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Was macht LIONS eigentlich?
Besichtigen Sie diese Kunstwerke
vom 24. Oktober bis 23. November 2014 im Museum Angerlehner
und überzeugen Sie sich von der Qualität.
Das oberste Ziel von LIONS ist unschuldig in Not geratenen Menschen zu helfen. Diesem Ziel haben sich weltweit
rund 1,4 Millionen Frauen und Männer verschrieben. LIONS ist die größte, weltweit operierende, karitative
Organisation - konfessionell und politisch ungebunden. Sie wurde von der Financial Times und von Newsweek
in einem Ranking von 34 Hilfsorganisationen wie UNESCO, Rotes Kreuz, Caritas, SOS Kinderdorf, usw. als
Effizienteste zur Nummer Eins gewählt.
Museum Angerlehner, A-4600 Thalheim bei Wels, Ascheterstraße 54,
Öffnungszeiten sind Do bis So jeweils 10 bis 18 Uhr. Der Museumseintritt beträgt € 10,-.
Alles begann 1917 als der Amerikaner Melvin Jones in einer Zeit bitterster Not die heute weltweit größte
gemeinnützige Club-Organisation gründete. Heute gibt es in 208 Ländern mehr als 46.000 LIONS Clubs. In
Österreich wirken 258 LIONS Clubs, jeder in seiner Region, mit aktuell insgesamt 8532 Mitgliedern.
1. Sie ersteigern ein Kunstwerk und gleichzeitig wissen Sie, dass der Erlös unschuldig in Not geratenen
Menschen zu Gute kommt.
LIONS agieren ausschließlich ehrenamtlich. LIONS helfen, wo das soziale Netz versagt. So helfen wir
beispielsweise Bedürftigen beim Kauf von Rollstühlen, Treppenliften oder Blindenhunden, arbeiten bei
Sozialmarktprojekten mit und unterstützen Familien, die unverschuldet in eine Notsituation geraten sind. LIONS
vernetzen sich aber auch für österreichweite Gemeinschaftsprojekte, wie z.B. beim Bau eines Nachsorge-Zentrums
für krebskranke Kinder in Seekirchen am Wallersee, zusammen mit der Krebshilfe.
Weil soziale Kompetenz nicht auf dem Lehrplan steht, haben die LIONS ein neues Konzept entwickelt: LIONS
Quest, ein „Werkzeug“, das Lehrern und Schülern hilft, emotionale und soziale Kompetenz zu vermitteln. Dieses
Trainingsprogramm zielt darauf ab, die gesellschaftspolitischen Konflikte (Egoismus, Gewalt, Mobbing) abzubauen
und ein Klima von Zwischenmenschlichkeit und Verstehen zu schaffen. Es hilft Lehrern und Lehrerinnen in
Konfliktsituationen besser auf Schüler einzugehen.
Neben den zahlreichen humanitären Projekten fördert LIONS jedes Jahr junge Talente im kulturellen Bereich mit
einem Musikwettbewerb und einem internationalen Friedensplakatwettbewerb.
Der internationale Jugendaustausch von LIONS bietet seit mehr als 50 Jahren Jugendlichen die Möglichkeit, die
Welt kennen zu lernen. Das Erleben anderer Kulturen, Religionen, Mentalitäten und Sprachen erfüllt eines der
Hauptziele von LIONS International, den Geist gegenseitiger Verständigung der Völker zu wecken und zu fördern.
Weltweit werden in 40 Ländern jedes Jahr über 100 Jugendcamps organisiert, und die Jugendlichen lernen
Gleichaltrige aus anderen Ländern näher kennen, lernen Toleranz und Verständnis untereinander und durch einen
drei- bis sechswöchigen Aufenthalt bei einer Gastfamilie das Leben im Gastland kennen. Auch wir österreichischen
LIONS organisieren jedes Jahr drei solcher Jugendcamps für Jugendliche aus anderen Ländern.
Seit 2004 wird jährlich der Lions-Nachhaltigkeitspreis ausgeschrieben. Er zeichnet Projekte aus, die zur sozialen
Gerechtigkeit, zur wirtschaftlichen Leistungsfähigkeit und zur ökologischen Verantwortung einen maßgeblichen
Beitrag leisten.
Neben der Jugendarbeit ist der Kampf gegen das Erblinden ein vorrangiges Thema der LIONS. Seit 1925
engagieren sich die LIONS für Menschen in der dritten Welt, denen Blindheit droht. Augenkliniken wurden errichtet,
Medikamente gesponsert und Fachpersonal ausgebildet. Dieses Engagement zeigt Wirkung: Millionen von Kindern
sehen die Welt wieder mit gesunden Augen. Aber wir unterstützen auch beispielsweise den Kampf gegen Masern in
der Dritten Welt. Denn durch diese Krankheit sterben nach WHO Erkenntnissen noch immer jährlich rund 130.000
Kinder. Auch in Mitteleuropa sind die Todesfälle wieder im steigen, da die Durchimpfungsrate stark nachgelassen
hat.
Durch die internationale Zusammenarbeit aller LIONS Clubs gelingt eine rasche Katastrophenhilfe.
Lions sind regelmäßig unter den Ersten, die zur Stelle sind und ehrenamtliche Hilfe leisten. Zum Beispiel, als ein
Erdbeben Haiti verwüstete wurden in 6 Monaten über 800 Fertigteilhäuser aufgestellt. Zum Beispiel nach dem
Hurrikan Katrina in den USA und auch, als das Erdbeben und der darauffolgende Tsunami verheerende Schäden in
Japan, anrichteten, waren Lions zur Stelle, um sofortige und langfristige Notfallhilfe zu leisten. Auch in Österreich
leisteten Lions bei den großen Hochwasserschäden der letzten Jahre regelmäßig vor Ort Hilfe und spendeten hohe
Geldbeträge. Großzügige Spenden von Lions aus aller Welt ermöglichen diese rasche Katastrophenhilfe. Unsere
internationale Lions-Stiftung hat alleine im letzten Jahr über 50 Mio. US-Dollar an Zuschüssen für die Finanzierung
von humanitären Maßnahmen in Katastrophengebieten ausgegeben.
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Ihre Vorteile dieser LIONS Kunst-Benefiz-Versteigerung im Museum Angerlehner:
2. Der Zuschlagspreis bei der Auktion ist auch der Endpreis für Sie. Es kommen keine Gebühren,
Steuern oder Aufschläge dazu.
3. Sie haben die Gewähr, dass alle Kunstwerke direkt vom Künstler zur Verfügung gestellt wurden, also 100%ig echt sind.
4. Alle Kunstwerke sind im Museum Angerlehner in einer 4 wöchigen Museumsausstellung zu besichtigen.
Sie haben folgende 3 Möglichkeiten am 22. November ab 16 Uhr an der
Benefiz-Versteigerung dieser Bilder teilzunehmen:
1. Persönlich, dann bitten wir um verpflichtende Anmeldung unter regList24.com/auktionsanmeldung;
2. Mittels schriftlichem Auftrag, indem Sie das dem Katalog beigelegte Formular ausfüllen und faxen;
3. Telefonisch und damit LIVE über einen Sensal mitbieten. Dazu müssen Sie sich jedoch unter
regList24.com/telefongebot registrieren. Dieser Service ist für Sie mit keinen Mehrkosten verbunden.
Wir danken sehr herzlich allen,
die diese LIONS-Kunstausstellung und Benefiz-Versteigerung ermöglichen, unseren 72 Künstlerinnen und
Künstlern, unserem Lionsfreund KR Heinz J. Angerlehner, der uns sein Museum gratis zur Verfügung stellt, seinem
Museumsteam, der Grafikerin Petra Riegler, dem Fotografen Edwin Enzlmüller, Dr. Peter Vorauer, Mag. Elisabeth
Wolfschluckner und dem Team von Vorauerfriendscommunications GmbH, allen Sponsoren und vor allem Ihnen, die
Sie Kunstwerke für einen guten Zweck ersteigern werden.
Es macht nicht nur Sinn, sondern ist auch notwendig, dass diejenigen, die im Leben Glück haben und denen es
halbwegs gut geht, wozu wir uns alle zählen können, jenen Menschen helfen, die auf die Schattenseite des Lebens
gefallen sind. Daher bitten wir Sie, uns beim Helfen zu unterstützen und bei dieser LIONS Benefizauktion ein Bild
zu ersteigern.
Kaufen Sie sich ein Kunstwerk und Sie helfen gleichzeitig unschuldig in Not geratenen Menschen!
Markus Neuhauser
Dr. Wolfram Kramar
Präsident Lions Club Traun 2014/15
Präsident der Freunde und Förderer des
Museums Angerlehner
und Vorstandsmitglied Lions Club Traun
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Konrad Paul Liessmann
Arm und Reich – Glück und Unglück
Über soziale Unterschiede
Kaum ein Buch hat in den letzten Jahren solch eine heftige internationale Reaktion, euphorisches Lob ebenso wie
hämische Kritik erfahren wie die umfangreiche Studie des
französischen Wirtschaftswissenschaftlers Thomas Piketty über „Das Kapital im 21. Jahrhundert.“ Die Aufregung
ist rasch erklärt. Piketty weist nach, dass sich auch über
längere Zeiträume die großen Vermögen in immer weniger Händen konzentrieren, und dass systembedingt die
Einkommen aus Arbeit immer hinter denen aus Vermögen
zurückfallen müssen. Die Spaltung der Weltbevölkerung
in immer weniger sehr Reiche mit allen Möglichkeiten und
immer mehr Arme ohne Chancen scheint unabwendbar.
Vor allem aber sorgte die These für Aufregung, dass bedeutende Vermögen so gut wie nie ein Produkt von Leistung und Anstrengung, sondern Resultat von Erbschaften,
Eheschließungen oder zufälligen Spekulationserfolgen
sind. Damit rührt Piketty an ein Dogma der modernen
Wettbewerbsgesellschaft: dass jeder seine Chance habe,
dass Leistung sich immer lohne, dass Bildung und Einsatzbereitschaft ein Garant gegen Arbeitslosigkeit und Armut seien. Das Gegenteil ist der Fall.
Natürlich: Ausnahmen mag es immer geben, und der
Glaube daran, dass Einzelne es immer wieder schaffen,
durch eine pfiffige Idee, ein innovatives Produkt, die Entdeckung einer Marktlücke, erfolgreich zu sein, erhält das
System am Leben. Aber man kann aus Ausnahmen keine
Regel machen. Wer Erfolg hat, hat immer auch Glück. Und
das ist nicht immer nur das Glück des Tüchtigen, sondern oft schlicht der Zufall. Etwa: in welches Land und in
welche soziale Schicht man hineingeboren wird; wie sorgenfrei oder sorgenbelastet man aufwächst, welche Menschen Vorbilder werden können, welchen Lehrern man begegnet oder ausgesetzt ist, wie man Misserfolge gelernt
hat zu verkraften. Und manchmal ist für den Erfolg auch
eine Skrupellosigkeit und Härte notwendig, die nicht alle
Menschen an den Tag legen können oder wollen. Natürlich: in einer dynamischen Gesellschaft wird es immer Unterschiede zwischen Menschen geben, und das ist auch
gut so. Und diese Unterschiede betreffen Aussehen und
Gesundheit, Interessen und Vorlieben, Einstellungen und
Haltungen, Anlagen und Talente genauso wie Leistungsfähigkeit und Leistungsbereitschaft, Selbstdisziplin und
Selbstverantwortung. Aber Unterschiede in Einkommen
und Vermögen, die sich aus diesen individuellen Verschiedenheiten ergäben, könnten zwar beträchtlich sein – ein
erfolgreicher Künstler kann um ein Vielfaches mehr ver-
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dienen als ein erfolgloser - , aber sie wären gesamtgesellschaftlich ohne nachhaltige Bedeutung, da sie letztlich
an eine Leistung oder Aktivität gebunden wären und mit
dieser allmählich auch wieder verschwinden würden: der
erfolgreiche Künstler, der zu arbeiten aufhört, wird zwar
nicht verarmen, wenn er vorgesorgt hat, sein Vermögen
aber auch nicht weiter steigern. Solche Unterschiede werden von Menschen akzeptiert und stellen auch für viele
eine entscheidende Motivation dar: die Chance, aus dem,
was man kann, etwas zu machen.
Zu einem gravierenden sozialen Problem muss aber ein
System werden, dass genau solche individuellen Anstrengungen prinzipiell benachteiligt und Vermögenszuwächse
ohne eigene Arbeit – zum Beispiel aus Erbschaften, Spekulationen, Veranlagungen – begünstigt. Die umstrittene
These von Thomas Piketty behauptet nun genau das. Und
dies bedeutet nicht nur, dass sich große Vermögen in immer kürzerer Zeit in immer weniger Händen konzentrieren, sondern auch, dass die Perspektiven von Menschen,
durch eigene Kraft und Anstrengung zumindest ein gutes
Auskommen zu finden, minimiert werden. Das Problem,
das Piketty und andere aufwerfen, besteht allerdings weniger darin, dass eine Mischung aus Glück, guten Voraussetzungen, Talent und Brutalität dem einen oder anderen
einen traumhaften Aufstieg in die Welt der Milliardäre ermöglichen kann, sondern dass unser System zunehmend
denjenigen, die nicht soviel Glück haben, aber durchaus
begabt, ehrgeizig und leistungswillig sind, die Chancen
nehmen, durch ihre Arbeit ihr Leben in einer menschenwürdigen Weise finanzieren zu können. Dass in Europa
Millionen junger und gut ausgebildeter Menschen, oft mit
Hochschulabschluss, keine Arbeit finden, ist nicht nur
eine Bankrotterklärung für unser Wirtschaftssystem, sondern muss zu einem ungeheuren Vertrauensverlust in die
immer wieder propagierten Werte wie Leistung oder Bildung führen. Das ist für den Einzelnen eine enttäuschende
und leidvolle Erfahrung, auf die der eine oder andere mit
ohnmächtiger Wut reagiert, die ihn auch anfällig für problematische politische Versprechungen macht, für unsere
Gesellschaft insgesamt aber ist es eine Katastrophe. Eine
zu große Ungleichverteilung von Einkommen, Vermögen
und Lebenschancen wird nicht nur das Gefühl bestärken,
in einer ungerechten Gesellschaft zu leben, sondern auch
die Kreativität und die Aktivität vieler Menschen bremsen.
Da eine Gesellschaft aber nicht von den Zinsen der großen Vermögen der Wenigen, sondern von der produktiven
Arbeit der Vielen lebt, betrifft dieses Ungleichgewicht die
Entwicklungsmöglichkeiten einer Gesellschaft überhaupt.
Was bedeutet das für unseren Umgang mit diesen Problemen und den davon betroffenen Menschen? Für den
Einzelnen, der es wie auch immer zu einem hohen materiellen Standard gebracht hat, kann es nur ein Aufruf zur
Bescheidenheit sein. Niemand soll um die Anerkennung
für seine Arbeit und seinen Erfolg gebracht werden. Aber
man sollte schon auch wissen, dass man Glück gehabt
hat und dass man, wären nur einige Umstände ein bisschen anders gewesen, womöglich in ganz anderen Umständen leben müsste. Eine gewisse Großzügigkeit und
die Bereitschaft, denen zu helfen, die dieses Glück nicht
gehabt haben, sollte sich aus solch einer Haltung von
selbst ergeben. Dass Menschen, die durch die Ungunst
der Umstände unverschuldet in eine missliche Lage geraten sind, aus der sie sich oft nicht aus eigener Kraft
befreien können, von der Gemeinschaft unterstützt werden, gehört zu den Grundüberzeugungen nahezu aller
Gesellschaftsformen. Allerdings gibt es unterschiedliche
Vorstellungen davon, wer und in welcher Weise er diese
Unterstützung gewährt. Man kann diese Hilfe völlig von
der Barmherzigkeit Einzelner abhängig machen. In vielen
Kulturen erfolgen solche Unterstützungen durch Almosen,
zu denen natürlich niemand gezwungen werden kann. Um
dennoch ein Minimum an sozialer Versorgung von Armen
und Kranken zur gewährleisten, gibt es in solchen Kulturen deshalb oft einen starken informellen moralischen
oder auch religiös motivierten Druck, Teile seines Vermögens zu spenden oder sich karitativ zu engagieren. Letztlich bleibt die Unterstützung der Bedürftigen und damit
diese selbst aber vom guten Willen derjenigen abhängig,
die über die Vermögen und Ressourcen verfügen. Die Idee
des Sozialstaates hat ihre Wurzeln nicht zuletzt in der
Überlegung, solche Hilfestellungen nicht dem Mitleid und
der Barmherzigkeit Einzelner zu überlassen, sondern als
Aufgabe der Gesellschaft zu begreifen und die daraus
entstehenden Lasten gleichmäßiger auf alle zu verteilen. Welche Probleme auch immer sich daraus ergeben
haben: dieses System erlaubte es, dass der Notleidende
gleichsam einen Rechtsanspruch auf Unterstützung zugesprochen bekam und damit aus der entwürdigenden
Position des Bittstellers und Bettlers zumindest tendenziell befreit werden konnte. Eine Sozialpolitik, die diesen
Namen verdient, wird diese Aspekte ebenso wenig aus
den Augen verlieren dürfen wie die Tatsache, dass der
Staat nicht alle Probleme in einem für alle befriedigenden
Ausmaß lösen können wird, vor allem dann nicht, wenn
er sich selbst aus welchen Gründen auch immer in einer
prekären finanziellen Lage befindet. Es bleibt deshalb,
heute mehr denn je, eine Aufgabe auch für den Einzelnen,
durch sein Engagement im Rahmen seiner Möglichkeiten einen Beitrag zur Milderung von Armut und Elend zu
leisten, und wo dies aus Einsicht geschieht, verdient dies
höchste Anerkennung. Man sollte aber auch nicht darauf
verzichten, diejenigen, die nicht zuletzt aufgrund einer
vermögenschonenden Steuerpolitik zu großem Reichtum
gelangt sind, mit Nachdruck an ihre Pflichten gegenüber
der Gemeinschaft zu erinnern.
Allerdings dürfen wir nicht bei der sinnvollen und notwendigen Hilfe in Einzelfällen stehen bleiben. Es genügt
auch nicht, das Sozialsystem europaweit so zu reformieren, dass die ärgsten Formen von Armut bekämpft
werden können. Es bedarf großer Anstrengung, unser
Wirtschafts- und Gesellschaftssystem insgesamt so umzugestalten, dass es auch Menschen, die unter ungünstigen Bedingungen aufwachsen, ermöglicht, sich aktiv,
selbstbestimmt und selbstbewusst die Grundlagen ihres
Lebens zu sichern. Das bedeutet nicht, jemandem etwas
wegzunehmen um es anderen zu geben. Das bedeutet
nur, die Spielregeln so zu ändern, dass auch über längere Zeiträume und unter wechselnden Bedingungen die
Chancen auf ein menschenwürdiges Dasein nicht nur für
eine Minderheit gewährleistet sind. Wann und ob jemand
Glück hat – darüber werden und sollen wir auch in Zukunft nicht bestimmen können. Welche Auswirkungen
Glück und Unglück jedoch auf das Leben der Menschen,
auf das Funktionieren von Gemeinschaften und auf die
Entwicklung von Gesellschaften hat: das allerdings liegt
zu einem guten Teil auch in unserer Hand.
o.Univ.Prof. Mag.Dr. Konrad Paul Liessmann,
Lehrstuhl für Methoden der Vermittlung von
Philosophie und Ethik an der Fakultät für Philosophie
und Bildungswissenschaften der Universität Wien,
schrieb zahlreiche wissenschaftliche und essayistische
Veröffentlichungen zu Fragen der Ästhetik, Kunst- und
Kulturphilosophie, Gesellschafts- und Medientheorie,
Philosophie des 19. und 20. Jahrhunderts und Bildungstheorie und auf unsere Bitte diesen Artikel für Lions.
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Dieter Ronte
Von Kunst und Gesellschaft bis zur
ästhetischen Quasi-Rente
Viele Gesellschaften haben zu allen Zeiten versucht zu
definieren, was Kunst ist. Mit vielen Feldern des Lebens
wird Kunst in Verbindung gebracht. Zu nennen sind Metaphysik und Religion, Geschichte, Natur, Wissenschaft,
ordnende Systeme, spezifisch menschliches Tun, Politik,
Leben, Kunst als Kunst, Schönheit, Verklärung und Erbauung, Hoffnung, Ernüchterung und Erschütterung, Ewigkeit, Kommunikation, Wissen, Kunst als Theorie usw.
Die Epikureer sehen Kunst als ein wohlüberlegtes Verfahren, für Aristoteles ist sie ein nützliches Verfahren, für
die Stoiker ein System von Begriffen. Seit Joseph Beuys
reden viele von der Kunst als Lebensmittel, für andere ist
die Eintrittskarte in das Kunstmuseum zugleich die in die
Upper Class. Diktaturen haben Angst vor der Kunst, sie
verbieten, verfolgen und töten sogar (Entartung). Künstler
ihrerseits haben in allen Gesellschaften Angst vor dem
sozialen und ökonomischen Zusammenbruch, die zu Nebenberufen führt. Wenige können den sozialen und ökonomischen Ruhm ohne Qualitätsverlust ertragen.
