierte von 1899 bis 1903 in Berlin, Weimar 
und Paris und lebte ab 1905 in Wien. In dieser Zeit stand er in enger 
Verbindung mit der Familie Koller, als deren Gast er einige Jahre in 
Oberwalters dorf verbrachte. Am engsten war die Zusammenarbeit mit 
der Malerin Broncia Koller-Pinell in den Jahren 1907 bis 1911, als er 
mit ihr ein Atelier am Naschmarkt teilte. 1907 wurde er in die Runde 
der Kunst schau aufgenommen, deren Leitung Klimt innehatte. 1911 
folgte eine gemeinsame Ausstellung mit Broncia Koller in der Galerie 
Miethke. In der Zeit von 1909 bis 1914 reiste er nach Frankreich, Bos-
nien und Afrika. 1914 übersiedelte er nach München. Die letzten Jahre 
bis zu seinem Tod verbrachte er in Tirol.

HERMaNN SERiENt
Melk 1935, lebt in Wien und im Burgenland
Hermann Serient ist ein künstlerisches Multitalent, der nach seiner 
Ausbildung zum Goldschmied zunächst per Autostopp für einige Jahre 
durch Europa trampte. Während dieser Zeit lebte er von seiner Tätig-
keit als Maler und Jazzmusiker. 1965 übersiedelte er nach Rohr im 
Burgenland, wo der „Heanzenzyklus“, eine große Serie von Bildern 
über das Südburgenland und seine Bewohner, entstand. Nebenbei ex-
perimentierte er mit selbstgemachten Instrumenten, fotografierte und 
machte Trickfilme für den ORF. Als Vorläufer der Grünbewegung in 
Österreich griff er ab den 70er Jahren verstärkt gesellschaftliche und 
umweltpolitische Themen in seinen Arbeiten auf. Es entstand der Zyk-
lus „Ikonen des 20. Jahrhunderts“. Ab 1983 folgten Landschaftszyklen
mit Ansichten des Südburgenlandes. 1992 gründete er seine eigene 
Galerie, konzentrierte sich aber bald wieder hauptsächlich auf die Ma-
lerei. Hermann Serient lebt in Wien und Rohr und stellt in Österreich, 
Deutschland und Japan aus. Die Burgenländische Landesgalerie wid-
mete ihm 2005 eine große Retrospektive. www.serient.at

aNtoN StEiNHaRt
Salzburg 1889 – 1964 Salzburg
Anton Steinhart besuchte die private Malschule des Salzburger Land-
schaftsmalers Franz Hinterholzer. Seine Schwester führte ein renom-
mierte Salzburger Fotostudio, das die Salzburger Festspiele seit ihrer 
Gründung 1920 dokumentierte. Dort arbeitete Steinhart auch regel-
mäßig um seinen Lebensunterhalt zu verdienen. So entstanden auch 
zahlreiche Skizzen und Rohrfederzeichnungen von Aufführungen der 
Festspiele, die er in einer Mappe bei Friedrich Welz publizierte, der ihn 
auch wiederholt ausstellte. Nebenbei besuchte er von 1919 bis 1922 
Malkurse bei den Professoren Eberz und Schinner in München um sich 
fortzubilden. 1925 lernte er während einer gemeinsamen Studienfahrt 
Anton Faistauer kennen, mit dem er freundschaftlich und künstlerisch 

verbunden blieb. 1938 kam es zu seiner ersten Personale bei Welz in 
Salzburg, der nach dem Krieg weitere folgten. 1947 hatte er eine Ein-
zelausstellung im Salzburger Künstlerhaus, wenig später eine Ausstel-
lung in der Albertina. Zahlreiche Bilder fertigte Steinhart, dem nach 
dem Krieg der Titel Professor und der Ehrenring der Stadt Salzburg 
verliehen wurde, auch auf seinen monatelangen Aufenthalten in Ita-
lien und Tirol an.