Ist nun Kunst immer nur ein Beispiel für diese Ansprüche oder umfasst sie alle Kriterien gleichzeitig. Kann eine
Gesellschaft oder ein einzelner Kunst definieren? Kann
ein oder mehrere Künstler Gesellschaft definieren? Die
Erfahrung mit Kunst zeigt, jede Definition überlebt sich
sehr rasch. Das Neue bricht immer wieder gegen jegliche
Definition hervor, die Jugend löst die Parameter der Älteren ab. Kunst und Gesellschaft bedingen sich, Kunst und
Kultur sind ein spezieller Teil von Gesellschaft, ohne den
die Gesellschaft ihre Innovationsfähigkeit verlieren würde.
Die Folgen der die Kunst negierenden Diktaturen sind in
den Geschichts- und Wissenschaftsbüchern nachzulesen:
Niedergang.
Deshalb braucht Kunst die Freiheit der Selbstbestimmung und zwar der eines jeden einzelnen Künstlers, wenn
dieser bereit ist Neuland zu betreten und nicht nur das
schon Bekannte als begabter Handwerker zu wiederholen.
Jede neue Kunst hat einen Aufforderungscharakter, mit
dem das Vergangene durch die Gegenwart positiv in die
Zukunft überführt wird. Oft versteht die Gesellschaft die
Bedeutung dieser Position erst sehr viel später, wie z.B.
bei van Gogh u.a.
Kunst aber hat Zeit. Die Qualität großer Kunstwerke liegt
darin, dass diese viele Jahrzehnte später Antworten auf
Fragen geben können, die in der jeweiligen Jetztzeit relevant sind, aber zur Entstehungszeit dem Künstler un-
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bekannt waren. Kunst wächst mit der Zeit, belegt ihre
Bedeutung, weil sie mit wachsen kann. Darin ankert ihr
ästhetischer Wert und der ökonomische, der von außen,
also abhängig von den jeweiligen Bedingungen der Gesellschaft an ihn herangetragen wird. Das Bild selbst ändert
sich nicht, der ökonomische Wert schwankt in die eine
oder andere Richtung. Beide Werte sind vor dem Zusammenbruch nicht abgesichert, das Kunstwerk allerdings ist
zudem an seine physische Unversehrtheit gebunden. Die
Gesellschaften seit Beginn und bis heute haben in Folge
von Kriegen, Wertewandel usw. in unermesslichem Maßstab große Kunstwerte vernichtet. Denn sie sind Bilder,
die auch von dem Besiegten berichten, Zeugnisse, die Eroberer vernichten, rauben, verkaufen usw.
Kunst garantiert in einer offenen, demokratischen Gesellschaft die Vermeidung von Stillstand. Denn die Künstler
fragen permanent. Und sie fragen anders als es die Verabredungen innerhalb der Gesellschaft vorschreiben. Es
ist die Aufgabe der Künstler zweckfrei nachzudenken und
jene Felder immer wieder neu zu formulieren und anders
zu artikulieren, mit denen die Gesellschaft ihr problemloses Zusammenspiel gerne definiert. Gute und neue Kunst
ist ein gesellschaftlicher Störfaktor, der notwendig ist,
weil er die Innovationen des Denkens und Fühlens garantiert. Die Gesellschaft braucht diese Bilder, um sich selbst
und ihre zwangsläufigen Veränderungen zu verstehen.
Selbst die Naturwissenschaften und die exakt erstellten,
visuellen Bilder, wenn sie sich erklären müssen, um z.B.
Investoren zu gewinnen. Wir sprechen dann von‚ imaging
science‘: wie z.B. rote und blaue Kopfhälften in der Medizin, die Formen der unsichtbaren Nanotechnologie usw.
Kunst und Gesellschaft bedingen einander, sie brauchen
sich gegenseitig, unabhängig wo der Akzent eines Kunstwerkes liegt. Dem Satz Friedrich von Schiller (1759 –
1805): “Ernst ist das Leben. Heiter ist die Kunst.“, setzt
Kurt Schwitters (1887 – 1948) entgegen: “Ernst ist die
Kunst. Heiter ist das Leben.“
Das Verhältnis von beiden zueinander wird jeder Künstler
anders artikulieren, jede Gesellschaft, und es gibt nicht
nur die Gesellschaft, sondern viele ihrer Formen, ebenfalls anders sehen. Deshalb akzeptiert die Gesellschaft
in Form von Kunstmuseen, Kunstvereinen, Kunsthallen
und im erweiterten Sinn Theater, Philharmonien usw.
die Künste als essentiellen und sogar existentiellen Teil
der menschlichen Gesamtheit. Deshalb gibt es in künstlerischen Bereichen nicht nur staatliche, sondern zuneh-
mend auch private Initiativen, die von der Notwenigkeit
der Kultur überzeugt sind, da nur die Kultur auf Dauer
das Überleben sichert, auch in Zeiten demographischer
Veränderungen. In der Tat kann man sich gegenseitig nur
verstehen, wenn man die Kultur des anderen respektiert.
Eine Nation kann mit einer anderen nur dann wirklich positiv und langfristig Handel treiben, wenn sie sich um die
Kunst und Kultur des anderen Landes bemüht. Das führt
immer zu neuen Erkenntnissen und fördert stark die Toleranz im Zusammenleben.
Kunstwerke sind, auch wenn sie sich oft aus Protest aggressiv gebärden, Träger von Toleranz, die Zukünftiges
mit einschließen, wie zunächst insbesondere die Gegenwart. Denn sie müssen an den Wänden, anders als die
einzelnen Künstler in ihren getrennten Ateliers, miteinander auskommen. Im diesem Zusammenspiel erklären sie
die Welt in ihrem visuellen und gedanklichen Reichtum,
zeigen sie das bisher noch nicht Gewusste und nicht Erkannte mit ihren Optionen für das Morgen auf. Das alles
ist ein kompliziertes Spiel, das zudem oft ohne Regeln
abläuft. Diese Regelferne bezeichnet im Grundgesetz die
Freiheit der Kunst. Und es steht nirgendwo geschrieben,
dass die Kunst schlicht und einfach zu sein habe, so dass
sie jedermann zugleich verstehen kann. Im Mittelalter,
von deren Kunst in Mitteleuropa noch circa 3,5 % erhalten sind, konnten vielleicht drei Prozent der Bevölkerung
die Kunstinhalte verstehen (Biblia pauperum !), von rein
kulturellen Fragen wie Stil usw. abgesehen. In den heute
völlig freien Künsten ohne Auftraggeber, die früher zuvor
die Resultate mit den Künstlern besprochen haben, ist
diese Öffnung zum Unbekannten noch größer geworden.
Künstler wie Betrachter müssen heftig investieren, ohne
wie auch in der Wirtschaft die Sicherheiten von Investitionen zu haben.
Der französische Philosoph und Mathematiker Blaise
Pascal (1623 – 1662) vergleicht unser Wissen mit einem
Kreis. Je größer der Radius, desto größer werden die Berührungspunkte mit dem Unbekannten. In dieser tangentialen Position werden Nobelpreise geschrieben. Warum
gibt es keinen Nobelpreis für die bildende Kunst? Weil
die Gesellschaft die Künste seit der Aufklärung mehr und
mehr an den Rand gedrängt hat. Die Gegenreaktionen sind
die damals entstandenen Museen, die Akademien, die Salons, die Kunstpreise und Stipendien, die öffentlichen und
privaten Sammlungen. Heute liegen die Gefahren in den
rein ökonomischen Strukturen, die mehr und mehr über
die eigentlichen Kriterien der Bewertungen jenseits von
Geschichte und Ästhetik entscheiden. Kunst wird somit
Teil der Eventkultur.
Deshalb wird das private Engagement immer wichtiger.
Dazu gehört neben dem Museumsbesuch auch das Sammeln. Ein Kunstwerk zu Hause muss keine musealen Kriterien erfüllen. Doch es wird schnell zum Familienmitglied,
zum visuellen und ästhetischen Partner, der mitwächst
und immer neue Antworten zu geben weiß. Wenn ökonomische Hoffnungen sich nicht erfüllen sollten, so muss
immer mit bedacht werden, dass der Sammler über die
Jahre hinweg das als Gewinn bezieht, was die Ökonomen
der Transaktionen eine Quasi-Rente nennen. Nur beim
Sammeln von Kunst wird diese Rente zur immens reichen,
ästhetischen Quasi Rente.
Bonn, April 2014
Prof. Dr. Dieter Ronte studierte Kunstgeschichte,
Archäologie und Romanistik in Münster, Pavia und Rom.
Von 1979 bis 1989 war Ronte Direktor des
Museums Moderner Kunst in Wien und anschließend
Direktor des Sprengel Museums Hannover. 1993 wurde
er zum Direktor des Kunstmuseums Bonn berufen.
Ende 2007 schied Ronte in Bonn aus Altersgründen
aus. Seither ist er freiberuflich als Experte für
zeitgenössische Kunst und Museologie tätig. 2007
übernahm er als künstlerischer Leiter das neu
eröffnete Frohner-Forum in Krems an der Donau.
Ronte hatte seit 1980 Lehrverpflichtungen, unter anderem
an der Akademie der Bildenden Künste Wien, an der
Hochschule für angewandte Kunst Wien, ab 1990 an der
Universität Hannover und seit 1993 an der Universität Bonn.
Der Kunsthistoriker lebt und arbeitet in Bonn und in Palma
de Mallorca und hat diesen Artikel auf unsere Bitte für Lions
geschrieben.
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Thaddaeus Ropac
Entwicklungen des österreichischen und
internationalen Kunstmarkts
Die Marktmechanismen der Kunst basieren auf einem
schwer durchschaubaren Zusammenspiel, ganz besonders im Bereich der zeitgenössischen Kunst. Wie erklärt
sich, dass manche Künstler bereits in sehr jungen Jahren
zu großem Erfolg kommen, während andere jahrzehntelang unentdeckt bleiben? Warum werden manche Künstler
zu Höchstpreisen, andere unter Preis gehandelt, oder gar
vom Markt ignoriert? Wie hat sich der Kunstmarkt in den
letzten Jahrzehnten entwickelt und welche Veränderungen
sind aus dem arabischen und asiatischen Raum zu erwarten? Eine einheitliche Antwort auf diese Fragen gibt
es nicht, es handelt sich um eine Korrelation von mehreren sehr komplexen Faktoren. Meine Aufgabe als Galerist
ist, diese Faktoren zu erkennen, internationale Tendenzen vorherzusehen und mit langjähriger Erfahrung das
Umfeld einzuschätzen bzw. zu schaffen, in dem seriöse
Kunst entstehen kann. Vor derartigen Marktfragen steht
jedoch immer die Kunst. Wohin geht sie? Wie gehe ich mit
Künstlern um? Wie bringe ich Künstler dazu, ihr Bestes
zu geben?
Der Versuch, den Kunstmarkt zu verstehen, beginnt mit
einer Segmentierung des Marktes und der Künstler. Zunächst gibt es den Markt der Region, der von lokalen Interessen und Kundenschichten geprägt ist und sich an den
Künstlern der Heimat orientiert. Meiner Meinung nach
darf man diese lokalen Strömungen nie unterschätzen.
Als sich Europa neu aufstellte, hieß es ja auch ein „Europa
der Regionen“ und nicht ein „Europa der Nationalitäten“.
Aus regionaler Kunst kann ein nationaler und aus diesem
ein internationaler Bezug entstehen. An dieser Stelle ist
es mir ein Anliegen darauf hinzuweisen, dass es auf der
lokalen Ebene besonders wichtig ist, Künstlern und Kunstinteressierten facettenreiche Angebote zu machen: Museen, Kunstvereine und private wie staatliche Inititiativen
bereiten den Nährboden für eine aktive Kunstszene.
Dann gibt es die nationale Kunstszene, die sich in Österreich zum allergrößten Teil in Wien abspielt. Immer
wieder werde ich gefragt, warum die heimische Kunst
am Weltmarkt kaum eine Rolle spielt und preislich weit
unter internationalem Niveau rangiert. So sehe ich das
nicht. Österreich hat für seine Größe ein durchaus internationales Standing und ist auch bei uns prominent vertreten: Gerwald Rockenschaub beispielsweise, der 2007
mit mehreren Arbeiten an der Documenta teilnahm und
der dieses Jahr eine phantastische Werkschau im Schau-
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werk Sindelfingen hat. Erwin Wurm, der 2010 und Markus
Schinwald, der 2012 zur Biennale in Venedig eingeladen
war, oder Franz West und Walter Pichler, die ebenfalls am
US-Markt stark gefragt sind. Nicht zu vergessen Arnulf
Rainer, ein von mir persönlich aber auch international
sehr geschätzter österreichischer Künstler! Aber natürlich
ist es eine Tatsache, dass Österreich von kleinen Strukturen bestimmt wird, womit ich zum internationalen Kunstmarkt komme.
Auf internationalen Messen wie der Frieze Art Fair in New
York, der Art Basel in Basel und Miami und in Hongkong
oder der São Paulo Arte Fair treffen sich die Global Player
unter den Sammlern und Galeristen. Dieser internationale Kunstmarkt ist in den vergangen 20 Jahren geradezu
explodiert und auf ein Niveau gestiegen, das niemand je
für möglich gehalten hätte. In den 70-er Jahren begann
Gegenwartskunst erstmalig überhaupt eine Rolle auf dem
internationalen Kunstmarkt zu spielen. Man stelle sich
vor, noch in den frühen 80-er Jahren war es möglich, eine
Joseph Beuys Zeichnung für 1000 D-Mark zu erwerben!
Im Verlauf der 80-er und Anfang der 90-er Jahre entwickelte sich dann eine Marktumkehr, ein wahrer Hype. Die
Kunst, die bisher eher nach ihrem ideellen Wert bemessen wurde, bekam erstmalig den Stellenwert einer potentiellen alternativen Anlageform, eines Investments. In kürzester Zeit wurden unfassbare Rekordverkäufe getätigt,
die Preisspirale (vor allem von moderner und zeitgenössischer Kunst) schraubte sich in astronomische Höhen.
Dieser Boom mag sich negativ anhören, aber wie immer
gibt es zwei Seiten der Medaille. Zu erleben, wie im Verlauf der 80-er und 90-er Jahre die Kunst ins Zentrum des
Lebens rückte und langsam von immer mehr Menschen
wahrgenommen wurde, war für mich die größte positive
Veränderung, die ich miterleben durfte.
Aber nicht nur der Markt – auch die Welt der Künstler
und Galeristen hat sich seither verändert. Weltweit haben
sich Galerien zu großen Unternehmen entwickelt. Künstler sind in ihren Ansprüchen gewachsen, Karrieren entwickeln sich schneller, nicht zuletzt aufgrund der Medien. Künstler erwarten heute viel - die Erschließung neuer
kultureller Räume und Galerieformate, in denen sie ihren
Visionen ohne räumliche Begrenzungen freien Lauf lassen können. Sie vertrauen jenen Galerien, die ihnen ein
weltumspannendes Netzwerk bieten und Projekte mitge-
stalten und finanzieren. Man kann sich als Galerist nicht
auf bisher Erreichtem ausruhen, sondern man muss sich
immer wieder neu erfinden und in der Lage sein, mit den
Künstlern mitzuwachsen.
Die wahre Zukunft des Kunstmarkts aber liegt in Asien –
in China, Hongkong, in Singapur und in den arabischen
Ländern. Asien kommt mit geballter Kraft auf uns zu,
mit einer Neugier, die man stillen muss. Damit beziehe
ich mich auf Künstler wie auf Sammler und neue Museen. China ist heute vom Umsatz her der zweitwichtigste
Kunstmarkt der Welt – alleine hier werden derzeit über
100 Museen gebaut!
Abschließend möchte ich aber noch einmal betonen, dass
die Entwicklung des Marktes noch immer von den Künstlern abhängt und nicht umgekehrt. Jeder Künstler hat
sein eigenes Universum. Es zu ergründen, zu erforschen,
daran teilzuhaben und als Galerist zu helfen, Visionen zu
verwirklichen ist das Faszinierende.
THADDAEUS ROPAC
Geboren 1960 in Klagenfurt, Österreich, lebt in Salzburg,
Paris und New York
1983 gründet Thaddaeus Ropac seine erste auf zeitgenössische, europäische und nordamerikanische Kunst spezialisierte Galerie in Salzburg.
Die Galerieräume befinden sich heute in der Villa Kast am
Salzburger Mirabellplatz zwischen Universität Mozarteum
und Schloss Mirabell sowie an einem zweiten Standort, der
2009 im Norden von Salzburg erbauten Halle, die sich besonders für monumentale Werke und Installationen eignet.
1990 wurde die Galerie Thaddaeus Ropac Paris im zentralen
Distrikt Marais, nahe dem Picasso Museum und dem Centre
Pompidou mit einer 800 qm großen Ausstellungsfläche eröffnet. Heute umfasst das Pariser Galeriegebäude in der rue
Debelleyme Ausstellungsflächen über vier Etagen.
2012 adaptierte die Galerie Thaddaeus Ropac im Stadtteil
Pantin im Nord-Osten von Paris Ausstellungsflächen über
4700 qm in einem achtteiligen Gebäude-Komplex.
Mitglied von Advisory Boards (Auswahl):
* Museum für angewandte Kunst, Wien
* Salzburger Festspiele
* Europäische Akademie der Wissenschaften und Künste,
Salzburg
Auszeichnungen (Auswahl):
2005 Ernennung zum l´Officier dans L´Ordre des Arts et
Lettres für außerordentliche Verdienste für die
französische Kunst und Kulturlandschaft durch den
französischen Präsidenten Jaques Chirac.
2006 Verleihung des Goldenen Ehrenzeichens für
Verdienste um die Republik Österreich durch den
Österreichischen Bundespräsidenten Dr. Heinz Fischer.
2013 Ernennung zum Ritter der Ehrenlegion von
Frankreich
Diesen Artikel schrieb Thaddaeus Ropac auf Bitten von Lions
für dieses Buch.
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Florian Aigner
DER ZEITGENOSSE
Bronze auf Granitsockel, 2005, 53 x 20 cm
Galeriepreis: 3.000,- Rufpreis: 1.500,-
Florian Aigner
Geboren am 15. 9. 1972 in Linz/Donau
Studium an der Kunstuniversität Linz, Meisterklasse Bildhauerei, mit Auslandssemester an der University of Fine
Arts Athens, Griechenland.
Teilnahme an Bildhauersymposien in Csongrad, Ungarn und Morawitza, Serbien.
Lebt und arbeitet in Wien.
Atelier Aigner, Steingasse 26, 1030 Wien, Tel: +43 699 11346030
Ausstellungen unter anderem in:
Galerie Art de Plastiq Nizza, Stanglwirt Tirol, St. Moritz, Schweiz, Trierenbergart Traun, OÖ., Hochzeitsausstellung
mit seiner Frau Zorica in der Galerie Hofkabinett Linz, Galerie Arka Vilnius Litauen, Galerie Fröhlich Linz, Wiener
Urania, Kunstmuseum Lentos Ausstellung Lions Club, Linz, Phantasten Museum, Palais Palfy, Wien, Stadtgalerie
Traun OÖ.
Vertreten mit Werken im Museum Angerlehner Wels und im Phantasten Museum Palais Palfy Wien.
„Ich finde meinen Zugang zu meinen bevorzugten Materialien Marmor, Ton und Bronze über Bilder aus meinem
Inneren, die sich in mir formieren und die ich aus meiner Phantasie in unsere gemeinsame Welt herüberhole.
Bilder, Gefühle die sich unweigerlich im Inneren manifestiert haben, mich bewegen und ich genötigt bin sie aus
mir wieder heraus zu bekommen, mich von ihnen zu befreien. Die Komplexität einer Gefühlswelt darzustellen ist
eine fast unmögliche Aufgabe. Ich zeige in meinen Arbeiten immer nur Bruchstücke, Ausschnitte eines komplexen
Ganzen, die dazu einladen sollen, weitergedacht, weitergefühlt zu werden, sich beim Betrachter in seine Welt zu
integrieren, sich in einem anderen Ganzes wieder zusammensetzten um dort wieder vervollständigt zu werden.“
(Florian Aigner)
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Florian Aigner
DER GROSSE KLEINE FINGER
Marmor, 2008, 20 x 53 cm, Galeriepreis: 5.000,- Rufpreis: 2.500,-
„Florian Aigner ist ein Stückemacher, einer der Stückwerk formt: Torsi. Er tut es in zwei unterschiedlichen Ausformungen, aber immer sind es Teilstücke, die nie ein Ganzes waren. Am klarsten ist dies in den Marmorarbeiten
Auge, Ohr, Nase, Daumen. Ein Torso aus der Antike war immer ein Ganzes, von dem Stücke wegbrachen. Aigner
meißelt das Detail aus dem Marmor, zu Ganzem muss es der Beschauer ergänzen. Aigner tut es mit anatomischer
Genauigkeit, aber immer wird es zur Skulptur. Eine gute Skulptur beansprucht den Raum um sich herum. Das ist
auch bei Aigners Objekten so. Eine gute Skulptur ist rund-herum gestaltet und beansprucht den Raum um sich
herum. Für sich und den Betrachter. Bei den Körper-Teil-Objekten ist nur eine Seite gestaltet, man weiß, dass
die Rückseite einer Nase, eines Ohrs das nicht Dargestellte ist. Torso eben. Diese Skulpturen erzählen keine
Geschichten, sie sind Skulpturen. Sie sind Ausschnitte eines Ganzen, das zum Ganzen wurde.
Die andere Art der Aignerischen Plastik ist eine skurril phanthastische Geschichte in Ton geformt. So stringent
-bis zur kubistischen Formreduzierung - seine Marmorstücke sind, so erzählerisch sind seine phantastischen
Gestalten modelliert und dann in Bronze gegossen. Manchmal auch wie Fingerübungen, die den Meister der
Bildhauerkunst beweisen sollen, in Marmor geschnitzt. Dabei wird der Entstehungsprozess aus dem weichen leicht
formbaren indifferenten Material Ton durch den Bronzeguss in etwas Endgültiges übersetzt. Zu diesem Wandel in
der Erscheinung genügt oft schon die Bronzetönung durch Farbe. Aigner modelliert Fabelgestalten und projiziert
Bewusstseinszustände ins Dreidimensionale.“
(Gerhard Habarta)
www.florian-aigner.com
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Zorica Aigner
IN KEINEM ATELIER
2007/2008, Acryl auf Holz, 60 x 50 cm,
signiert und gerahmt,
Galeriepreis: 3.000,- Rufpreis: 1.500,-
Zorica Aigner
Geboren am 02.03.1980 in Belgrad, Serbien
Studium Landschaftsarchitektur in Belgrad
Studium an der Universität für angewandte Kunst in Wien beim Prof. Wolfgang Herzig
Atelier Aigner, Steingasse 26, 1030 Wien, Tel.: +43 676 7607608
Ausstellungen unter anderem in:
Art Studio Mali Monmartr Belgrad, Serbische Botschaft Wien, 20er Haus Wien, Stadtgalerie Wien, Galerie
Kandinsky Wien, MAK Wien, Stadtmuseum Nordico Linz, Galerie Hofkabinet „Hochzeitsausstellung mit meinem
Mann Paul Florian“ Linz , Galerie Arka Vilnius Litauen, Galerie Fröhlich Linz, Wiener Urania, Kunstmuseum Lentos,
Ausstellung Lions Club Linz, Phantasten Museum Palais Palfy Wien, Stadtgalerie Traun OÖ.
Zorica Aigner ist mit Werken im Museum Angerlehner, Phantasten Museum Palais Palfy, Sammlung der Stadt Linz
vertreten.
„Ich werde als Malerin oft als fantastische Realistin gesehen. Ich sehe mich aber als realistische Fantastin, denn ich
präsentiere nicht den Realismus fantastisch, sondern stelle meine Fantasie realistisch dar.
Sehr selbst bezogen male ich meine Bilder, die der Stempel jetziger Zeit sind, sie halten meine Empfindungen und
Gefühle fest. Ganz gleich, ob ich in meine geistige Welt eintauche oder der Konsumgesellschaft meine Gedanken
widme, ich male das, was mich gerade bewegt. Meine Motive, Farben, das Licht, der Schatten, alles dies suche ich
weder in der Kunstgeschichte noch in aktuellen Tendenzen, ich finde es in meiner inneren Welt.
Den gemischten Gefühlen und nicht so klaren Gedanken verschaffe ich einen Platz in dunklen Hintergründen,
dort verstecken sie sich und ruhen. Für die allgemeinen Figuren, die kein klares Gesicht haben oder denen ich
kein Gesicht geben möchte, suche ich in der Welt der Tiere und Pflanzen einen Repräsentanten. Das sind keine
Naturstudien, das sind Wesen, die eine Symbolkraft in sich tragen. Dem Beschauer überlasse ich genug Platz
um sein eigenes Gedankenspektrum in meine Bilder einbauen zu können. Genau so bleiben offene Fragen, die
nach einer Antwort suchen. Es bleibt ein freier Raum für die Überlegung, was vorher geschehen ist und was noch
bevorsteht.
Die Bilder sind alle mit einem Rahmen begrenzt, aber mit Motiven die rausgehen oder gerade hereinkommen,
offen und frei. Der Rahmen ist ein Teil des Bildes und nur eine räumliche Trennung von der Wand und nicht ein
Gefängnis, wo die Bilder eingesperrt sind. Ob nach einem Sündenbock ein Luzifer kommt, oder der Jugokoffer
einem wahren Jugo gehört, eine moderne Hexe mit einem Aston Martin, Mercedes oder Jaguar herum fährt, oder
ob bei einer Malerin ihr Bild zwischen Bügeleisen und Mixer entsteht, ich stehe mit dem Pinsel in der Hand bereit.“
(Zorica Aigner)
„Zorica Aigner malt mit Acrylfarben auf Holz. Mit Witz und hintergründiger Pointe erfindet und ergründet sie ihre
eigene Bildwelt: Eine Einladung zum Schmunzeln, aber auch zum Nachdenken.“
(Andreas Strohhammer)
„Ihre Malerei ist geprägt von zeitkritischer Thematik und persönlichen Erlebnissen, die sie als Symbolik immer wieder einsetzt. Die surrealistischen Darstellungen spiegeln ihre eigene Welt die zum Angreifen echt scheint.“
(Alexandra Wolf)
www.zorica.info
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Zorica Aigner
AUTOHÄNDLER IN DER
WIRTSCHAFTSKRISE
2010, Acryl auf Leinwand,
100 x 100 cm signiert und gerahmt,
Galeriepreis: 6.500,Rufpreis: 3.500,-
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Irene Andessner
YOUNG ART PROTECTORS 01,
2013 Rollenportrait Lillian Barylli nach „Mädchen
mit dem Perlenohrring“ von Jan Vermeer
Lambda C-Print, Bildformat 30 x 24 cm,
Blattformat 50 x 40 cm, gerahmt
Exemplar 2/9, signiert auf der Rückseite
Galeriepreis: 2.000,- Rufpreis: 1.000,-
Irene Andessner
1954 geboren in Salzburg
Akademie der bildenden Künste Venedig (Emilio Vedova)
Akademie der bildenden Künste Wien (M. Weiler, A.Rainer)
Arbeitsstipendium Rom
Ateliers in Wien und Salzburg, zuvor in Köln und Venedig
Irene Andessner malt zwischen 1989 und 1995 hauptsächlich Selbstporträts – ohne Maske, ohne Rolle. Ab Mitte
der 1990er Jahre tritt die Selbstinszenierung mit Rollenspiel an die Stelle des gemalten Selbstporträts – gefilmt auf
VHS und fotografiert auf großformatigen Polaroid-Filmen. Es entstehen „Nachbilder“ von künstlerischen Vorbildern
wie Sofonisba Anguissola bis Frida Kahlo, später auch von angehimmelten oder vergessenen historischen, mythischen und fiktiven Frauen wie Marienfiguren, Forscherinnen, Schauspielerinnen, Musen und Mätressen. Neben dem
Malerei-Œuvre besteht Andessners Werk bis heute aus rund 180 gefilmten und fotografischen Selbst- und Rollenporträts, darunter rund 50 Rollenporträts von Personen aus dem österreichischen und bundesdeutschen Kulturleben,
sowie ca. 20 Gruppenbilder nach historischen Gemälden. Einige dieser Produktionen sind in Museen im Rahmen von
Performances und Tableaux vivants entstanden.
6 Irene Andessner
Werkgruppe „Abendmahl (nach Leonardo)“
Bildreihe: ERSTES ABENDMAHL MUSEUM ANGERLEHNER,
2013 Motiv 03
Lambda C-Print Fotoabzug 40 x 65 cm, alukaschiert,
Exemplar 1/4, Künstler-Blindprägestempel, verso signiert
Galeriepreis: 4.280,Rufpreis: 1.980,-
„Kein Künstler, keine Künstlerin der Gegenwart hat sich der Aufgabe, die vielfältigen Bezüge und Verzweigungen des
Ichs zu erforschen, auszuloten und optisch wiederzugeben ähnlich obsessiv und intensiv, radikal und erschöpfend
gewidmet wie sie. Die berühmte Formel Arthur Rimbauds „Ich ist ein anderer“ findet im Zusammenhang ihrer Bilder
den bisher prägnantesten Ausdruck in der Bildkunst. Das Ergebnis ihrer sorgfältigen und häufig sehr umfangreichen
Recherche ist eine prinzipielle Erweiterung der Bildgattung des Porträts.“
(Klaus Honnef, 2012)
„Hier geht es um Identität, einer verwandelten und im ständigen Prozess der Metamorphose sich neu hervorbringenden Identität, die auf spielerische Weise stets mit den Geschichten der Vergangenheit verflochten ist. Es geht um
einen Identifikationsprozess [...] entlang den vitalen Spuren außergewöhnlicher Existenzen, um die Überwindung der
Kluft zwischen dem Heute und der Vergangenheit.“
(Myriam Zerbi, Venedig, 2003)
„Am Schwebepunkt zwischen Portrait, Abstrait und Détrait illustriert Irene Andessners Gesichter-Serie eine postmoderne Alternative zur modernen Gesichtsentstellung; gemalt mit einem Humor ohne Lachen und einer Verzweiflung
ohne Tränen, bekundet sie das Warten des immer noch menschlichen Gesichts auf sein entzogenes adäquates Gegenüber.”
(Peter Sloterdijk, Karlsruhe, 1998)
„Was passiert, wenn ich jemanden dazu bringe, für wenige Stunden jemanden zu spielen, der er nicht ist, und der er
danach auch nie mehr sein wird? Da wächst der Fotografie eine Dichte, eine Atmosphäre, eine Geistigkeit, eine Aura
zu, die bezaubernd ist, die wunderbar ist, die jedes einzelne Kunstwerk zu einem sehr großen, zeitgenössischen
Beitrag zur Geschichte der Porträtfotografie macht.“
(Klaus Albrecht Schröder, Wien, 2014)
www.andessner.com
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7 Christy Astuy
SWEET PINK
2011. Öl auf Papier,
70 x 50 cm, gerahmt und signiert
Galeriepreis: 1.200,- Rufpreis: 600,-
Christy Astuy
Christy Astuy, geboren 1956 in Carmel, CA/USA, lebt und arbeitet seit 1980 in Wien. Sie studierte von 1981 bis
1984 an der Hochschule für angewandte Kunst Wien (jetzt Universität) und bis 1988 an der Akademie der bildenden
Künste Wien. Von 1993 bis 1997 war sie Assistentin von Prof. Mario Terzic in der Meisterklasse für Grafik an der
Universität für angewandte Kunst Wien. 1995 erhielt sie ein Auslandsstipendium in Paris und im Jahr 2000 eines in
Rom.
Seit 1988 erfolgen Einzelausstellungen und Beteiligungen u.a. in der Galerie Ropac und Altnöder in Salzburg, Galerie Michitsch, Galerie Gerersdorfer, Bank Austria Kunstforum, MUSA, Kunsthistorisches Museum in Wien, Galerie
Menotti in Baden, Galerie Jünger Wien und Bad Vöslau, Kunsthaus Mürz in Mürzzuschlag, Kunsthalle Krems, Galerie
Thoman Graz und Innsbruck, sowie weitere Ausstellungen in Split, Tel Aviv, Prag, Rom und Siegen.
Ihre Werke befinden sich u.a. in den Sammlungen der Artothek des Bundes, des Leopold Museums, der Österreichischen Galerie im Belvedere und des MUSA (Kunstsammlung der Stadt Wien).
„Ikone oder Allegorie, Fiktion oder Realität? Klischees persönlicher oder bloß touristisch entfremdeter Tag und
Nacht-Träume? Auf der künstlerischen Ebene verbindet Christy Astuy die Zurschaustellung einer luziden Vollkommenheit mit einer Verschränkung der ästhetischen Kategorien einzelner Malerei-Genres mit Reklame, Fotografie,
Comics oder der Glanzästhetik von Modejournalen. Sie alle können gleichermaßen öffentlich Werbeträger für privat
erfüllbare Sehnsuchts- oder Angstmotive sein. In diesem Sinne repräsentiert Christy Astuy´s Malerei eine Aufweichung starrer Denkmuster, die großteils einer kühlen, entsexualisierten Avantgarde zu verdanken sind. Ihre Bilder
vermischen sich mit Motiven allegorischer Totalität, tragen aber im Wechselspiel zwischen Künstler, Modell und Bild
den Impetus weiblicher Emanzipation gleichbedeutend mit dem bewussten Wunsch und Wissen um GeschlechtDifferenz, Verteidigung von Individualität und erotische Schönheit als treibende Kraft ihrer Kunst im Zeitalter der
Technikgläubigkeit. Detailverliebte, ornamentale Strukturen ihrer Kompositionen suchen weniger das „Malerische“
der reinen Malereischöpfung, als vielmehr eine Konversation mit Motiven, Themen und Genres kunsthistorischer
Bilder-Tradition.
Ihre Malerei liegt Sigmar Polke näher als Julian Schnabel, korrespondiert mehr mit Bruno Gironcolis plastischen
Metamorphosen von Archetypen als mit den malerischen Bricollagen von Franz West. Obwohl die Künstlerin in der
Annäherung an die reale Dingwelt die Fotografie wie auch andere Printmedien aus dem Bildhandel, wie Postkarten,
Bücher, Lexika oder Geschenkpapiere zur Hilfestellung einschaltet, malt sie nicht wie Gerhard Richter ein Bild, so
wie man ein Foto macht, sondern die gefundene Fotografie und ihre Eigenschaften sind Vehikel für die Schaffung
allgemeinverständlicher, klischeehafter Bilder. In diesem Hauptanliegen knüpft sie an die Tradition ihres Landes
Amerika, das wie kein anderes in diesem Jahrhundert, von Andy Warhol über Mel Ramos bis zu Jeff Koons, Bilder,
Allmachtsträume des Künstlers, hervorgebracht hat. Im Gegensatz zu diesen Malern präsentiert Astuy aber ihre
Bildwelten geradezu als „post-klassische“ Sujets.
Als solche oszillieren sie, wie die Kritik oft hervor gebracht hat, zwischen Allegorie und Kitsch, Erhabenheit und
niedlicher Banalität, ohne dass sie in einer von diesen Kategorien aufgehen. Sie sind im weitesten Sinne neugestaltete Fiktionen von unverhohlener Künstlichkeit, die Sehnsucht nach dem Unerreichten wecken. Die Künstlerin selbst
bezeichnet die nicht als eine Art Anti-Gegenständlichkeit wie Gerhard Richter, sondern zuerst als „Kompositionen
mit realistischen Formen“ und weiters als Poesie.“
(Goschka Gawlik)
8 Christy Astuy
MADEMOISELLE FETE
2001, Öl auf Leinwand,
120 x 100 cm, signiert,
Galeriepreis: 6.250,Rufpreis: 3.200,-
www.christyastuy.com
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9 Josef Bauer
FARBNAMEN
1999, Lack auf Papier,
65 x 50 cm, Rahmenformat 67 x 52 cm
signiert und gerahmt,
Galeriepreis: 1.300,- Rufpreis: 700,-
Josef Bauer
geb. 1934 in Wels, 1956 – 1964 Kunstschule der Stadt Linz (heute Kunstuniversität),
lebt in Linz, arbeitet in Linz und Gunskirchen. Seit 1962 Ausstellungen im In- und Ausland.
Personalausstellungen:
Museum Angerlehner Thalheim bei Wels, Galerie im Griechenbeisl Wien
Neue Galerie Joanneum Graz, Galerie Nächst St. Stephan Wien
Landesgalerie OÖ, Landesmuseum Linz, Galerie im Europahaus Pilsen
Grazer Kunstverein, Palais Trauttmansdorff Graz
Ausstellungsbeteiligungen u.a.:
„Österreichische Kunst“ Schloss Eggenberg Graz
„Kunst aus Sprache“ Museum des 20. Jahrhunderts Wien
„Aspekte der Moderne in Europa nach 1945“ Landesmuseum Münster und Kunstmuseum Leipzig
„Border Crossings“ Institute of Contemporary Arts (PICA) Perth Australien
„Objekte - Skulptur in Österreich nach 1945“ Galerie Belvedere Wien
„Bleischrift“ Künstlerhaus Palais Thurn und Taxis Bregenz
„Skulptur in Oberösterreich“ (1980 – 1990) OÖ Landesmuseum, Linz
„Long time no see“ MUSA Wien und Brünn
„raum_körper einsatz – Positionen der Skulptur“ MUSA Wien
„Dirty Literature“ National Portrait Gallery London
„Utopie Gesamtkunstwerk” 21er Haus Belvedere Wien
10 Josef
Bauer
TRIPTYCHON U N D
2011, Mischtechnik,
45 x 30 cm, Rahmenformat 55 x 41 cm
signiert und gerahmt,
Galeriepreis: 2.800,- Rufpreis: 1.400,-
„Josef Bauer ist im Gegensatz zu vielen anderen „Demonstranten“ ein Gestalter. Dass er dazu sich gern der konstellativen Methode bedient, rückt ihn auch von dieser Seite nah an die „Konkreten“ heran. Man neigt tatsächlich dazu,
seine Konstellationen zwischen stark dinglichen Vokabeln und einigen wenigen Realobjekten als die eindeutigsten
Ergebnisse eines weiterentwickelten konkreten Ansatzes zu bezeichnen. Von herausragender Eindrücklichkeit und
Schönheit – Schönheit als moralische Qualität.“
(Eugen Gomringer: Die konkrete Welt von Josef Bauer)
„Bauer trifft damit auf eine Problemlage, die an eine österreichisch einmal sich vollzogen habende Sprachskeptik
und ihre Lagen erinnert, von der Wende zum 20. Jhd. her und die mit den Namen Fritz Mauthner und Hugo von
Hofmannsthal zusammenhängt. Ich meine damit die Kulminationsformel, durch Hofmannthal in seinem berühmten
Lord-Chandos-Brief gegeben, die Wörter zerbröselten ihm im Munde, wie völlig ausgedörrte Pilze – Staub also. Ich
bin sehr sicher, dass solche skeptische Sprachverzweiflung, wie sie ja auch in der Abwehrhaltung von Karl Kraus
sich regt, ihren Ursprung aus den wissenschaftlichen Terminologisierungen erhielt, die immer weitere Lebensfelder
ergriffen und durchsprachen.“
(Burghart Schmidt: Farbtheorie anders. Zu Josef Bauers konkreter Kunst)
„Für mich stellt das Werk Josef Bauers wirklich eine außerordentliche Qualität dar, deren Bedeutung über die Grenzen Österreichs deutlich hinausreicht und zu dem Wesentlichsten aus jener Kategorie der Kunst gehört, die konzeptuelle Anregungen weiterentwickelt zu neuen originellen und bisher noch nie gesehenen Formen.“
(Jiri Valoch: zu Josef Bauer – Taktile Poesie)
www.josef-bauer.net
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Harald Birklhuber
11 Harald Birklhuber
1961 in Steyr geboren, lebt und arbeitet in Kronstorf, Oberösterreich,
1992 Hochschule für künstlerische und industrielle Gestaltung, Linz, Meisterklasse Malerei und Grafik,
1997 Diplom, Mag.art., seither freischaffender Künstler;
SWAZILAND,
2014, Öl auf Leinwand,
50 x 50 cm, signiert und gerahmt
Galeriepreis: 2.000,- Rufpreis: 1.000,-
Birklhuber hatte zahlreiche Ausstellungen im In- und Ausland, seine Werke sind in bedeutenden Sammlungen.
„Ich bin kein revolutionärer Maler. Ich suche nicht die Übertreibung. Das Feuer der Begeisterung genügt mir!“
(Georges Braque)
Birklhuber sagt: „Die wenigen Sekunden sind es, in denen man das Gefühl hat, der Wahrheit und dem Sinn der
Existenz nähergekommen zu sein. Die Arbeit ist es, die mich weiter treibt. Konzentration und Meditation, sich in der
Arbeit „fallen lassen“, mit mir und dem Motiv alleine, auf den guten Geist hoffend, dass das Ergebnis mich befriedigt; wenn auch meist nur kurze Zeit.