JoSEf StoitZNER
Wien 1884 – 1951 Bramberg
Josef Stoitzner erhielt seine erste künstlerische Ausbildung an der 
Wiener Kunstgewerbeschule bei Kenner. Von 1906 bis 1908 studierte 
er an der Wiener Akademie der bildenden Künste bei Rumpler. 1905 
begann er seine Tätigkeit als Zeichenlehrer und legte im Jahre 1909 
die Lehramtsprüfung ab, wodurch er von 1916 bis 1919 die Nachfolge 
der Landschaftsmalerin Tina Blau als Lehrer an der Wiener Frauen-
akademie antreten konnte. Ab 1922 war er als Fachinspektor für den 
Zeichenunterricht an den Bundeserziehungsanstalten in Wien, Trais-
kirchen, Wiener Neustadt, Graz-Liebenau tätig und von 1937 an auch 
als Fachinspektor für Zeichen- und Handfertigkeitsunterricht an den 
Knabenmittelschulen in Wien. Seine langjährige Lehrtätigkeit führte 
ihn schließlich auch an seine einstige Bildungsstätte, die Wiener Aka-
demie zurück, wo er von 1932 bis 1944 als Lehrbeauftragter unter-
richtete. In den Drucktechniken beschäftigte er sich besonders intensiv 
mit dem Farbholzschnitt und der Lithographie. Im Jahre 1914 wurde 
ihm die Goldene Medaille der Ausstellung für Buchgewerbe und Grafik 
in Leipzig sowie die Medaille der Stadt Graz verliehen. Bereits 1909 
trat er der Wiener Secession bei und wurde 1939 Mitglied des Wiener 
Künstlerhauses.

WilHElM tHÖNy
Graz 1888 – 1949 New York
Wilhelm Thöny studierte von 1908 bis 1912 an der Kunstakademie 
in München. Als Münchner Secessionsmitglied begegnete er Alfred 
Kubin, mit dem er bis an sein Lebensende Kontakt pflegte. Während 
des Ersten Weltkriegs wurde er als Frontmaler eingezogen. Thöny war 
Mitglied der Grazer Secession, doch zog es ihn stark nach Paris und 
New York. 1931 verließ Thöny die Heimatstadt Graz und verbrachte die 
Jahre bis 1938 in Paris. Regelmäßig verbrachte er einige Monate an der 
Cote d´Azur. Im Sommer 1933 reiste Thöny zum ersten Mal nach New 
York. Unter dem Eindruck, den die gigantischen Wolkenkratzer auf ihn 
ausübten, malte er auch noch später in Paris zahlreiche Ölbilder und 
Aquarelle mit Motiven aus New York. Auf der Pariser Weltausstellung 
1937 erhielt Thöny die Goldene Medaille. 1938 verließ er Paris und 
emigrierte nach New York, wo er sehr unter der Isolation des Auswan-
derers litt. 1948 wurde bei einem Brand in seinem New Yorker Lager 
ein großer Teil seiner Werke vernichtet.

ViktoR tiSCHlER
Wien 1890 – 1951 Beaulieu sur Mer
Viktor Tischler, der von Zeitgenossen und Kollegen stets als zurückhal-
tender und ernsthaft arbeitender Künstler geschildert wurde, studierte 
von 1907 bis 1912 an der Wiener Akademie. Studienreisen führten ihn 
nach Holland, Italien und Frankreich. 1918 war er Mitbegründer und 
Präsident des Künstlerbundes „Neue Vereinigung“, ab 1920 auch Mit-
glied des Hagenbundes. 1924 erschien eine Monographie von Arthur 
Rössler über Tischler. Trotz des Erfolges in Wien übersiedelte er 1928 
nach Paris, wo er engen Kontakt zu Josef Floch und Willy Eisenschitz 
hatte. 1941 emigrierte er in die USA und kehrte 1949 nach Frankreich 



95  

zurück. Im Frühwerk expressionistisch, fand Tischler ab 1925 zu einem 
poetischen Realismus. Werke des wichtigen Künstlers der Zwischen-
kriegszeit befinden sich in zahlreichen österreichischen und internati-
onalen Museen und Privatsammlungen.