Denn auch die Unzufriedenheit – oder gerade diese – ist Triebfeder für die neue Arbeit. So dringe ich durch die
Arbeit – und nicht durch die Theorie in das Gesehene ein. Der abgegrenzte Raum des Bildes wird so zum Träger der
Gedanken und Ideen, die während des Arbeitsprozesses entstehen. Es geht mir nicht um die Illusion – ich möchte
sichtbar machen: Gefühle, Eindrücke, Stimmungen…..einfach das, was nur im Bild erreichbar ist.
Das Alltägliche ist es, das mich fasziniert. Es soll beachtet und hervorgehoben werden. Das ist der Anlass für ein
Bild, oder doch nur Vorwand, in jener Treue zur sichtbaren Welt, wo die Erscheinung ihr Recht hat, aber es sogleich
abgibt an den Anspruch der Komposition. Dennoch bleibt das Bild mit dem Vorbild wie mit einer Nabelschnur verbunden, obwohl es längst eigenes Leben gewonnen hat.“
“Nirgends wird Welt sein als innen – dieses Rilke-Wort gilt besonders für Harald Birklhuber, der uns auf das eindringlichste und schönste belegt, wie die Kraft des Sehens zu einer Kraft des Schaffens und des Welterzeugens und
damit wiederum zu einem Stimulus für den Akt des Sehens beim Betrachter werden kann. Mit seinen Bildern stellt
uns Harald Birklhuber einen über sein schöpferisches Sehen erschlossenen Fundus der Weltanschauung zur Verfügung, aus dem wir unsere eigenen Bilder schaffen können. In diesem Sinne werden wir über den Augensinn zu einem
inneren Sehen verführt.“
(Wolfgang Modera)
„Die Spontanität seiner Malweise zeugt von der expressiven Prägung seiner Bilder. Der virtuose Umgang mit dem
Licht hingegen erinnert zweifelsohne an den österreichischen Stimmungsimpressionismus. Wie die internationalen
Impressionisten geht auch Birklhuber direkt von den Natureindrücken und der Momenthaftigkeit der Figuren und
Gegenstände aus. Stets bleibt er der Gegenständigkeit verpflichtet, ohne im eigentlichen Sinne abzubilden. Der
Gegenstand wird zur Metapher, wird Vorwand, um Gefühle, Eindrücke, Stimmungen für den Betrachter sichtbar zu
machen. Ein „Birklhuber“ läßt sich nicht kategorisch in eine Kunstrichtung eingliedern; er ist nicht angepaßt an eine
der unzähligen avantgardistischen Strömungen. Auch die tagesaktuellen Trends und Vorgaben, die das wechselhafte
Geschehen am Kunstmarkt bestimmen, sind nicht Parameter seiner Malerei. Harald Birklhuber ist vielmehr einer
jener begnadeten Maler, der eine eigene, unverwechselbare künstlerische Identität entwickelt hat. Eine Künstlerpersönlichkeit eben.“
(Karin Zangerl)
www.birklhuber.com
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12 Harald Birklhuber
WEISSES GOLD
2013, Öl auf Leinwand,
70 x 90 cm, signiert und gerahmt
Galeriepreis: 4.500,- Rufpreis: 2.250,-
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13 Josef
Bramer
KRITISCHER BLICK
2013, Ölkreide auf Ingrespapier, 64 x 49 cm,
signiert und gerahmt, 85 x 65 cm
Galeriepreis: 1.200,- Rufpreis: 600,-
© Werner Schmid
Josef Bramer
1948 in Wien geboren und lebt auch heute in Wien.
Bramer studierte an der Akademie der bildenden Künste, besuchte die Meisterklasse Rudolf Hausner, errang auch
den Meisterschulpreis und erhielt später auch bei Rudolf Hausner einen Lehrauftrag.
Es gibt von ihm eine Sonderbriefmarke der österreichischen Post, 2007 wurde ihm der Berufstitel Professor
verliehen und 2008 erhielt er das goldene Ehrenzeichen und 2013 das große Ehrenzeichen von Niederösterreich in
Anerkennung und Würdigung seiner großen Leistungen für dieses Bundesland.
Bramer engagierte sich auch im Naturschutz. Er war der Initiator der Rettungsaktion „Breite Föhre“ am Anninger in
Mödling bei Wien.
Josef Bramers Werke hängen in vielen privaten Sammlungen, darunter Essl und Infeld.
Er hatte zahlreiche Ausstellungen in ganz Österreich, aber auch in Berlin, München, Düsseldorf, Dortmund,
Amsterdam und USA.
Das so poetisch anmutende Werk Josef Bramers ist eine vielschichtige und komplexe Angelegenheit voller Freiheiten
und Hintergründe, das sich nicht in der scheinbar leicht erkennbaren vordergründigen Erscheinung erschöpft.
Kunsthistorisch ist Josef Bramer in seinen Deutungen von Natur und Mensch nicht einzuordnen, er passt in keine
Strömung und ist keinem Zeitgeist und keiner Mode unterworfen.
Bramers Kunst ist von einem klaren Bildaufbau, persönlicher Symbolsprache und der Spannung zwischen
plastischer Darstellung und Flächigkeit bestimmt, zeitlos und unverwechselbar.
Den Entschluss, realistisch zu malen, fasste er aus der Überzeugung, die Welt so am besten darstellen zu können.
Das Ergebnis soll zu Ihrer Verbesserung beitragen, weshalb er sich auch immer wieder in den Dienst humanitärer
Maßnahmen stellt.
14 Josef
Bramer
SCHATTENSPIEL
2014, Öl, Quarzsand,
Messing auf Leinwand,
100 x 100 cm,
signiert und gerahmt,
Galeriepreis: 9.000,Rufpreis: 4.500,-
www.josefbramer.at
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15 Herbert Brandl
O.T.
1995, Kohle auf Papier,
53 x 70 cm, signiert und gerahmt,
Galeriepreis: 4.000,- Rufpreis: 2.000,-
Herbert Brandl
-
geboren 1959 in Graz
1974 Hochschule für angewandte Kunst Wien
seit 2004 Professor an der Kunstakademie Düsseldorf
lebt und arbeitet in Wien
Ausstellungen:
1984
Museé d ´Art Moderne de la Ville de Paris (Kat.)
1992
Jack Tilton Gallery/New York
1992
Documenta IX, Kassel (Kat.) - Gruppenausstellung
1999
Kunsthalle Basel (Kat.)
2005
Expo, Austrian Pavillon, Aichi/Japan (Kat.)
2007
La Biennale di Venezia, Austrian Pavillon (Kat.)
2009
Deichtorhallen, Hamburg (Kat.)
2010
„Berge und Landschaften“, Wien/Albertina (Kat.)
2012
Bank Austria Kunstforum, Wien (Kat.)
16 Herbert Brandl
O.T.
2011, Monothypie, Ölfarbe auf Lana-Bütten
107 x 75 cm, rückseitig signiert, gerahmt,
Galeriepreis: 6.500,- Rufpreis: 4.000,-
„Überblickt man Herbert Brandls Werk, fallen zwei Dinge auf. Zum einen meint man, in seiner vielgestaltigen künstlerischen Produktion, die mittlerweile hunderte, wenn nicht tausende von Bildern hervorgebracht hat, Gesetzmäßigkeiten ausmachen zu können, die von einer konzeptionellen Eindeutigkeit zeugen.
Zum anderen fällt auf, dass Brandls Werk durch eine radikale Offenheit geprägt ist, die jenseits von Beliebigkeit,
Missverständnisse hervorzurufen imstande ist. Diese Missverständnisse sind produktive Missverständnisse, weil sie
jeglichen friedfertigen Kohärenzsehnsüchten zuwider laufen und zugleich voreilige Meinungen oder Ideologien
gegenüber dem Malerischen und der Malerei sichtbar werden lassen.“
(Philipp Kaiser)
„Let Colors do their work“
(Herbert Brandl)
www.herbertbrandl.at
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Arik Brauer
wurde 1929 als Sohn eines aus Litauen stammenden jüdischen Schuhmachers in Wien-Ottakring geboren. Seine
Eltern waren musikalisch, der Vater sang russisch-jüdische Lieder, die Mutter spielte Klavier. Das Nazi-Regime
beendete seine unbeschwerte Kindheit, sein Vater starb im Konzentrationslager, er selbst überlebte versteckt als
„U-Boot“. Vom Faschismus hatte er keinen Schaden davon getragen, meint er mit Selbsthumor.
Von 1945 bis 1951 studierte er an der Akademie der bildenden Künste in Wien bei den Professoren Robin Christian
Andersen und Albert Paris Gütersloh. Gemeinsam mit seinen Freunden Ernst Fuchs, Anton Lehmden, Rudolf Hausner und Wolfgang Hutter fanden sie zu einem figurativen Malstil, der „Wiener Schule des Phantastischen Realismus“.
Seine Malerei ist bis ins feinste Detail ausgeführt und voll glühender Farben und er bindet oft aktuelle Ereignisse in
seine märchenhafte Phantastik ein. Zusätzlich studierte er ab 1947 Gesang an der Musikschule der Stadt Wien. Sein
großer Traum war Paris und nachdem er in dieser Zeit ausgedehnte Fahrradtouren durch Europa und Afrika unternahm, setzte er sich wieder aufs Fahrrad und fuhr nach Paris. Es war eine wunderbare Zeit für ihn - untertags malte
er und war im Gespräch mit anderen Künstlern, in der Nacht sang er Chansons.
Der vielseitig talentierte Brauer war jedoch nicht nur Maler und Sänger, er war auch ein ausgezeichneter Tänzer. Für
kurze Zeit verdiente er seinen Lebensunterhalt als Balletttänzer im Raimund-Theater. Der Tanz führte ihn auch zu
seiner Frau: Während einer Tour durch Israel lernte er Naomi, die Tochter jemenitischer Juden kennen und lieben.
Das Paar lebte daraufhin ein paar Jahre in Paris, wo seine Karriere als Maler begann und auch zwei seiner drei Töchter geboren wurden. Den Bezug zu Israel verloren sie jedoch nie und leben nun seit Jahrzehnten regelmäßig einige
Monate im Jahr in Israel, wo er im Künstlerdorf Ein Hod aus einer Ruine ein künstlerisch gestaltetes Haus schuf.
1951 hatte er seine erste Ausstellung in Paris und 1964 kam der große Erfolg mit der Ausstellung in der Pariser
Galerie Flinker. 1965 kehrte er mit seiner Familie nach Wien zurück und wurde hier rasch berühmt - allerdings
anfangs mit seinen Protestliedern im Wiener Dialekt, die ihm später zwei Goldene Schallplatten einbrachten. Aber
er wollte schon von Jugend an in erster Linie Maler sein und beschreibt seine Malerei: „lch lebe malend - das heißt,
ich male so, wie ich atme, und unter meinen Augen verwandelt sich die Wirklichkeit in das, was sie tatsächlich ist,
nämlich in einen Garten paradiesischer Schönheit.“
Auch die Druckgraphik fasziniert Arik Brauer bis heute. Schon 1950 entstanden seine ersten Lithographien für die
Mappe „Cave canem“ der „Hundsgruppe“. Später schuf er Siebdrucke, zahlreiche Einzelradierungen und aufwändig gestaltete Mappenwerke wie ,,Chassidische Erzählungen“ (1964), „Die Sprüche des König Salomo“ (1970) und
„Menschenrechte“ (1972) mit 29 mehrfarbigen Aquatinta-Radierungen und viele mehr.
1986 wurde Arik Brauer an die Akademie der bildenden Künste in Wien berufen, wo er bis 1997 als ordentlicher
Professor unterrichtete. Nach vielen internationalen Erfolgen als Maler und Bühnenbildner, der nebenbei auch als
Film- und TV-Schauspieler, Gebäudegestalter und vor allem Friedens- und Umweltaktivist agiert, lebt der mehrfach
ausgezeichnete Familienmensch Arik Brauer heute in Wien und Israel. Zwischenmenschliche Beziehungen sind eine
Tätigkeit, die man täglich pflegen muss, meint der humorvolle, selbstbewusste und gleichzeitig bescheidene
85jährige, dessen Energie nach wie vor unaufhörlich fliegt.
www.arikbrauer.at
17
Arik Brauer
DIE ZAUBERFLÖTE
Farblithographie, 59,9 x 49,5 cm, original signiert, gerahmt
Rufpreis: 1.000,-
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Brigitte Bruckner
1963 in Linz geboren
1983-88 Akademie der bildenden Künste
lebt und arbeitet in Wien, Wörterberg und Altenmarkt / Zauchensee
Ausstellungsbeteiligungen u.a.: Essl Museum, Galerie im Traklhaus, NÖ Dok für Moderne Kunst, Werner Berg
Museum Bleiburg, Galerie Schloss Puchheim, Galerie Leonhard, Galerie Walker, Galerie Maier
18 Brigitte Bruckner
LANDSCHAFT ALTENMARKT
2014, Öl auf Leinwand, 60 x 50 cm,
signiert und gerahmt,
Galeriepreis: 1.900,- Rufpreis: 1.000,-
Einzelpräsentationen u.a.: Galerie Wolfgang Exner, Galerie Maringer, Galerie Elisabeth Michitsch, Galerie Wolfrum,
Galerie Serafin, Galerie Figl
Bevor sie sich ganz der Malerei widmete, absolvierte Brigitte Bruckner das Studium der Restauration an der
Akademie der Bildenden Künste. Nach einem Studienaufenthalt in Berlin 1984, arbeitete sie 1985 und 1988 als
Josef Mikls Assistentin an der Sommerakademie in Salzburg. Zwischen 1994 – 96 war die Künstlerin schließlich
auch technische Mitarbeiterin ihres inzwischen angetrauten Ehemannes Josef Mikl bei seinem großen Staatsauftrag:
Der Gestaltung des 404 m 2 großen Deckenbildes und der 22 Wandbilder des Großen Redoutensaals in der Wiener
Hofburg.
Zahlreiche Portraits dokumentieren das häufige, intensive, gemeinsame Arbeiten. Bis zu seinem Tod 2008 stellte
das Ehepaar oftmals gemeinsam aus. Dabei ergaben ihre konträren, malerischen Positionen neue Spannungen in der
Kunst des jeweilig anderen.
„Da hängen allein gelassene Kleidungsstücke an Kästen und lassen uns über das Leben ihrer Besitzer rätseln, fest
verschlossene Koffer und Truhen verbergen ihren Inhalt vor den neugierigen Augen des Betrachters und einander
zugewandte Fauteuils treten stellvertretend für ihre Besitzer in Diskurs miteinander. Hervorzuheben ist auch die
starke Betonung des Malerischen – die feucht aufgetragenen Farbe lässt Brigitte Bruckner stellenweise einfach
hinunter rinnen und baut die Rinnsale in die Komposition mit ein – und ein frei interpretierter Perspektivraum.“
(Sophie Cieslar, 2014 Textauszug)
„Nicht zuletzt durch die Photographie und der daraus folgenden Realitätsdebatte einerseits und der
kontrapunktischen Abstraktionsdebatte andererseits, haben wir vielfach aus dem Blick verloren, dass jedes Bild
immer eine Arbeit der visuellen Übersetzung von Vorstellung, Wahrnehmung und Welt ist. Malerei ist daher immer
auch Transsubstantiation, ein Schnittpunkt von Wirklichkeits- und Möglichkeitssinn.
Das Werk von Brigitte Bruckner vermag dies in besonderer Weise zu vermitteln: Nicht nur ist sie eine subtile
bildnerische Erzählerin, der es gelingt, Themen wie Interieur, Landschaft oder Portraits in aktueller Weise in die
kunsthistorische Form von Stillleben zu verwandeln. Im Gestus ihrer Malerei, dem dünnflüssigen Auftrag von Ölfarbe
in Verbindung mit einem fragmentarischen Pinselstrich sowie dem spezifischen Timbre der Farben gerinnen die
Bildwerke buchstäblich zu einer metaphorischen und melancholischen Autobiographie. Dem Stillleben inhärent, ist
das Moment der Zeitlichkeit ein Signum ihrer Malerei, deren erzählerischer Impetus wie von selbst ein lyrischer ist.“
(Carl Aigner, 2010 Textauszug)
www.brigitte-bruckner-mikl.com
19 Brigitte Bruckner
BLAUES SAKKO
2013, Öl auf Leinwand, 80 x 60 cm,
signiert und gerahmt
Galeriepreis: 3.300,- Rufpreis: 1.700,-
34
35
20
Mario Dalpra
HOCHRANGIGER VOGEL
2014, Bronzeskulptur patiniert, Unikat, 70 x 40 x 35 cm
Galeriepreis: 10.000,- Rufpreis: 6.000,-
Mario Dalpra
Globetrotter zwischen Kulturen, Stilen und Techniken
Als Maler (er studierte bei Arnulf Rainer in Wien), Bildhauer, Zeichner, Musiker, Film- und Performancekünstler
stellt er seine vielseitige Begabung permanent unter Beweis, kann auf unzählige Ausstellungen in Europa, den
USA, Lateinamerika, Australien und Asien verweisen und eine nicht weniger ansehnliche Reihe von Katalogen und
Publikationen, die den weit gespannten Aktionsradius des risikofreudigen, vitalen Kunstglobetrotters rund um die
Welt belegen: Mario Dalpra.
Der 1960 in Feldkirch geborene, seit Jahrzehnten in Wien lebende Vorarlberger schöpft aus dem Vollen. Bei
allem Kalkül, das dazu gehört, ist Kunst für Mario Dalpra Lustgewinn, eine stets neu herausfordernde sinnliche
Angelegenheit, deren universell genutzter handwerklicher Anteil nicht unterschätzt werden sollte. Was gelingt,
verschafft Genugtuung und regt ebenso wie mancher Ausrutscher oder Fehltritt dazu an, Ungewohntes zu wagen und
dank eigenen Tuns so manches Sandkorn auf dieser Welt neu zu entdecken.
„Was vom modernen Betrachter erwartet wird, nämlich Offenheit und Neugierde, bringt der an Veränderung und
Experiment interessierte, ebenso vitale wie sensible Künstler ausreichend mit. Das damit verbundene Risiko
bejahend hat er von Beginn an die Tragfähigkeit einer multikulturell übergreifenden, zusammenführenden
Auffassung und Lebenseinstellung Schritt für Schritt erprobt. Sie macht heute Dalpras künstlerische Identität aus.
Statt die Hände in den Schoß zu legen und auf Geniestreiche zu warten, arbeitet Mario Dalpra viel und ausdauernd.
Dass er dies gerne tut, liegt in seinem Naturell, in seinem Verständnis von Handwerk, und ist ganz sicher kein
Nachteil. Seine künstlerischen Ausritte, Erprobungen und nachhaltigen Exerzitien haben sich auf diese Art
und Weise zu einem widerstandsfähigen Arsenal einander ergänzender, schlüssiger bildnerischer Umsetzungen
summiert.
Deutlich verspürt man die Lust an der Arbeit, das Ausloten noch nicht abgeklärten Terrains und die intensive
Beschäftigung mit Werkgruppen, an denen freilich nur so lange drangeblieben und gefeilt wird, solange deren
künstlerische Herausforderungen nicht Gefahr laufen, in Routine und Perfektion zu erstarren.
In der Kunst und der Welt standfest und gleichermaßen gut bewandert, kann Mario Dalpra heute auf ein großes,
breit gefächertes OEuvre verweisen, das innerhalb der klassischen Disziplinen von der Skizze und kleinen Zeichnung
über die Malerei aller Größenordnungen bis hin zur Skulptur und ihren das Gesamtwerk prägenden Schwerpunkten
neuen Datums reicht.
Groß sind thematische Spannweite und inhaltliche Ansätze des Künstlers. Sie stützen sich im vielseitig genutzten
Werkprozess auf ein stets mit der nötigen Lockerheit und viel Abwechslung in Anspruch genommenes Kompendium
handwerklicher Fähigkeiten, Techniken und kompositionsbestimmender formaler Einfälle.“
(Peter Baum)
Kontaktadresse : Mario Dalpra, 1030 Wien, Apostelgasse 25-27/29
[email protected]
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Mario Dalpra
GESICHT EINES OFFENEN MENSCHEN
2013, Acryl auf Leinwand, gerahmt,
rückseitig signiert, 150 x 120 cm
Galeriepreis: 6.000,- Rufpreis: 3.000,-
Mobil. 0660 65 00385,
www.dalpra.at
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22 Gunter Damisch
COLLAGENSTEHER
1991, Ölstifte auf Papier,
GD/P 211/1991, 100 x 70 cm,
rückseitig signiert und gerahmt,
Galeriepreis: 4.800,- Rufpreis 2.400,-
© Udo Titz
Gunter Damisch
Die Karriere von Gunter Damisch (geb. 1958 in Steyr) begann in der ersten Hälfte der 1980er-Jahre als er einerseits
im Umfeld der in der Galerie Ariadne vertretenen „neuen wilden Malerei“ mit Künstlern wie S. Anzinger, E. Bohatsch,
A. Mosbacher und A. Klinkan ausstellte und andererseits mit Herbert Brandl, Gerwald Rockenschaub, Otto Zitko,
Josef Danner und Hubert Scheibl zu jener Gruppe junger Künstler zählte, die eine Weiterentwicklung der figurativen
Malerei zu materialsprachlichen, offenen Bildformen anstrebte und als Nachfolgegeneration der „neuen Wilden“
rasch große Bekanntheit erlangte. Als legendär gilt auch das von Improvisation, Fluxus und Punk-Musik inspirierte
Bandprojekt „Molto Brutto“, an dem er beteiligt war und das für den interdisziplinären Ansatz, der bis heute sein
Werk prägt, wegweisend war. Gunter Damisch, dessen Werk mit zahlreichen Preisen gewürdigt wurde, studierte bei
Max Melcher und Arnulf Rainer an der Akademie der bildenden Künste Wien, wo er seit 1992 eine Professur innehat.
Er lebt und arbeitet in Wien und Freidegg (Niederösterreich).
23 Gunter Damisch
GELBES WELTFLÄMMLERFLIMMERFELD
2011, Öl auf Leinwand,
GD/M 161/2011, 180 x 160 cm,
rückseitig signiert
Galeriepreis: 24.310,- Rufpreis: 16.000,-
Seit 1982 stellte Damisch in bedeutenden Galerien in Österreich, der Schweiz, Deutschland, Belgien, England,
Frankreich, Italien und Spanien aus. Darüber hinaus wurden seine Arbeiten in wichtigen Museen und Institutionen
gezeigt z.B.: dem Museum des 20 Jhd., der Wiener Secession, dem Kunstverein Braunschweig, der Hans Thoma
Gesellschaft in Reutlingen, dem Lentos, der Sammlung Essl, der Sammlung Liaunig, Sammlung Nannen und
Sammlung Würth, dem MUMOK, der Albertina, dem Museum Folkwang, dem NÖ Landesmuseum, dem Schiele
Zentrum in Krumau, dem Museum Wörlen in Passau, Museen in Peking, Shanghai, Xian und Shengdu, auf der
Biennale St. Paulo und der Europalia in Gent.
Seine Arbeiten befinden sich in vielen privaten und öffentlichen Sammlungen wie der Albertina, Wien, MUMOK,
Belvedere, Lentos, Neue Galerie Graz, der Sammlung Würth, Sammlung Liaunig und Sammlung Essl, der
Nationalgalerie Berlin und der Neuen Pinakothek München, der Sammlung Nannen, dem NÖ Landesmuseum und
dem Kupferstichkabinett der Akademie der bildenden Künste.
In seiner aktuellen künstlerischen Produktion verbindet er die zeichnerisch- grafischen Methoden, die in seiner
Entwicklung das Zentrum und den Ausgangspunkt darstellen, mit einer weiterführenden Verdichtung in seine
malerischen, starkfarbigen Arbeiten und immer mehr mit dreidimensionalen Arbeiten in Form von Güssen in
Aluminium und Bronze. In diesen verbindet sich sein Vokabular von Makro-mikro Ebenen und deren Besetzung mit
Figurenkürzeln mit abgeformten Naturteilen und Fundstücken. Das Bestreben, Komplexität und Pluralität erlebbar
zu machen, mündet so in einen Kreislauf aus Gefundenem, Wahrgenommenem und Erfundenem, von der Flächigkeit
bis zu räumlichen Setzungen und installativen Situationen.
„..... Die Bilder von Gunter Damisch können den Anfang nicht vergessen, auch wenn sie sich schon ein gutes Stück
von ihm entfernt haben. Sie bewahren ihn in vielen Einzelheiten, tragen ihn mit sich umher, auch wenn sie uns von
recht komplexen Konstellationen berichten, in die hinein sie sich entwickelt und in denen sie sich verfangen haben.
...Alles scheint irgendwie mit allem zusammen zu hängen, miteinander und ineinander verschlungen, verknäuelt,
verknotet zu sein...
...Das Erste, was uns an den Bildern von Gunter Damisch auffällt, ist das Fehlen jeglicher Perspektive. Das schafft
einen völlig neuen Raum, wir dürfen ihn Bildraum oder Bewusstseinsraum nennen, in dem sich Schneckenspur
und Kometenbahn kreuzen, in dem Amöben und Gestirne einander begegnen, in dem die Raupe, wenn sie nur eine
geringe Strecke vorankommt, Erdschichten durchquert, die für Jahrmillionen stehen....“
(Wieland Schmidt)
www.gunter-damisch.at
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24 Inge Dick
SOMMER LICHT WEISS
2013/63a, 60 x 60 cm
Fujicolor Crytal Archive auf Aluminium, Acrylglas
Galeriepreis: 3.700,- Rufpreis: 1.900,-
Inge Dick
1941 in Wien geboren, lebt und arbeitet am Mondsee in Österreich.
2013 Film- und Fotoprojekt „sommer licht weiss“; 2012 Film- und Fotoprojekt „herbst licht weiss“; 2010 Filmund Fotoprojekt „blau, unendlich“; 2007 Film- und Fotoprojekt „zinnober“; 1999 Arbeiten mit der größten
Polaroidkamera (264 x 133 cm) der Welt in Boston, USA; Seit 1995 Arbeiten mit der großen Polaroidkamera
(92 x 64,5 cm) Fotoarbeiten zu “Bleu du Ciel”; Seit 1989 Fotoarbeiten zum Thema Wasser; Seit 1979 Foto- und
Polaroidarbeiten; Seit 1971 Als freischaffende Künstlerin im Bereich Malerei tätig.
Ausstellungen im In- und Ausland, zahlreiche Preise, Stipendien, Symposienbeteiligungen, Kunst am Bau Projekte.
Arbeiten in öffentlichen Sammlungen: u. a. Aargauer Kunsthaus, Aarau, CH; Albertina, Wien, AT; Guggenheim
Museum, New York, NY, USA,; Lenbachhaus, KiCo-Stiftung, München, DE; Museum der Moderne, Salzburg, AT;
Museum für Konkrete Kunst, Ingolstadt, DE; Museum im Kulturspeicher Sammlung P. C. Ruppert, Würzburg, DE;
Museum Ludwig, Köln, DE; Museum Angerlehner, Thalheim bei Wels, AT; Museum Liaunig, Neuhaus, AT 25 Inge Dick
SOMMER LICHT WEISS
2013/46, 120 x 120 cm
Fujicolor Crytal Archive auf Aluminium, Acrylglas
Galeriepreis: 10.500,- Rufpreis: 6.000,-
„Inge Dick gehört zu den renommiertesten VertreterInnen der österreichischen Gegenwartskunst, sowie zu den
innovativen Positionen der internationalen experimentellen Fotografie. Ihr künstlerisches Interesse konzentriert
sich vorrangig auf Fragen der Wahrnehmung und auf das Sichtbarmachen von Licht. In ihren letzten beiden
großen filmischen Werkserien „herbst licht weiss“ (2012) und „sommer licht weiss“ (2013) dokumentiert sie die
Veränderungen der Lichtintensität und den Wandel der Lichtfarbe zu unterschiedlichen Tages- und Jahreszeiten.
Auch wenn sich Inge Dick später für ihre außergewöhnlichen Dokumentationen von Lichtveränderungen dem Medium
Fotografie und den unterschiedlichen Techniken von Polaroids und dem Film zugewendet hat, so ist sie dennoch
immer Malerin geblieben. Aus der konzentrierten, handwerklichen Arbeit schöpft die Künstlerin Kraft für ihre
filmischen Projekte, die sie selbst als Lichtmalerei bezeichnet.
Genau wie bei ihrem Projekt „herbst licht weiss“ hat Inge Dick für ihren Film „sommer licht weiss“ eine weiße Fläche
über drei Tage lang gefilmt. Die weiße Vorlage wurde an einem neutralen Ort ohne direkte Lichtanstrahlung platziert.
Die Kamera blieb dabei unverändert auf immer der gleichen Einstellung und zeichnete die Veränderungen des Lichts
auf, die sich im Verlauf von vier Tagen auf dieser weißen Fläche ergaben. Gefilmt wurde am 30. Juni sowie am 1., 2.,
und 3. Juli 2013. Dreizehn Stunden und 58 Minuten Istzeit-Filmmaterial ist dabei entstanden.
Aus diesem digitalen Filmarchiv hat die Künstlerin einzelne Farben chronologisch ausgewählt und zu minimalistisch
anmutenden Rasterbildern zusammengefügt. Wie eine Wissenschaftlerin dokumentiert sie anhand der Timecodes
exakt die Uhrzeit, an der sie aufgenommen wurden. Die angewendeten formalen Prinzipien – vertikale und
horizontale Strukturierung oder Gliederung in quadratischen Feldern – verweisen in ihrer Rhythmisierung auf den
zeitlichen Ablauf. Betrachtet man das vielfältige Farbspektrum, das sich beim Filmen einer rein weißen Fläche
ergibt, so wird deutlich, dass Licht kein absoluter Wert ist, sondern vom Wetter, der Natur, der Tageszeit und des
Ortes abhängig ist. Das Licht der lauen Sommerabende präsentiert sich in hellen Rosa- und Gelbtönen, die Farben
des frühen Morgens und des späten Abends kommen dagegen eher in differenzierten Blautönen daher. Es sind
besonders die Übergänge von Hell zu Dunkel, also die Morgen- und Abendstimmungen, die die Künstlerin besonders
faszinieren und in den Filmstills höchst ästhetische Ergebnisse liefern.“
(Dr. Gerda Ridler, Landesmuseum Linz, Auszug aus dem Kat. der Galerie Renate Bender, München 2014)
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26 Gottfried Ecker
MODELLIERTE STILLE (BLAU)
2013, Ölfarben auf Karton, 51,3 x 40,2 cm
rückseitig signiert,
Abgebildet im Buch zur Ausstellung im Museum
Angerlehner 2014 auf Seite 66
Galeriepreis: 2.500,- Rufpreis: 1.300,-
Gottfried Ecker
1963 in Linz geboren
Studium der Politikwissenschaft und Geschichte
Einzelausstellung (Auswahl):
1995 Kunstverein Cuxhaven (D) / 1997 Galerie Maerz Linz/ 2000 Galerie im Stifterhaus Linz/ 2009 Galerie
in der Schmiede, Pasching / 2001, 2003,2005, 2009, 2012 Galerie Chobot Wien / 2014 Museum Angerlehner
Gruppenausstellung (Auswahl):
1991 Galerie Ariadne Wien/ 1992 Österreichisches Kulturinstitut Paris (F), „Zu Papier gebracht“ Wien / 1993 „Das
andere Buch“ Wien/ 1995 Zeichnersymposium Sigharting / 1999 „il salto del salmone“ Turin (I), Die Zeichnung in
Oberösterreich im 20.Jhdt. Steyr, „Werksicht“ Galerie im Stifterhaus Linz/ 2003 FIAC Kunstmesse Paris (F)/ 2006
Ein gemeinsamer Ort, Lentos Kunstmuseum Linz/ 2009 „stark bewölkt“ MUSA, Wien/ 2011, Viennafair, Galerie
Chobot / 2012 Spaceaffairs / Raumaffären, MUSA Wien / 2013 Wegmarken, Künstlervereinigung Maerz
Werke sind in Besitz von öffentlichen und privaten Sammlungen
Ecker hat auch verschiedene Preise und Stipendien erhalten.
„Gottfried Eckers Werk ist geprägt von analytischer Sensibilität und kalkulierter Reduktion. Präzise ausgewählte
Inhaltselemente werden zu sorgfältig arrangierten Kompositionen verdichtet. Das Spektrum dieser Inhalte
umfasst vorwiegend ein aus einer alltäglichen Wirklichkeit herausgegriffenes Repertoire an Objekten, Figuren und
Handlungen. Die Einzelteile sind dabei auf den jeweils fokussierten Aspekt bereinigt, ihre visuellen Erscheinungen
auf die für die Evokation eines Begriffs notwendige Darstellungsform reduziert. Die wie mit dem Seziermesser
freigelegten Begrifflichkeiten – Substantive, Adjektive und Verben gleichermaßen – werden neu kombiniert und
überlagert zu Sätzen, deren bildnerische Syntax eine Semantik jenseits aller Verbalisierbarkeit aufspannt. Es sind
kurze Sätze. Gerade so lang, um in sich abgeschlossene Bild-Formulierungen zu ermöglichen, kurz genug, um in der
Verweigerung einer erzählenden Dimension den lesenden Blick auf der strukturellen Beschaffenheit zu halten.
Der Raum nimmt bei Gottfried Ecker eine zentrale Rolle ein. Es ist aber nicht ein illusionistischer Raum der realen
Welt, der durch die bildimmanenten Wirklichkeiten der abstrakten Kunst im 20. Jahrhundert untergraben und von
folgenden realistischen Strömungen wieder aufgegriffen wurde – es ist ein virtueller, ein intelligibler Raum, in dem
die eintretenden Elemente die nötigen Dimensionen finden, um miteinander in Beziehung zu treten und der durch
diese in wechselseitiger Abhängigkeit wiederum erst konstituiert wird. Die horizontale, syntagmatische Struktur
sprachlicher Sätze, die klar abgegrenzte Orte definiert, an denen die vertikal, paradigmatisch geordneten Wörter
auf- und abtreten können, findet sich hier gleichsam ausgeweitet in die drei Dimensionen des Bildraums.
Die Linie als aus- und eingrenzende Instanz wird in der darauf konzentrierten Serie Ohne Titel (Modellierte Stille)
in verschiedenen Konstellationen analysiert. Vertikal verlaufende Umrisse deuten Ausschnitte von Vasen- bzw.
Urnenformen an, die durch eine minimale Lichtführung plastisch ausgeformt werden. Die stets quer verlaufende
Trennlinie unterteilt die Formen wie ein Horizont in zwei aufeinander bezogene Sphären. Ecker überträgt den Aspekt
des Modellierens als Metapher auf die stille, indifferente Ausgangsfläche des zweidimensionalen Bildes.“
(Johannes Holzmann)
www.ecker.at
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27 Gottfried Ecker
MODELLIERTE STILLE (ROT)
2013, Ölfarben auf Karton, 58,5 x 39,4 cm
rückseitig signiert
Abgebildet im Buch zur Ausstellung
im Museum Angerlehner 2014 auf Seite 67
Galeriepreis: 2.500,- Rufpreis: 1.300,43
28 Christian Eisenberger
KNALLBONBONS
PIZZA TO PICCA
2013 Mischtechnik auf LW,
80 x 60 cm, rückseitig signiert und gerahmt
Galeriepreis: 2.000,- Rufpreis: 1.000,-
Christian Eisenberger
geb. 1978, Semriach bei Graz
1999-2003 Ortweinschule Graz, danach Universität für angewandte Kunst Wien, Brigitte Kowanz
lebt und arbeitet in Wien, Berlin, Semriach
Ausstellungen (Auswahl)
2014 André Butzer, Christian Eisenberger, Künstlerhaus Graz
2014 Hyperions Jugend (Gruppenausstellung mit u.a. André Butzer), Galerie Hammelehle und Ahrens, Köln
2012 Employees Must Wash Hands Before Returning To Work, Galerie pablo‘s birthday, New York
2010 Malerei: Prozess und Expansion, MUMOK, Wien (Gruppenaustellung mit u.a. Gerhard Richter)
2010 Street and Studio“, Kunsthalle Wien (Gruppenaustellung mit u.a. Jean-Michel Basquiat)
„Das überbordende und barocke Werk Christian Eisenbergers stellt das Publikum immer wieder auf eine harte
Probe. Was auf den ersten Blick wie ein Wüten in sämtlichen künstlerischen Genres erscheint, entpuppt sich
bereits beim zweiten Hinsehen als ein kalkuliertes, künstlerisches Agieren am existentiellen Nullpunkt. Sein
gesamtes Schaffen entsteht in den Spannungsfeldern von Zufall - künstlerischer Intuition sowie Natur – Kultur. Im
ursprünglichsten Sinne der Romantik entsteht –bei allen formalen Unterschieden- ein in sich geschlossenes Oeuvre,
das die vollkommene Haltlosigkeit des Menschen zum Inhalt hat.
Eine seiner zentralen Kunst- und Arbeitsmaximen ist seit jeher die der totalen Spontanität. Basierend auf der
Überzeugung, dass eine „richtige“ künstlerische Entscheidung per se unmöglich ist, zielt der Künstler nicht, weil er
nicht von einem Ziel beherrscht sein will. Er selbst formulierte es in einem Interview kürzlich so: „Der Zufall führt
einen auf Wege, auf die man selber nicht gezielt hat. Insofern trifft man das Ziel bevor man gestartet ist und so
einfach eine höhere Energie vorhanden ist, im Verfehlen.“ Daraus resultiert eine nahezu unendliche künstlerische
und praktische Freiheit, die ihm aber gleichzeitig ein gesichertes Fundament für seine Arbeit entzieht. Der Künstler
und sein OEuvre sind auf der Suche nach weißen Flecken auf der Karte, möglichst frei von Ideologie und ohne festes
Ziel.
Die trockenen Jahre der Konzeptkunst scheinen ewig vorbei, wenn er ohne Angst vor übergroßen Vorbildern (wichtig
sind ihm Dieter Roth, Joseph Beuys aber auch Philosophen wie Wittgenstein, Spinoza und Deleuze) ein ästhetisch
komplexes und aufregend neues Werk scheinbar ansatzlos hervorbringt. Ungleich den Generationen vor ihm muss
er sich nicht destruktiv an bereits Vorhandenem abarbeiten, sondern kann bedenkenlos und unverbraucht in den
überreichen Fundus der jüngeren Kunstgeschichte greifen.
Christian Eisenberger nähert sich dem vorbelasteten Objekt Leinwand nicht primär als Maler, sondern vielmehr als
Künstler. Fernab von jeglichem konformen Illusionismus benutzt er die mystisch aufgeladene Fläche der Leinwand
als Experimentierfeld für Farbe und verschiedenste Farbgeber. Die Farbe wird dabei zumeist ihrer herkömmlichen
Funktion beraubt und fungiert bspw. in seiner jüngsten Aquarellserie als Wasserdamm, woraus sich wiederum
erstaunliche bildnerische Effekte ergeben. Seine „Farbklecks“-Arbeiten vereinen Pollock, Hirst und Nitsch, gehen
aber formal und konzeptuell doch darüber hinaus. Endlich wieder Kunst!“
(Grete Müller)
www.christianeisenberger.com
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29 Christian Eisenberger
SNOW TO SNOW
2013 Acryl auf Fotoprint,
111 x 81 cm mit Rahmen,
rückseitig signiert
Galeriepreis: 2.400,- Rufpreis: 1.200,45
Therese Eisenmann
1953 in Gosau, Salzkammergut, geboren
1977 Diplom der Kunstuniversität Linz,
seither freischaffend,
ein von Umzügen und Brüchen geprägtes Leben, verbrachte 14 Jahre in Südtirol,
Aufenthalte im Hochgebirge, insgesamt 13 Sommer, großteils im Zelt,
starke Beziehung zur Natur und zu Naturphänomenen,
ein ausführliches Werk zu den Themen: Wasser, Licht, Frau, Tanz, Bewegung.
Therese Eisenmann lebt und arbeitet in Neumarkt im Mühlkreis, Oberösterreich.
1978/79 Talentförderungsprämie des Landes OÖ
1991 Reisestipendium des Kulturrings der Wirtschaft – Arrezzo
2003 Kiwanis Druckgrafikpreis
2009 Landeskulturpreis für Bildende Kunst
Ausstellungen in Österreich, Südtirol, Prag, Budapest, Zürich
Arbeiten im Museum Angerlehner und in privaten Sammlungen
Therese Eisenmann über ihre Arbeit:
„Die Wichtigkeit von Pflanzen, Tieren, Naturphänomenen aufzuzeigen, die Möglichkeiten von naturnahen Menschen,
deren intuitiven Kräften, sehe ich momentan als meine vorwiegende Aufgabe. Gezeichnetes, eingraviertes, in
Metall hineingeritztes Leben, dessen Intensität, könnte ja allein schon größere Zerstörungen verhindern. Jedenfalls
wünsche ich mir das von ganzem Herzen.
In vielfacher Weise habe ich mich meinen Themen genähert. Genährt von den 13 Sommern, in denen ich im
Hochgebirge gearbeitet habe, kann ich mich nun auf meine geistigen Wanderungen begeben. Was für eine Gnade,
dermaßen ausgestattet weiter forschen zu dürfen.
Es stellt sich jetzt heraus, das diese „heilen“ Naturdarstellungen in ihrer Wildheit so etwas wie eine Gegenwelt
heraufbeschwören. Vielleicht sogar ein Gegengewicht zu vorherrschenden Tendenzen: zur geglätteten, asphaltierten,
rasengemähten, ganz und gar gezähmten Welt.