aNtoN VEliM
Wien 1892 – 1954 Wien
Anton Velim besuchte von 1908 bis 1912 die graphische Lehr- und 
Versuchsanstalt in Wien und studierte danach an der Akademie der 
bildenden Künste unter Delug und Jungwirth. Für die Wiener Werk-
stätte entwarf er ab 1913 Postkarten und stellte ab diesem Zeitpunk 
auch in der Secession aus. Er erhielt 1916 den Gundel Preis, 1919 den 
L’Allemand-Preis und 1920 den Rom-Preis. Zahlreiche Aufträge folg-
ten im Gefolge dieser Ehrungen, darunter auch Porträtaufträge der Fa-
milie Wittgenstein. 1927 erhielt Velim den Staatspreis und hatte 1929 
im Wiener Künstlerhaus eine große Ausstellung. Diese Anerkennung 
schützte ihn jedoch nicht vor dem Verlust seines Ateliers in Grinzing, 
der ihn in große finanzielle Schwierigkeiten brachte, von denen er sich 
nicht erholen konnte. Durch den Tod seines Sohnes im Krieg und die 
Scheidung von seiner Frau zusätzlich deprimiert, nahm er eine Stelle 
als Berufsschullehrer an und zog sich vom öffentlichen Leben zurück. 
Nur einmal noch stellte er kurz vor seinem Tod, im Wiener Künstler-
haus eine Kollektion seiner bis 1954 geschaffenen Bilder aus. 

aloyS WaCH
Lambach 1892 – 1940 Braunau
Aloys Wach entschied sich früh für eine künstlerische Laufbahn und 
erlitt in Folge dessen einige Rückschläge. An der Akademie in Mün-
chen abgelehnt, begann er seine künstlerische Ausbildung 1909 in 
Wien. Danach studierte er von 1912 bis 1913 an der privaten Mal-
schule von Knirr und Sailer in München, wo er Bekanntschaft mit dem 
Graphiker Jacob Steinhardt machte und in Berlin die neu eröffnete 
Galerie „Der Sturm“ und die Ausstellungen des „Blauen Reiters“ ken-
nenlernte. Von der Idee des Expressionismus fasziniert, beteiligte er 
sich in der Zeit von 1918 bis 1922 an verschiedenen expressionisti-
schen Zeitschriften, u.a. am „Sturm“, am „Kunstblatt“, am „Weg“ und 
in der „Aktion“. Zwischen 1913 und 1914 besuchte er die Académie 
Colarossi in Paris, wo er sich mit Amedeo Modigliani anfreundete. 
1919 übersiedelte er nach Braunau am Inn. 1923 war Wach an der 
Entstehung der Innviertler Künstergilde beteiligt und einer der ersten 
Gildenmeister. Ab 1930 widmete er sich fast ausschließlich religiösen 
Themen und schuf unter anderem Glasfenster für die Spitalskirche in 
Braunau. Nach dem Anschluss Österreichs an Nazideutschland wurde 
ihm Malverbot erteilt.

tRUdE WaEHNER
Wien 1900 – 1979 Wien
Trude Waehner erhielt ihre erste künstlerische Ausbildung an der 
Kunstgewerbeschule bei Oskar Strnad und Josef Frank. Nach dem Be-
such der Graphischen Lehr- und Versuchsanstalt arbeitete Waehner 
ab 1928 kurzzeitig am Bauhaus in der Klasse von Paul Klee. In dieser 
Zeit machte sie wichtige Bekanntschaften in der deutschen Kunst- und 
Kulturszene. Der Kunsthändler Cassirer bot Waehner an, 1933 eine 
Ausstellung durchzuführen, die durch die politischen Umwälzungen 
jedoch vereitelt wurde. Auch ihr Berliner Atelier wurde von der Gesta-
po devastiert, die Künstlerin floh 1933 nach Österreich zurück, wo sie 
ihre künstlerische Arbeit u.a. im Rahmen des Werkbundes fortzusetzen 
versuchte. Durch ihr politisches Engagement und ihre antifaschistische 
Gesinnung an Ausstellungen gehindert, emigrierte die Künstlerin 1938 

nach New York. Dort schlug sie sich mit der Erteilung von Kunstun-
terricht durch und betätigte sich immer wieder als Porträtistin. Nach 
Kriegsende orientierte sie sich wieder vermehrt nach Europa, besuchte 
etliche Male Wien, um dort sowie in Paris auszustellen. Wichtiger als 
Österreich wurde jedoch Südfrankreich. 1950 erwarb Waehner ein Haus 
in Dieulefit und verbrachte bis 1963 viele Monate des Jahres dort. Rei-
sen und Ausstellungen prägten die 60er und 70er Jahre der Künstlerin, 
die bis zuletzt, vor allem vermehrt im Holzschnitt, tätig war. 