30 Therese Eisenmann
FRAU UND BUSSARD
2014, Stahlgravur überarbeitet mit Tempera,
Bild 140 x 76 cm,
mit Rahmen 164 x 104 cm, signiert
Galeriepreis: 6.000,- Rufpreis: 3.000,-
Am liebsten würde ich die ganze Erde, ihre Phänomene, auf einmal zeichnen. Die mannigfaltigen Farben, Formen
zeigen. Das Funktionelle von Körpern, das Zusammenspiel von äußerer Form und Funktion. Jedem kleinsten Wunder
möchte ich nachgehn. Es sichtbar machen. Weil das nicht geht, muss ich mich auf Details beschränken. Daraus
hat sich nach und nach das Bewusstsein entwickelt, dass in jedem einzelnen Teil, und so auch in jedem einzelnen
Lebewesen, das ganze Universum enthalten ist. Das ganze Universum und gleichzeitig ein großes Geheimnis.“
„Therese Eisenmann scheut den vordergründigen Zeitgeist und ist gerade deswegen in ihren Werken so zeitlos
überzeugend, zeitlos zeitgemäß, die nunmehrige große Auszeichnung, die sie für ihr Werk erhält, soll gleichzeitig
exemplarisch Mut machen, sich als Künstler vom Mainstream des gerade Gängigen abzukoppeln und sich im ganz
Persönlichen nachhaltig zu vertiefen. Summa summarum: Therese Eisenmann weist schon in mittleren Jahren ein
beeindruckendes Lebenswerk vor, insbesondere ein unverwechselbares!“
(Wolfgang Stifter anlässlich der Verleihung des Landeskulturpreises 2009)
www.therese.eisenmann.com
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31 Therese Eisenmann
BRANDUNG
2010, Stahlgravur auf
Papier und LW, Tusche,
Tempera, Mineralfarbe,
103 x 140 cm, signiert,
Galeriepreis: 5.000,Rufpreis: 2.500,47
Lorenz Estermann
Geboren 1968 in Linz/Oberösterreich. Lebt und arbeitet in Wien und Linz.
Studium 1988-1993 an der Universität für Angewandte Kunst bei Prof. Ernst Caramelle,
Meisterklasse Freie Grafik. Diplom 1993.
Lehrtätigkeit als Lektor an der Kunstuniversität Linz.
Preise und Stipendien:
1997 1. Preis STRABAG-Kunstpreis, 1997 Talentförderungsprämie Oberösterreich, 1999 Preis des Landes
Niederösterreich beim 26. Graphikwettbewerb Innsbruck, 2002 O.Ö. Auslandsstipendium Egon Schiele Art Centrum
Cesky Krumlov. 2006/07 T-Mobile-ART Projektstipendium T-Center Wien, 2008 Österreichisches Staatsstipendium
für Bildende Kunst. 2008 Empfehlung des Deutschen Galerienverbandes >New Talents< Förderkoje ART Cologne.
2010/11 Auslandsstipendium BMUKK für Rom.
32 Lorenz Estermann
SETUP CITY,
2009, Mischtechnik
auf Pigmentdruck,
signiert und gerahmt,
60 x 80 cm
Galeriepreis: 3.200,Rufpreis: 1.600,-
Zahlreiche Ausstellungen und Messepräsentationen im In-und Ausland.
Galerievertretungen:
alexanderlevy, Berlin
Galerie Vidal St. Phalle, Paris
Bechter Kastowsky Galerie, Wien
Brunnhofer Galerie, Linz
Anmerkungen zur Kunst von Lorenz Estermann von Dr. Peter Baum:
„Im Umgang mit architektonischen Prototypen und Fragmenten, angesiedelt am Land und den Peripherien der
Großstädte, ist Lorenz Estermann ein Meister. Das Alte und Abgebrauchte, der von Nichtarchitekten gebastelte
Funktionalismus, interessiert ihn mehr als stereotype Verwendbarkeit, architektonische Moden und die anfängliche
Perfektion von Gebäuden, die als Strandhäuser, Würstelbuden, Tankstellen, Schiffspavillons oder Wartehäuser dem
Zahn der Zeit temporär unter sichtbarem Substanzverlust trotzen.
Mit billigen, armen, ausrangierten Materialien (Sperrholz, Wellpappen, diversen Papieren, Kartons und da und dort
einigen Holzstäben) geht der in Wien und Linz lebende Künstler ans Werk, erfindet und baut aus all dem, was überall
herumsteht und auf bessere Zeiten hofft, neue Kleinarchitektur: lapidar und verschroben, hochsensibel abgestuft
und mit humorigen Fallen und Einbauten versehen, die meist erst auf den zweiten Blick sichtbar werden. Das breite
Assoziationsspektrum, das Estermanns Architekturen auftun, unterstreicht aber auch unmissverständlich den
sozialen Kontext derartiger anonymer Bauwerke. Viele von ihnen spürt er auf Reisen in ehemaligen Ostblockstaaten
auf und fotografiert sie ebenso wie neue Billighochhäuser und jene gleichförmigen Kommunalbauten, deren Abbruch
oft nur eine Frage der Zeit und des Geldes ist.
An den Schnittstellen von Architektur, Zeichnung, Fotografie und Malerei konfrontiert der in jüngster Vergangenheit
europaweit in renommierten Galerien und Museen erfolgreiche Künstler mit überarbeiteten Farbprints und vielen
Beispielen hochsensibler parodistischer Objektkunst.“
33 Lorenz Esterman
SUMMERHOUSE I,
2013, Sperrholz, Tempera,
38 x 37,5 x 47 cm (wie abgebildet)
mit Sockel zusammen: Höhe: 150 cm
LxB: 40 x 50 cm, signiert auf Sockel
Galeriepreis: 4.200,- Rufpreis: 2.100,-
www.lorenz-estermann.com
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34 © VALIE EXPORT
WELLEN 990,
2004, Zeichnung Bleistift auf Papier, Unikat
ungerahmt 15,7 x 25,5 cm,
gerahmt: 31 x 46 x 1,5 cm
Galeriepreis: 6.000,- Rufpreis: 4.000
VALIE EXPORT
©
Sie ist die Pionierin der Medienkunst, weil sie seit vier Jahrzehnten neue Wege im Umgang mit Fotografie, Video,
Film, Text und Performance aufgezeigt hat. Subtil hinterfragt VALIE EXPORT den Einfluss der elektronischen Medien auf die Gesellschaft – auch das Verhältnis von Abbild, Bild und Sprache. Zugleich fungiert EXPORT durch das
Ansprechen feministischer und gesellschaftspolitisch relevanter Themen bis heute als Vorbild für KünstlerInnen und
TheoretikerInnen schlechthin. Um nachhaltig in die Kunstgeschichte einzugehen, müssen KünstlerInnen inhaltlich
und formal neue Sichtweisen auf die Wirklichkeit einbringen. Bei VALIE EXPORT ist dies in einer seltenen Ausprägung der Fall.
Aufsehen erregte die 1940 in Linz geborene Künstlerin erstmals in den späten 1960er und frühen 1970er Jahren
durch mittlerweile legendäre öffentliche Aktionen. Provokation und Aggression wurden dabei bewusst eingesetzt
– um den traditionell männlich besetzten Stadtraum zu erobern und gleichzeitig auf gesellschaftliche Missstände
hinzuweisen. Gezielt schreibt sie sich etwa in der Serie „Körperkonfigurationen“ (1972-1982) mit ihrem weiblichen
Körper in Form von plastischen Posen und als lebende Skulptur in die gebaute Umgebung ein; sie visualisiert Anpassung und Zufügung, aber auch ein selbstbewusstes feministisches Markieren der historischen Architektur, die durch
die fotografischen Miniperfomances von VALIE EXPORT ein neues Gesicht bekommt.
35 © VALIE EXPORT
GRÖNLAND II
2008/2009, s/w Fotografie bearbeitet
Ed. 20 + 5 A.P. / # 14
ungerahmt 75,5 x 51 cm,
Galeriepreis: 4.500,- Rufpreis: 2.500,-
„Eine besondere Rolle im Oeuvre von VALIE EXPORT spielt neben dem körpersprachlichen oder bildhaften Ausdruck
die gesprochene und geschriebene Sprache – in Form von aktionsbegleitenden Texten, feministischen Manifesten,
Textfragmenten in Installationen und Titeln. Dieser zweite sprachliche Strom gibt dem Werk neue Wendungen,
erzeugt Distanz, fügt Schärfe und Humor hinzu oder gibt den Arbeiten ein poetisches Moment. Und er dient der
Stilisierung der Person, die hinter dem Werk steht, macht deren Stimme zu einem Teil des Werks. Erst dadurch
entsteht das typisch Bestechende, Überzeugende ihrer Werke: Die Sprachlosigkeit des ikonischen Kunstwerks wird
überwunden, die BetrachterInnen werden direkt angesprochen. Der Witz und Scharfblick einer mittlerweile zur Ikone
der feministischen Avantgarde gewordenen Arbeit und deren Titel Aktionshose: Genitalpanik (1969) etwa stellen erst
klar, was für eine komplexe Künstlerpersönlichkeit hinter dem Werk steht. Denn hier manifestiert sich eine weibliche
Perspektive, die nicht nur aufzeigt, anklagt oder passives Erleiden in Worte fasst. Sie verleiht dem Werk eine Stimme, die tabuisierte Themen mit zwei kurzen Worten aus der Verschleierung durch Zwänge, Tradition und männliche
(Kunst)Geschichtsschreibung herausholt.“
(Johanna Schwanberg, Mai 2014)
www.valieexport.at
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36 Tone Fink
O.T.
2011 bis 2014, Zeichnung auf handgeschöpftem Papier,
Bleistift, Buntstift, Pastellkreide,
Maße 41 x 29,5 cm
signiert und gerahmt,
Galeriepreis: 2.600,- Rufpreis: 1.300,-
Tone Fink
Geboren am 1. Januar 1944 in Schwarzenberg, Vorarlberg, Österreich.
Lebt und arbeitet in Wien (Neubaugürtel 37) und Vorarlberg (6972 Fußach)
Studium an der Akademie der bildenden Künste (bei Prof. Weiler und Melcher) in Wien.
Lehrauftrag an der internationalen Sommerakademie für bildende Künste in Salzburg.
Zeichner, Maler, Objektemacher, Performance- und Filmkünstler.
Auszeichnungen:
Preis der Stadt Wien für Bildende Künste
Ehrengabe des Landes Vorarlberg für Kunst
Auszeichnung bei Handwerk und Form, Bregenzerwald
Konstanzer Kunstpreis
Einzelausstellungen (Auswahl):
Albertina, Secession und Museum moderner Kunst in Wien; Rupertinum, Künstlerhaus, Galerie im Traklhaus, Galerien Ropac und Academia in Salzburg; Kulturhaus in Graz; Künstlerhaus Thurn und Taxis in Bregenz; Kunstvereine
in Bregenz, Heidelberg, Unna und Flensburg; Folkwang Museum, Essen; Bodenseemuseum in Friedrichshafen; Neue
Galerie der Stadt Linz; Museumsgalerie Bozen; Galerie Nothelfer, Berlin; Galerie Holtmann, Köln; Stampa, Basel;
Galerie Lang,Wien; Galerie Heike Curtze, Wien Gallery Ishikawa, Tokio; Gallery Aoi, Nagoya; C. Art Galerie, Dornbirn;
Galerie am Lindenplatz, Vaduz; Kunsthaus Bregenz, Vorarlberg;
MAK-NITE und Textilausstellung, Wien usw.
Bücher (Auswahl):
„Zwischen den Bildern“, Edition Splitter Wien; „Sehstücke“ und „Strichfindlinge“, Rainerverlag Berlin; „PandÄmonium“ und „Maikäferdompteur“, Edition Freibord Wien und Nothelfer Berlin; „Telefonbuch“, Museum mod. Kunst Wien;
„Zeitrisse“, Albertina Wien; „Machart“ und „Tone Fink“(Bregenzer Kunstverein) Triton Verlag Wien; „Weissbleich“,
„Arbeiten auf Papier“, „Weiss Heute“ und „Skulpturale Bilder“, Verlag der Apfel Wien;
Coverentwürfe (Muster) für Geschenkbücher bei Residenzverlag, St. Pölten
37 Tone Fink
O.T.
2011, Acryl auf Leinen,
40 x 40 cm, signiert
Galeriepreis: 3.000,- Rufpreis: 1.500,-
Kunstfilme (Auswahl):
„Narrohut“; „Katijubato;“ „Aus der Luft gegriffen“; „Fliegenfängerfahnen“; „Falter 4“; „Was das Zeug hält“; „Roll
Over“(Biennale Kairo);
Zahlreiche Aktionen und Performances bei internationalen Festivals, wie z. B. beim Steirischen Herbst, bei den
Bregenzer Festspielen, den Wiener Festwochen, Münchner Filmfest, Kindermuseum Wien, Graz 2003, Quadriennale,
Prag 2003
1998/99 Biennale in Kairo
2005 Biennale in Peking
2005 „rundlederwelten“, Martin-Gropiusbau-Berlin
2006 „artone“ pattern-Muster zwischen Kunst und Mode im MAK, Wien und mak-nite, „paperporn mit Hockthronobjektornament“
2007 Gruppenausstellung in Tulln, Minoritenkloster „kunst der verführung“
www.tonefink.at
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38 Ernst Fuchs
LEDA UND DER SCHWAN
Radierung als handkoloriertes Unikat,
d.h. es existiert in dieser Ausführung und
Farbzusammenstellung weltweit nur dieses
eine Bild,
Bildausschnitt 38 x 48 cm,
Maß des gerahmten Bildes 60 x 77 cm,
handsigniert von Prof. Ernst Fuchs,
Galeriepreis: 2.300,- Rufpreis: 1.200,-
Ernst Fuchs
am 13. Februar 1930 als einziges Kind von Maximilian und Leopoldine Fuchs in Wien geboren; Vater und Großvater
sind jüdischen Glaubens.
Emigration des Großvaters in die USA und des Vaters nach Shanghai. Mehrere Familienmitglieder kommen im
Holocaust um. Ernst Fuchs ist als „Mischling 1. Grades“ zahlreichen Diskriminierungen ausgesetzt.1942 wird der
12jährige römisch-katholisch getauft.
1945 Studium an der Akademie der bildenden Künste unter Professor Albert Paris von Gütersloh.
1948 Gründung der „Wiener Schule des Phantastischen Realismus“ zusammen mit Wolfgang Hutter, Arik Brauer,
Rudolf Hausner und Anton Lehmden.
Der Universalkünstler aus Wien erlangte Weltruhm als Grafiker, Maler, Bildhauer, Designer, Bühnenbildner, Architekt,
Komponist und Dichter. So schuf er eine gigantische Zahl von Radierungen, ein mindestens ebenso großes Werk an
Ölgemälden und Aquarellen. In der Kapelle der Stadtpfarre St. Egid in Klagenfurt entstanden monumentale Fresken
zur Apokalypse des Johannes. Neben unzähligen Kleinplastiken und Reliefs schuf Ernst Fuchs auch viele lebensund überlebensgroße Skulpturen. Er entwarf Möbel, Fliesen, Porzellan, Schmuck, Medaillons, Tapeten, Teppiche,
Stoffe sowie Kostüme und Bühnenbilder für Parsifal, Lohengrin, Tristan und Isolde, Die Zauberflöte, Hoffmanns
Erzählungen, Die Fledermaus und Der Golem. Nach seinen Entwürfen wurden mehrere große Bauprojekte wie ein
Hotel in St. Veit an der Glan oder eine Kirche in Thal bei Graz sowie zahlreiche wunderbare Glasmosaikbrunnen
ausgeführt. Er komponierte Opern und brachte mehrere Schallplatten und CDs heraus. Ernst Fuchs schrieb
Gedichtbände, Kinderbücher und Märchen, illustrierte mehrere Bücher, unter anderem die Bibel, verfasste kunstund architekturtheoretische Werke, sowie eine Autobiografie. Er war mit bedeutenden Künstlern seiner Zeit wie Dali,
Hundertwasser und Leonard Bernstein bekannt.
Sein unumstritten bekanntestes Werk ist sein eigenes Museum, eine von Otto Wagner erbaute Villa in Wien, die er
umgestaltete und in ein fantastisches Fuchs-Museum verwandelte. Hier wird dem Betrachter ein großer Querschnitt
durch das geniale Schaffen von Ernst Fuchs geboten. Im Park rund um das Museum gestaltete er einen wunderbaren
Skulpturenpark, in dem sich auch ein vom Künstler erbautes, einzigartiges Brunnenhaus mit einem prachtvollen
Brunnenbecken aus Glasmosaik befindet.
Doch nicht nur durch sein herausragendes und vielseitiges Talent als Künstler hat Ernst Fuchs immer wieder
von sich reden gemacht. Auch sein Leben war und ist völlig unkonventionell und von ständigen Höhen und Tiefen
geprägt. So verbrachte er seine Kinder- und Jugendjahre als Verfolgter des NS-Regimes und in großer Armut,
erlangte in den 70-er Jahren enormen Reichtum, verlor danach wieder alles, um es schon bald wieder zurück zu
gewinnen. Er lebte und malte für einige Zeit in einem Kloster, zeugte aber davor und danach mit insgesamt sieben
Frauen sechzehn Kinder. Sein Familienauto war in den 60-er Jahren ein kleiner Puch Fiat und in den 70-ern schon
ein von ihm selbst mit Intarsien ausgestatteter goldener Rolls Royce in X-Large Größe. Auch an Musen, Modellen
und Geliebten fehlte es ihm nie. Gegensätze bestimmen sein Leben und sein Werk. Gott, Eros, Ritter, Tod und Teufel!
Das Genie schwankt immer zwischen den Extremen und kommt selbst heute als 84-jähriger nicht zur Ruhe. Er war
immer von vielen ungeliebt und unverstanden, doch hat er eine große Familie und eine über die ganze Welt verteilte,
eingeschworene Fangemeinde. Schon drei Generationen von Künstlern in aller Welt sind seine Schüler und sein
künstlerischer Nachwuchs.
39 Ernst Fuchs
WOLKENBLÜTEN
2009, Pastell auf Bütte,
Bildausschnitt 64 x 50 cm,
Rahmenmaß 97 x 80 cm, gerahmt,
handsigniert von Prof. Ernst Fuchs
Galeriepreis: 16.000,Rufpreis: 9.000,-
www.ernstfuchs-zentrum.com
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40 Jakob Gasteiger
O.T.
2006, Acryl mit Aluminium auf Leinwand,
40 x 30 cm, rückseitig signiert,
Galeriepreis: 4.550,- Rufpreis: 2.300,-
Jakob Gasteiger
1953 in Salzburg geboren. 1970-1974 Studium an der Hochschule für Musik und darstellende Kunst in Salzburg.
Jakob Gasteiger beendete das Studium mit einem Diplom für Bühnenbild. 1976 übersiedelte er nach Wien und
hatte erste Erfolge mit Ausstellungen seiner Bilder. Seither ist Gasteiger international in über 300 Einzel- und
Ausstellungs-beteiligungen in Galerien und Museen vertreten und ist Preisträger des Faistauer Preises für Malerei
und des 24. Österreichischen Graphikwettbewerbs Innsbruck.
Gasteiger ist mit Werken in öffentlichen Sammlungen vertreten, u.a. Albertina Wien; Kunstmuseum Bonn; Museum
moderner Kunst Kärnten; Kunstforum Wien; Museum der Moderne Salzburg; Museum Liaunig, Neuhaus; Museum
Angerlehner, Thalheim/Wels; Museum Stift Admont; Bank Austria Kunstforum, Wien; Museum moderner Kunst
(MUMOK) Wien;
2013 stellte Gasteiger im Rahmen des Personal Structures-Projekt bei der 55. Biennale in Venedig aus. Im Frühjahr
2012 erwarb Gasteiger einen Hof im Weinviertel, der zu seinem zweiten Wohnsitz mit Atelier wurde.
Jakob Gasteiger hat sich als solitäre Position in den 1980er-Jahren vom allgemeinen Kanon des Neoexpressionismus
distanziert, indem er einen minimalistisch abstrakten Weg in seiner Malerei eingeschlagen hat. Dabei spielt
Monochromie, die Farbe als opake Struktur der Bildfläche und das prozessuale Moment abseits des emotionalen
persönlichen Gestus eine gewichtige Rolle. Im Englischen gibt es für Farbe zwei differenzierte Begriffe: Colour (als
optischer Wert) und Paint (als taktiler Wert). In diesem Wechselspiel befinden sich die Bilder Gasteigers. Gemein
ist ihnen auch eine Stille und Leere, eine Verweigerung gegenüber Bildinformation und Ausdruck des Künstlers
als Kreator. Zentral ist ebenso die objekthafte Wirklichkeit des Kunstwerks, ein artifiziell geschaffenes Ding unter
anderen Dingen und kein Mediator inhaltlicher, illusionärer oder metaphysischer Informationen.
Entscheidend ist die handwerkliche Machart der Malerei: Jakob Gasteigers Gestus beschränkt oder konzentriert sich
meist auf einen durchgehenden Zug eines Kammwerkzeugs durch die Farbpaste, die auf dem Bildträger aufgetragen
wurde, wodurch eine anonyme mechanische Machart im Vordergrund steht. Der individuelle Duktus scheint zur
Gänze zurückgenommen. Vielleicht könnte man besser vom Bilder „machen“ sprechen, ohne aber den persönlichen
Impetus, den körperlichen Einsatz des Künstlers im Arbeitsprozess auszuschließen. Jakob Gasteiger beschrieb
seine Arbeit als eine Thematisierung von Malprozess und Malerei. Kunst ist für ihn Schaffung eines Systems von
Handlungsabläufen, in denen Bilder ohne ikonografischen Anspruch entstehen. Seine wiederholte Tätigkeit des
Farbauftrags und des Strukturierens des Materials Farbe verweigert sich jedem Bildinhalt. Aus dieser intellektuellen
Präzision und konzeptionellen Askese ist in den letzten 30 Jahren das umfangreiche Werk von Jakob Gasteiger
entstanden.
www.jakobgasteiger.com
41 Jakob Gasteiger
O.T.
2014, Acryl mit Aluminium auf
Leinwand,
120 x 100 cm, rückseitig signiert,
Galeriepreis: 14.300,Rufpreis: 7.500,56
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In Memoriam
Das Bild ist eine Spende der Familie des Verstorbenen.
Heinz Göbel
geboren am 8. August 1947 in Salzburg, gestorben am 16. November 2013 in Frankenburg am Hausruck,
Oberösterreich, war ein großartiger österreichischer Maler und Grafiker und ein sehr feiner Mensch.
Er studierte an der Akademie der Bildenden Künste in Wien, Meisterklasse für Grafik, bei Prof. Melcher.
Zahlreiche Einzelausstellungen und Beteiligungen, Messeteilnahmen im In- und Ausland, sowie zahlreiche
Auszeichnungen Ehrungen und Preise. Viele seiner Werke sind auch im öffentlichen Besitz und in Museen.
Heinz Göbel war ein stiller Purist, ein Zeichner, Grafiker und Maler, der nicht aus dem gesellschaftlichen,
kommunikationsgebundenen Alltag seinen Impuls holte, sondern aus der Begegnung mit der Natur und ihrem
Material.
Heinz Göbel war mit der Künstlerin Maria Moser verheiratet, die Künstlerin Lena Göbel ist die Tochter
des Ehepaares.
Aus der Laudatio zum Kulturpreis des Landes Oberösterreich 2011:
„Heinz Göbel ist in seiner Arbeit in unerschöpflicher Konsequenz der Landschaft verbunden, zunächst in seinen
Grafiken, dann in seinen Arbeiten auf Leinwand. Er ist ein stiller Purist, ein Zeichner, Grafiker und Maler, der nicht
aus dem gesellschaftlichen, kommunikationsgebundenen Alltag seinen Impuls holt, sondern aus der Begegnung mit
der Natur und ihrem Material. Er beobachtet sie im Konkreten, um sie dann als Landschaft oder als Bodendetail, als
Lichtreflex, als Bewegung, Ruhe, Höhe oder Tiefe in die Abstraktion zu führen.
Oft geht er damit in die Nähe der Architektur, einer Architektur, die sich in den Grundelementen geometrischer Form
präsentiert. Also kein Bauwerk, sondern ein archaisches Formenarsenal, das naturgegeben erscheint. Tatsächlich
nimmt er dabei Anleihe: Die Kalkalpen sind sein unerschöpfliches Terrain.
Mit dieser Malerei öffnet Heinz Göbel auch die früher strengeren zeichnerischen Konturen, bringt Bewegung in den
Raum, verlässt das bestimmt Umrissene zugunsten Schwebender offener Prospekte. Was früher die spannungsvolle skulpturale Komposition erratischer Blöcke war, ist heute eine Dynamik, die Horizonte öffnet und Perspektiven und
Spiegelungen erzeugt. Die Linie wird runder, die Farbe lasierend. Und die Farbe begründet die Form.
Heinz Göbel hat sich von der Grafik, im Besonderen von der Radierung zur Mischtechnik und zur Ölmalerei bewegt.
Er ist nirgendwo stehengeblieben.“
(Johannes Jetschgo)
www.heinzgoebel.at
42 Heinz Göbel
ISLAND
2013, Öl auf Leinwand,
80 x 110 cm,
alter Galeriepreis: 6.000,- Rufpreis: 4.000,58
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43 Lena Göbel
aus der Serie ZWIDERE VOGERL
2013, Holzschnitt überarbeitet auf Papier,
50 x 70 cm, signiert und gerahmt,
Galeriepreis: 950,- Rufpreis: 500,-
Lena Göbel
geboren 1983 in Ried im Innkreis (Oberösterreich)
2003 - 2008 Studium an der Akademie der bildenden Künste, Prof. Gunter Damisch
2008 - 2013 Aufenthalt in Berlin
lebt und arbeitet in Frankenburg und Wien
Seit 2002 sind die Werke von Lena Göbel in zahlreichen Einzel- und Gruppenausstellungen
im In- und Ausland zu sehen.
„Das Yin / Yang Denken im Schwarz / Weiß des Holzschnittes fördert eine Meditation über die Verteilung der hellen
und dunklen Anteile an Phänomenen, die wahrgenommen und dargestellt werden. Licht & Schatten, getrennt und
vereint zum Zweck der Darstellung und des Erkennens, spielen eine Hauptrolle in den Arbeiten von Lena Göbel, sie
lässt die Dimensionen wachsen, verschmilzt die polaren Qualitäten des Holzschnittes mit malerischen Spuren und
Ergänzungen, die einen farbigen Klang in die Kammermusik der Grafik bringen, gibt alltäglichen Situationen und
Dingen eine neue und überraschende Präsenz, Dynamik und Perspektive. Sie ist eine Wegbereiterin einer neuen
Zuwendung zu alten Drucktechniken, die auf heutige Weise interpretiert und weiterentwickelt werden und zu neuen
Bildern gerinnen.“ (Gunter Damisch)
44 Lena Göbel
aus der Serie HORSE GLORY
2013, Holzschnitt überarbeitet auf Papier,
aufkaschiert auf Leinwand,
100 x 120 cm,
Galeriepreis: 3.000,- Rufpreis: 1.500,-
„.. Es ist das Überraschende, das Überzeugende, das was auf den ersten Blick einnimmt. Dabei sind Formate
dieser Größe schon eine Herausforderung für den Holzschnitt. Lena Göbel praktiziert diese Druckgrafik seit sie
15 ist, ein Kompliment für die Schulen des Hausruckviertels, jener Gegend Oberösterreichs, die vergleichsweise
unbeachtet, sich zwischen Donau, Inn und Salzkammergut erstreckt. Sie hat mit 17 schon ihre ersten Ausstellungen
bestritten, Holzschnitte in denen die Natur das Sujet liefert. Parallel hat sie sich mit der Radierung beschäftigt,
aber der Holzschnitt ist letztlich ihr Metier geblieben, auch deshalb, wie sie bekennt, weil sie diese Technik in
ihrem kreativen Umfeld nur für sich hatte (…) Mit dem Messer in Holz zu schneiden, das Material auch großflächig
zu bearbeiten, das zeigt Lena Göbel als eine Künstlerin, die eben so sehr der Bildhauerei verbunden ist. Zum
einen vermeidet sie den großen Seriencharakter, im Allgemeinen fertigt sie maximal 5 eigenhändige Abzüge vom
Druckstock, die kleine Serie von 5 Stück wird dann in sich variiert. Diese Variation wird schon dadurch begünstigt,
dass Lena Göbel im Handdruck arbeitet, die physische statt maschinelle Kraft einsetzt und damit logischerweise
eine Variable ins Spiel bringt, die verschiedene Grautöne zulässt. Diese Vorliebe setzt sich in der Nachbearbeitung
der Druckgrafik fort, eine Nachbearbeitung, die eine aufschlussreiche Weiterführung des Arbeitsprozesses ist.
Denn jetzt setzt Lena Göbel Farbe ein. Diese Farbe bringt Raum, Emotion, Stimmung. Welche Farben sind das? Es
sind keine Instantfarben aus der Tube, sondern Rohmaterialien, Werkstoffe, Pigmente, die dosiert werden, die aber
nicht an sich für künstlerische Arbeit gedacht sind. Lena Göbel arbeitet mit Schellack oder Asphaltlack. Der eine
erzeugt tiefgründige, bernsteinfarbene Tönung, Asphaltlack gibt, durch Leinöl verdünnt, eine breite Skala in Braun
und Schwarz. Schellack ebenso wie Epoxidharz bieten eine glänzende Transparenz, die Künstlerin arbeitet hier mit
Zufall und Kalkül, chemische Prozesse werden im Lauf der Zeit auch systematisiert. Wichtig für das Gesamtbild
ist der Effekt des Durchscheinenden, der die Wucht in Glanz hüllt, der durch die Farbgebung zwischen Hellgelb
und Schwarzbraun die Motive mit Wärme auflädt, der sie aber auch versiegelt und objekthaft abschließt. Sie
verbindet auf diese Weise skulpturalen Anspruch und farbliche Stimmung. Und sie hält diese Stimmung reduziert,
sie setzt keine Farbteppiche, sondern unterstreicht durch die Wahl der Materialien schon den direkten, klaren und
kompromisslosen Blick...“
(Johannes Jetschgo)
www.lenagoebel.com
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45 Franz Grabmayr
TANZBLATT
2010, farbige Tusche auf Fabriano-Papier,
100 x 70 cm, rückseitig signiert und gerahmt,
Galeriepreis: 4.500,- Rufpreis: 2.500,-
Franz Grabmayr
Franz Grabmayr, geboren am 19.April 1927 am Pfaffenberg bei Obervellach in Kärnten, ist ein Landkind. Er ist geprägt vom Gebirge, seiner Schönheit, seiner gewaltigen Kraft, zum Beispiel vom fast 3.000 Meter hohen Polinik auf
der gegenüberliegenden Seite des Mölltales.
Obwohl er seit seiner Kindheit malt, wird Grabmayr zuerst Lehrer und unterrichtet von 1948 bis 54 in St.Jakob im
Rosental Mathematik, Geometrisch Zeichen und Knabenhandarbeit.
Ab Oktober 1954 studiert er an der Akademie der bildenden Künste in Wien bei seinem dänischen Professor Robin
Christian Andersen. Grabmayr führt eine Art Doppelleben: Vormittag Schule, Nachmittag Akademie. Immer mehr
zieht ihn die Kunst in ihren Bann. Malen, malen, malen, vor allem in den Schulferien.
1962 hängt Grabmayr den Lehrberuf an den Nagel und beschließt nur mehr als freischaffender Künstler zu arbeiten.
Für einen Durchschnittsbürger mit Familie ein riskanter Schritt, für ihn mehr als eine Befreiung.
Seine Frau Ingrid, die er im großen Saal des Louvre kennen gelernt hatte, über diesen mutigen Schritt: „Er konnte
gar nicht anders. Er musste es tun!“
1964 erhält Franz Grabmayr von Professor Herbert Boeckl das Diplom der Akademie am Schillerplatz. Unmittelbar
danach übersiedelt er ins Schloss Rosenau, westlich der alten Kuenringerstadt Zwettl, in der charakteristischen
Landschaft des Waldviertels mit seinen Hügeln und Mulden, mit seinen mystischen Granit-Steingruppen, gelben
Kornfeldern und markanten Bäumen. In dieser Abgeschiedenheit kann er ungestört seine großflächige, pastose
Landschaftsmalerei entwickeln.
In dieser Zeit entstanden seine grünen Bilder. „Die ganze Landschaft war grün. Ich wollte keine Farben erfinden, Ich
wollte nicht, was weiß ich, einen roten Baum malen, wenn ich das Grün sehe. Ich wollte wirklich das Grün differenzieren.“
Ende der 60er Jahre werden Grabmayrs Bilder plötzlich ganz leuchtend: reines Gelb, Rot, kräftiges Blau. Das Licht
ist bei Grabmayr untrennbar mit der Farbe verbunden. Es entsteht durch die Farben. Seine Bilder beginnen über die
Farben zu leuchten.
Angeregt durch eine Rembrandt-Zeichnung sucht es sich als neues Motiv eine Sandgrube, die sich in der Nähe befindet. In dieser malte er 5 Jahre. „Da habe ich zuerst wie bei den Grünvariationen, die Erd-, die Ocker-, die Brauntöne
gemalt. Das sind ganz große Bilder.“
Das Motiv Sandgrube wird Franz Grabmayr bis heute nicht wieder loslassen. Immer entwickelt er es weiter, noch einmal sehr intensiv in den späten 80er Jahren. Neben der Sandgrube erscheint ein neues Motiv: Die Felsen im Kamp.
Das sprühende, bewegtes Wasser im Kontrast zum ruhenden Element Stein. Ähnlich später 1994 in der Kärntner
Rabisch-Schlucht. Grabmayr mischt den Ölfarben auch Stroh, Sand oder Asche zu. In seinen Ölbildern malt er oft in
vielen Farbschichten übereinander dick, pastos mit der Spachtel aufgetragen. Es entstehen seine berühmten Kornmandln und seine Aschenbilder.
Ein Lagerfeuer inspiriert ihn zu Feuerbildern. Zunächst malt Grabmayr die Sandgrube im Feuerschein. Später werden Feuer und Tanz zu einer Einheit. Ein Bauer fährt ihn mit dem Traktor rund um das Feuer, am Anhänger Grabmayr mit seiner Staffelei und den Farbtöpfen. Er braucht dieses Kreisen um das Motiv.
46 Franz Grabmayr
BAUERNHAUS IM DORF ROSENAU
1980, Öl auf Leinwand,
101 x 145 cm, rückseitig signiert und datiert,
Galeriepreis: 32.000,- Rufpreis: 20.000,-
Das Waldviertel ist Jahrzehnte bis heute die Sommerheimat der Familie, in den Wintermonaten jedoch schaffte Franz
Grabmayr in seinem Wiener Atelier viele Jahre mit farbiger Tusche seine Tanzblätter, die ein ganz wesentlicher Teil
seines OEvres sind. Wie keinem zweiten gelingt es ihm die ausdrucksstarken Bewegungen des Tanzes direkt in das
Bild zu transformieren.
www.franzgrabmayr.at
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47 Helmuth Gsöllpointner
RÖTELZEICHNUNG
1966, 15,5 x 47 cm,
signiert und gerahmt,
Rahmenmaß ca. 50 x 65 cm
Galeriepreis: 3.000,Rufpreis: 1.500,-
Helmuth Gsöllpointner
1933 geboren in Brunnwald bei Bad Leonfelden und lebt in Linz,OÖ.
Stahlschnittschule, Steyr, Hochschule für angewandte Kunst, Wien
Leiter der Abteilung für Metallplastik in den Lehrwerkstätten der VOEST, Linz
Präsident der Künstlervereinigung MAERZ, Linz
Leiter der Meisterklasse „Metall“ (Objekt- und Produktgestaltung) an der Hochschule (seit 2000 Universität) für
Künstlerische und Industrielle Gestaltung in Linz
Rektor der Hochschule, 2001 Emeritierung
Preise und Auszeichnungen (Auswahl)
1967 EXPO 67 (Weltausstellung Montreal) Schmuck, 1985 O.Ö. Landeskulturpreis für Bildhauerei,
Großes Goldenes Ehrenzeichen für Verdienste um die Kultur der Stadt Linz,
2000 Großes Goldenes Ehrenzeichen für die Verdienste um die Republik (als Zeichen des Protestes gegen die neue
Bundesregierung nach dem 4. Februar 2000 nimmt Gsöllpointner die Auszeichnung nicht an).
Ehrensenator der Johannes Kepler Universität Linz, Goldenes Ehrenzeichen des Landes O.Ö.
2013 Ehrendoktorat der Universität für Künstlerische und Industrielle Gestaltung, Ehrenring der Stadt Linz
48 Helmuth Gsöllpointner
AQUARELL
1965, 28 x 40 cm signiert und gerahmt, Rahmenmaß ca. 50 x 65 cm
Galeriepreis: 3.000,- Rufpreis: 1.500,-
Ausstellungen (Auswahl):
1969 H. Gsöllpointner, Galerie MAERZ, Linz**
1971 FORUM STAHL I, Linz
1973 MAERZ- Künstler in der Wiener Sezession, Wien
1976 FORUM STAHL II, Linz
1976 GSÖLLPOINTNER; Variationsobjekte-Plastiken-Zeichnungen
1977 FORUM METALL, Linz*
1994 Netz Europa, OÖ Landesgalerie und ATW Behrensbau, Linz
1996 GSÖLLPOINTNER; Objekte und Plastiken 1955-95, OÖ
2000 AA (Architectural Association) London**
2003 MAK-Wien
*
umfangreiche Publikation, ** Einzelausstellung
„Helmuth Gsöllpointners Arbeiten folgen stets einer „inneren formalen Logik“, die sich nur scheinbar durch die
in die geometrischen Ausgangsformen seiner Skulpturen geschnittenen Liniensysteme rechtfertigt. Diese präzise
errechneten Schnitte durch das Material ergeben ein kompliziert durchdachtes Spiel unendlicher Variationsvielfalt
und setzen einem Möbius’schen Band gleich außen wie innen und ebenso alle anderen Raumkoordinaten in Relation.
Denn erst durch Interaktion und physische Anstrengung offenbaren sich die Möglichkeiten expandierender Form im
Raum.“
(Peter Noever, 2003)
„Helmuth Gsöllpointner hat sehr viel dazu beigetragen, die Bedeutung des Begriffs „Design“ im akademischen wie
öffentlichen Bewusstsein zu verankern. Es geht an dieser Stelle nicht um die Erörterung von Definitionen, Theorien
oder Strategien zu „Design“, sondern darum, dass er vor und jenseits des aktuell heftig geführten Diskurses damit
ein wichtiges Fundament für die künftige Profilbildung der Universität geleistet hat. Im Metabegriff „Gestaltung“,
wie er ihn versteht, begegnen sich nämlich die einst feindlichen Geschwister freie Kunst und angewandtes Gestalten
und laden ein, die großartigen Möglichkeiten gegenseitiger Befruchtung und Herausforderung auszuschöpfen. Das
ist der Weg, der von Helmuth Gsöllpointner vorgezeichnet wurde und den wir konsequent weiterverfolgen werden.“
(Reinhard Kannonier, 2003)
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49 Helmuth Gsöllpointner
VARIABLES OBJEKT – FIXIERT
2005, Alzen Guss,
33,5 x 12,5 x 10 cm, signiert
Galeriepreis: 7.000,- Rufpreis: 3.500,-
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50 Robert Hammerstiel
NEW YORK LOWER SIDE
2001, 60 x 80 cm, Öl auf Leinwand,
signiert und gerahmt,
Galeriepreis: 9.000,- Rufpreis: 4.500,-
Robert Hammerstiel
wurde 1933 in Werschetz (Vrsac) im Banat geboren. Zwischen 1944 und 1947 war die banatdeutsche Familie
Hammerstiel interniert, 1947 gelang ihr die Flucht nach Österreich. Dort war Hammerstiel neben seinem
Broterwerb schon früh als Maler tätig. Neben der Darstellung von Motiven aus seiner Umwelt beginnt Hammerstiel,
der sich selbst als „Überlebender von vielen Toten“ begreift, gegen Ende der 1960er Jahre seine traumatischen
Kindheitserlebnisse aufzuarbeiten.
Zwischen 1959 und 1966 studierte er bei den Professoren Gerda Matejka-Felden, Robert Schmidt und Gerhard
Swoboda in Wien. Im Jahr 1985 erhielt er den Berufstitel Professor, er lebt in Pottschach, Niederösterreich und in
Wien.
Hammerstiels Werk thematisiert die Menschenwürde, das Menschsein unter widrigsten Umständen, von inneren
Ängsten getrieben. Er opponiert vehement gegen das Herrische im Menschen und in der Gesellschaft, er klagt still
und zugleich stark Ungerechtigkeit und immerwährende Zustände von Gewalt und Terror an. Hammerstiel sucht die
Wirklichkeit hinter der scheinbaren Wahrheit, und es sind Hass und Grausamkeit, gegen die er sich stellt.
Entscheidend für Hammerstiels neue Werkphase wird 1988 eine Reise nach New York. Er wendet sich, wenn auch
kunsthistorisch verspätet, der Pop-Art zu (Milton Avery, Edward Hopper). Der Aufenthalt in New York wird zur klaren
Zäsur. Hammerstiel geht neue künstlerische Wege. Durch das Schrille und Grelle Manhattans beeindruckt, entdeckt
er die Farbe neu und vereinfacht die Formen radikal. Er stellt Räume auf neue Weise dar, verzichtet auf alles
Nebensächliche. Sein Werk ist fortan geprägt von einer lebendigen Farbigkeit und einer radikalen, fast plakativen
Reduktion der Form auf das Wesentliche. Mit diesem stilistischen Wandel stellt er seine Themen auf neue,
faszinierende Weise dar.