alfoNS WaldE
Oberndorf 1891 – 1958 Kitzbühel
Alfons Walde studierte von 1910 bis 1914 an der Technischen Hoch-
schule in Wien, wo er durch den Architekten Robert Örley, der 1911/12 
Präsident der Wiener Secession war, Kontakt zu Egon Schiele und Gus-
tav Klimt bekam. In diese Zeit fielen erste Ausstellungen in Innsbruck
und Wien. Nach dem Kriegsdienst, wo er als Frontoffizier bei den Ti-
roler Kaiserschützen eingesetzt war, kehrte er nach Tirol zurück, um 
sich gänzlich der Malerei zu widmen. In dieser Zeit entwickelte er sei-
ne charakteristische Farb- und Formensprache und seine Vorliebe für 
Themen aus dem alpinen Bereich. In Kitzbühel gründete Walde seinen 
eigenen Kunstverlag, der farbige Drucke seiner Gemälde herausbrach-
te. Als Architekt erbaute er mehrere Landhäuser, darunter 1929 sein 
eigenes am Hahnenkamm in Kitzbühel. Nicht nur als Maler, der immer 
wieder auch Bilder für Touristen malte, sondern vor allem durch sei-
ne Werbeplakate für Tiroler Wintersportorte, erlangte er in den 30er 
Jahren internationale Bekanntheit. 1956 wurde ihm als Anerkennung 
für sein Werk als Maler, Architekt, Grafiker und Verleger der Titel Pro-
fessor verliehen. Walde prägte die Tiroler Kunst in der ersten Hälfte 
des 20. Jahrhunderts entscheidend, weswegen seine Werke heute am 
Kunstmarkt viel gesuchte Raritäten darstellen und seine Arbeiten in 
zahlreichen Ausstellungen prominent präsentiert werden.

fRaNZ ZÜloW 
Wien 1883 – 1963 Wien
Franz von Zülow besuchte 1901 und 1902 die Graphische Lehr- und 
Versuchsanstalt und inskribierte auch kurz an der Akademie der bil-
denden Künste, bevor er von 1903 - 1906 an der Wiener Kunstgewer-
beschule studierte. Seit frühen Jahren experimentierte Zülow intensiv 
mit graphischen Techniken und entwickelte 1907 u.a. die Papierschnitt-
Schablonentechnik, die er auch patentieren ließ. Ab 1908 war er Mit-
glied der Klimt-Gruppe. 1909 übersiedelte er nach Haugsdorf, wo seine 
Mutter und seine Schwester lebten. 1912 ermöglichte ihm ein Stipendi-
um eine ausgedehnte Studienreise durch Westeuropa. 1915-19 leistete 
er Militärdienst und geriet in italienische Kriegsgefangenschaft. 1920-
22 wirkte er als Lehrer an den keramischen Werkstätten Schleiß in 
Gmunden. Seit 1922 lebte er abwechselnd in Wien und Oberösterreich 
und unternahm mehrere Auslandsreisen. Seine kunstgewerblichen und 
illustrativen Arbeiten, die häufig für die Wiener Werkstätte entstan-
den, waren geprägt vom dekorativen Schwung der Secession. Ab den 
20er Jahren entstanden die ersten Ölbilder, die wie seine Kleisterbilder 
und Aquarelle vor allem Landschaften zeigen. In den Jahren zwischen 
1928 und 1935 mehrfach mit dem österreichischen Staatspreis ausge-
zeichnet, erhielt er 1942 von den Nationalsozialisten Malverbot. Von 
1933-1939 und ab 1945 gehörte er der Wiener Secession an und war 
auch Mitglied des Linzer Künstlerbundes Maerz. Ab 1949 unterrichtete 
er an der Kunstgewerbeschule in Linz und war ab 1955 Präsident der 
Mühlviertler Künstlergilde. In dieser Zeit erhielt er zahlreiche öffentli-
che Aufträge für Wandgemälde und Mosaike.
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