51 Robert Hammerstiel
MALUNTERRICHT
2013, 80 x 100 cm, Öl auf Leinwand,
signiert und gerahmt,
Galeriepreis: 16.000,- Rufpreis: 8.000,-
2006 und 2009 wurde er von Prof. Dr. Rudolf Leopold zu prominenten Einzelausstellungen im Leopold Museum in
Wien eingeladen. 2007 wurde der 73 Meter hohe Ringturm am Schottenring in Wien für mehrere Monate an allen
4 Seiten unter dem Motto „Turm des Lebens“ durch ein Monumentalwerk Hammerstiels verhüllt, das die Stationen
seines Lebens zeigt. Seine Geburtsstadt Werschetz verlieh ihm die Ehrenbürgerschaft und eröffnete im ehemaligen
Haus seiner Großeltern das Robert- Hammerstiel-Museum. 2011 richtete das Landesmuseum Vojvodina in Novi Saad
dauerhaft einen Robert-Hammerstiel-Saal ein.
Es gab eine Vielzahl von Einzelausstellungen in Wien und verschiedenen österreichischen Städten, aber auch in
Berlin, Düsseldorf, Hamburg, Köln, Essen, Münster und Schwerin, in New York, im Nahen Osten, und in Japan.
„Die Antriebskraft für meine Malerei ist die innere Notwendigkeit, die Erfahrungen meiner Vergangenheit und
Gegenwart in eine Symbiose zu bringen. Meine Arbeiten sind geprägt von Klarheit, Direktheit und Vereinfachung.
Das Physiognomische ersetze ich mehr und mehr durch flächige Formen, gestaltet in leuchtend monochrome
Farben.“ (Robert Hammerstiel)
www.hammerstiel.at
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52 Xenia Hausner
RAUSCHEN
Pigmentdruck auf 310g Hahnemühle Bütte, mit Ölfarbe
handbearbeitetes Unikat, Künstlerexemplar aus limitierter
Auflage 15, handsigniert, 100 x 75 cm
Galeriepreis: 10.000,- Rufpreis: 5.000,-
© Ronnie Niedermeyer, rn.co.at
Xenia Hausner
lebt und arbeitet in Berlin und Wien. Zwischen 1972 und 1976 absolvierte sie das Bühnenbildstudium an der
Akademie der bildenden Künste Wien und an der Royal Academy of Dramatic Art in London.
1977 - 1992 war sie mit über 100 Ausstattungen für Theater und Oper beauftragt, u. a. im Burgtheater Wien, Covent
Garden London, Theâtre de la Monnaie Brüssel.
Seit 1992 arbeitet Xenia Hausner ausschließlich als Malerin und hat seit 1996 zahlreiche Ausstellungen im In- und
Ausland. Dazu eine kleine Auswahl:
2014 „Xenia Hausner - Look Left-Look Right“, Hong Kong Arts Centre, Hong Kong
„Die Andere Sicht“, Essl Museum, Klosterneuburg; „Glanzlichter. Meisterwerke zeitgenössischer Glasmalerei im
Naumburger Dom“;
2013 „Sie. Selbst. Nackt.“, Paula Modersohn-Becker Museum, Bremen;
2012 „Xenia Hausner - ÜberLeben“, Essl Museum, Klosterneuburg; „Xenia Hausner - Flagrant délit“, Musée Würth,
Erstein; „Glasmalerei des 21. Jahrhunderts in Sakralbauten in Deutschland“, Centre intern. du Vitrail, Chartres;
2011 „Xenia Hausner - Damage“, Shanghai Art Museum, Shanghai; „Familiensinn“, Verhüllung Ringturm, Wien;
2008 „You and I“, Forum Gallery, New York;
2007“Zurück zur Figur - Malerei der Gegenwart“, Kunsthaus Wien und Kunsthalle der Hypokulturstiftung, München;
2006 „Xenia Hausner - Hide and Seek“, KunstHaus Wien;
2005 „Glücksfall“, Ludwig Museum Koblenz und KunstHaus Wien;
2003 „Xenia Hausner - New Paintings“, Forum Gallery, Los Angeles;
2001 „Xenia Hausner - New Works“, Rupertinum, Museum der Moderne, Salzburg;
2000 „Kampfzone“, Käthe-Kollwitz-Museum Berlin und Staatliches Museum St. Petersburg;
Ihre Bilder sind in vielen Museen und wichtigen Sammlungen.
„Ich mal’ den Stoff, der in mir angelegt ist. Es ist nicht mein Ziel, eindeutige Lösungen zu präsentieren, sondern
eine Präzision im Fragment zu erreichen. In diesen Bruchstücken gibt es eine geschärfte oder herausgefilterte
Botschaft, deren Rätsel ich nicht lösen kann. Die Situationen sind nicht eindeutig, aber der Betrachter kann sie
trotzdem lesen, weil er davon betroffen ist, er liest das Bild mit seinem eigenen Lebensfundus.
Im Bild ist ein metaphysisches Paket mit angelegt, das der Dargestellte in dieser Form gar nicht hat. Er ist
Stimulans und Objekt der Begierde für den Maler. Mir geht’s um die innere Wahrnehmung einer Person, und die
trägt immer auch die Weltsicht des Malers in sich. Es geht um Interpretation und nicht um Bestandsaufnahme. Die
Frauen bei Klimt sehen so magisch aus, und dann sieht man in den Katalogen die Fotos dazu, die so gewöhnlich sind
im Vergleich zu den Bildern, in denen sie gefiltert durch Klimts Innensicht eine übergeordnete Dimension erhalten.
Im Leben waren sie sicher intelligente und attraktive Frauen, aber das ist eben etwas anderes.“
(Xenia Hausner)
www.xeniahausner.de
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53 Manfred Hebenstreit
EINLASS-SIGNAL
aus der Serie „Natur-Signatur“, 2013,
Mischtechnik auf Papier, 63 x 50 cm,
signiert und gerahmt,
Galeriepreis: 3.200,- Rufpreis: 1.600,-
Manfred Hebenstreit
1957 in Altheim, OÖ geboren, Schaulager, Werkstatt und Atelier in Haargassen 1, neben dem Naturschutzgebiet im
Tal der Sieben Mühlen in der Nähe von Peuerbach, Oberösterreich;
1979 bis 1984 Studium „Malerei & Grafik“ an der Kunst-Universität Linz - 1987 Talentförderungspreis des Landes
Oberösterreich - viele Malreisen ins nahe und ferne Ausland - Realisierung von Kunst-am-Bau-Aufträgen - ab 2000
Erlernen der Glasmalerei und Entwicklung von Glasleuchtbildern - 2002 Kulturpreis des Landes Oberösterreich, 2010 KOMETOR in Peuerbach, 18 Meter hohe begehbare Skulptur als Gesamtkunstwerk mit Künstlerfilmen auf den
Ebenen „Wasserwelt“ und „Sternendom“, Malklasse an der Internationalen Sommerakademie Traunkirchen;
54 Manfred Hebenstreit
FAUNA & FLOORA
(Floora nimmt Bezug auf den roten Boden in
den indischen Tempeln)
2013, Mischtechnik auf Leinwand,
aus der Serie „Indisch-Rot“,
signiert, 130 x 130 cm
Galeriepreis: 14.000,- Rufpreis: 7.000,-
Ausstellungen:
Australien, Deutschland, Frankreich, Italien, Japan, Luxembourg, Litauen, Russland, Slowenien, Kroatien, Schweiz,
und in mehreren Staaten der USA, Berlin, Bregenz, Deggendorf, Düsseldorf, Frankfurt, Gelsenkirchen, Giessen,
Gmunden, Goldegg, Graz, Innsbruck, Hannover, Klagenfurt, Köln, Künzelsau, Lahr, Linz, München, Passau, Peuerbach, Puchheim, Salzburg, Simbach, Spittal/Drau, St. Pölten, Stuttgart, Villach, Vöcklamarkt, Vorchdorf, Wels,
Werfen, Wien, Zell/Pram
Werke in Museen und Sammlungen:
Albertina Wien, Lentos Linz, Nordico Linz, Landesgalerie im Oberösterreichischen Landesmuseum Linz,
Museum Angerlehner Wels, Neue Galerie Johanneum Graz, Rupertinum Salzburg, Museum Moderner
Kunst Passau, Museum Würth Künzelsau, BRD, Museum Gelsenkirchen, Villa Haiss Museum für
Moderne Kunst in Zell a. H., Deutsche Bank Luxembourg, MUMOK Wien, State Russian Museum Ludwig
in St. Petersburg, Allrussisches Museum Moskau und in vielen Privatsammlungen im In- und Ausland
Pressestimmen und Zitate:
„Ziemlich treffsichere psychische Projektionen hat man in den Arbeiten des Österreichers Manfred Hebenstreit vor
sich, der sich zwischen Figur und Zeichen temperamentvoll und nicht ohne Humor zu bewegen weiß.“
(Doris Schmidt, Süddeutsche Zeitung, München)
„Im Zwischenbereich von Wirklichkeit, Abstraktion und Intuition formuliert Manfred Hebenstreit seine Bildsprache,
die gegenständlich, konkret und visionär zugleich ist.“
(Beate Elsen-Schwedler, Museum und Kunstsammlung Würth, BRD)
„Er verzichtet auf jede Form der Anbiederung an den Zeitgeist, kreiert stattdessen einen eigenständigen, zeitlosen
Kosmos. Kunst als Schöpfung: nicht deutend, geschweige denn wertend. Vielleicht ist dies der wesentliche Aspekt
in der Anschauung der Kunst Hebenstreits, der mitverantwortlich dafür ist, dass uns diese Bildschöpfungen auf so
unwiderstehliche Weise faszinieren: Manfred Hebenstreits Kunst ist freilassend.“
(Barbara Thiemann, Kuratorin Ludwig Museum, Aachen)
www.hebenstreit-manfred.at
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55 Manfred Hebenstreit
PURPURLEVITATION
aus der Serie „Indisch-Rot“,
2013, Mischtechnik auf Leinwand,
signiert, 100 x 80 cm
Galeriepreis: 7.000,- Rufpreis: 3.500,-
57 Manfred Hebenstreit
MESA-ALLIANZ
aus der Serie „Arizona-Ortungen“
2011, Mischtechnik auf Leinwand,
signiert und gerahmt, 150 x 150 cm
Galeriepreis: 16.000,- Rufpreis: 8.000,-
56 Manfred Hebenstreit
FLORENREICH
aus der Serie „Indien Barock“,
2013, Mischtechnik auf Leinwand,
signiert, 110 x 150 cm
Galeriepreis: 14.000,- Rufpreis: 7.000,-
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58
Wolfgang Hemelmayr
ROTES MÄDCHEN,
1997 schwarze Kreide, Farbkreide
70,2 x 100 cm
signiert und gerahmt
Galeriepreis: 2.700,Rufpreis: 1.350,-
Wolfgang Hemelmayr
1956 geboren in Linz, lebt und arbeitet in Königswiesen, Oberösterreich
1978 Diplomarbeit an der Hochschule für Gestaltung in Linz, Meisterklasse für Malerei und Grafik
Würdigungspreis des Bundesministeriums für Wissenschaft u. Forschung
1982 Talentförderungspreis des Landes OÖ, 2x Kiwanis Grafik-Preis
Ausstellungen u.a. Palais Liechtenstein Wien, Pinakothek Heraklion Kreta, Sezession Graz, Kunsthalle Abraxas
Augsburg, Schiele Art Center Krummau, Galerie im Hofstöckl Linz, Landeskulturzentrum Ursulinenhof Linz, Hypo
Galerie Linz OÖ Landesmuseum, Schloss Hagenberg; Ausstellung und Katalogpräsentation im Stadtmuseum Linz
Nordico, Bruckmühle Pregarten, Galerie aller ART Bludenz, Kammerhofgalerie Gmunden, 2014 Galerie in der
Schmiede Pasching.
Arbeiten befinden sich im Besitz des Bundesministerium für Unterricht und Kunst, Amt des OÖ Landesregierung
OÖ Landesmuseum, Stadtmuseum Linz Nordico und in privaten Sammlungen.
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Wolfgang Hemelmayr
SITZENDE FRAUEN,
2011/12, Zustandsdruck, Eigendruck E.A. 1/3
Kaltnadel und Schaber, gedruckt auf Hahnemühle 300g, signiert und gerahmt, 70,5 x 104 cm
Galeriepreis: 2.000,- Rufpreis: 1.000,-
„Aufgrund meiner doch sehr intensiv gearteten zeichnerischen Vorgehensweise, dem immer wieder Überarbeiten
ganzer Bereiche eines Blattes, dem Auslöschen, dem Wegradieren ganzer Bildpartien gezeichneter Köpfe und Körper, dem Setzen und Versetzen – und der Neupositionierung des Darzustellenden auf der Fläche – bin ich über die
Zeichnung einen weiteren Schritt hin zur Radierung gegangen. Dies erfordert aufgrund des Materials der zu bezeichnenden, zu bearbeitenden Druckplatte ein noch stärkeres zeichnerisches Vorgehen in die Tiefe des Bildträgers, der
Druckplatte.
Auch hier vielleicht – noch stärker als in den Zeichnungen – dominiert ein langatmiges Vorgehen, welches von der
Materialität, Härte und Sperrigkeit der zu bearbeitenden Druckplatte (meist Zink oder Kupferplatte) bestimmt wird das Herausschälen einer Form. Es ist ein Setzen, ein Versetzen, eine Korrektur, ein Neuanfang: Strichbündel schichten sich übereinander, eröffnen neue Schwärzen, neue Räume.
Die Radierung, das Tiefdruckverfahren, scheint mir eine weitere Möglichkeit und in manchen Fällen sogar eine Steigerung zeichnerischer Möglichkeit zu sein: Hier der ganz spezifische Charakter der Linie einer Kaltnadelradierung
- oder auch die Strichätzung mit all ihren Variationsmöglichkeiten.
Meine zeichnerischen Bemühungen unterliegen meist ausschließlich einem Formfindungsprozess - eben in den
darzustellenden Köpfen und Körpern. Mich interessiert mehr dieses charakteristische Element an der Radierung,
weniger die vielfache Reproduzierbarkeit von gleichförmigen Drucken - wobei die technisch gediegene Handhabung
des Druckverfahrens überhaupt erst die Basis eines solchen radiertechnisch wie drucktechnischen Unterfangens darstellt.
Es ist hier in erster Linie der Prozess in der Entwicklung einer Radierplatte, eines Bildwerkes. Die von mir selbst
angefertigten Eigendrucke dokumentieren eine schrittweise formale Entwicklung, und sie dokumentieren auch deren
Verwerfung im Verlauf der sich entwickelnden Stadien. Ich sehe diese Arbeiten als künstlerische Artefakte einer gezeichneten und radierten Zustandsbedingtheit, die parallel zum eigentlichen „wirklichen Leben“ verlaufen. Es geht
mir dabei um Gültigkeiten und nicht um einen endgültigen „Idealzustand“. Körper und Köpfe entstehen, definieren
sich im Raum, tauchen auf und verschwinden. Auf der Radierplatte werden sie ausgelöscht, überarbeitet und abgeschabt - und neu gesetzt; in den Zustandsdrucken bleiben sie dokumentiert, erhalten. Wichtig ist mir die plastische
Intensität und Präsenz der gezeichneten Köpfe und Körper, sowie das Bestehen im Nebeneinander.“
(Wolfgang Hemelmayr)
www.wolfgang.hemelmayr.at
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60 Karen Holländer
HUNDSTAGE
2007, Öl auf LW., 90 x 70 cm, rückseitig signiert und gerahmt,
Galeriepreis: 4.000,- Rufpreis: 2.000,-
Karen Holländer
Geboren 1964 in Tübingen, BRD
1983 Matura in Aachen, BRD,
1983-1984 Studienaufenthalt in Paris, Académie Peninghen
1984-1989 Studium der Malerei an der Akademie der bildenden Künste, Wien,
bei Prof Rudolf Hausner, Diplom,
lebt und arbeitet in Wien
Ab 1998 hatte Karen Holländer Einzelausstellungen in Wien, Graz und Triesen, Liechtenstein, nahm an einigen
Gruppenausstellungen teil, z.B. „Österreichische Kunst“, Sammlung Essl, 2006, Eröffnungsausstellung Museum
Angerlehner 2013, 2. Malerei- Biennale „Vienna Calling“, österreichisches Kulturforum Zagreb, 2013, „Die andere
Sicht“, Sammlung Essl, 2014.
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Karen Holländer
HARTES LICHT
2013, Acryl auf LW., 90 x 130 cm, rückseitig signiert und gerahmt,
Galeriepreis: 7.000,- Rufpreis: 3.500,-
Galerievertretung Bechter Kastowsky, Wien, www.bechterkastowsky.com
Karen Holländer bringt in ihren Bildern innere Verfassungen und Strukturen der Gesellschaft zum Ausdruck.
Sie lässt sich von Situationen ihres näheren Umfelds inspirieren, setzt sich kritisch mit dem Phänomen Masse oder
mit Stadtlandschaften im Allgemeinen auseinander.
Im Bild „Hartes Licht“ (2013) isoliert sie die Figuren von Menschen in stereotyper Wartehaltung aus einer
einheitlichen Umgebung und reiht sie schematisch aneinander.
„Menschenmengen bilden durch statische Verteilung der Elemente- der Individuen- und durch die Anlässe ihrer
Zusammenkunft eigentümliche Muster. Man kann die Formulierung von Siegfried Kracauer, seinen berühmten
Buchtitel „Ornament der Masse“, hier zitierend entwenden. Wenn die Menge dicht gepackt ist, dann bleibt eine
homogene Struktur, die Ornament sein kann wegen der Wiederholung ähnlicher Formen in ähnlichen Abständen,
doch der Raum verschwindet fast völlig: Raumverdrängung durch Masse. Es ist Winter, die Schatten sind scharf
und klar, ungemildert. Das Licht ist grell, kalt, blendend. Die Schatten der Wartenden sind zugleich das Maß ihrer
Distanzen. Alle Schatten reichen ungefähr bis zum Fuß ihres Nachbarn.
Auffällig ist hier, dass jeder ganz für sich steht. Jeder ist in der Menge allein. Das harte Licht isoliert noch stärker
als sonst. Kommunikation findet nicht statt.“
„Oft malt Karen Holländer auch in autobiographischer Weise sich selbst oder ihr nahestehende Personen (z.B.
„Hundstage“ 2007). In diesen Bildern fällt die Massenhaftigkeit gänzlich weg. Der Fokus liegt vielmehr auf der
Darstellung charakteristischer Posen oder Bewegungen von Figuren in Räumen, die Aufschluss geben über deren
innere Befindlichkeiten und Stimmungen. Eine Begleiterscheinung der in ihren Bildern dargestellten Räume ist das
Stromkabel, das am Fußboden seine eigene labyrinthische Welt entwirft.“
„Unten aber, auf dem Fußboden, ringeln sich die elektrischen Kabel der Lampen ganz irregulär, so unordentlich, wie
es diese Strippen immer tun, weil sie immer etwas länger sind als der direkte Weg von der Steckdose zum Gerät.
Wenn es ein konstantes Leitmotiv bei Karen Holländer gibt, dann ist es diese Schlange, die sich am Boden ringelt.
Karen Holländer beobachtet genau die Zeichen und Figuren ihrer Umwelt, sieht auch die Fragezeichen im Gefüge des
Alltäglichen, denn die Welt, in der wir leben, ist voller Schlingen und Fallen.“
(Textzitate von Univ. Prof. Dr. Hans Holländer)
www.karenhollaender.com
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62 Ines Höllwarth
ORANGE BLAU SCHWEBEND
1989, Öl auf Leinwand, 130 x 175 cm, signiert und gerahmt, Atelierpreis: 2.400,- Rufpreis: 1.200,-
Ines Höllwarth
Geboren 1939 in Salzburg, Akademiestudien an der Angewandten und an der Akademie der bildenden Künste in
Wien, Abschlüsse mit Diplom, Romstipendium des Außenministeriums,
Lehrauftrag Hochschule Mozarteum, Abteilung Kunsterziehung und Textiles Gestalten, Museumspädagogin, kuratorische Tätigkeiten,
Anton Faistauer-Preis, Salzburg, Preis Privatstiftung Wuppertal, Karl Weiser-Preis der Karl-Weiser-Stiftung,
Öffentliche Aufträge zu Bauen und Kunst;
Ausstellungen im In- und Ausland, Museumsankäufe sowie zahlreiche Privatankäufe;
„Meine gesamte künstlerische Entwicklung ist von der gleichzeitigen Konfrontation mit der zeitgenössischen Kunst
geprägt. Ich lehne es ab, ein großes Vorbild für mich zu haben oder einem Guru zu folgen, dafür war ich an allen
Strömungen interessiert und griff in den bewegten Zeiten des Wiener Aktionismus viele Anregungen auf, die mich
faszinierten. Und so ist das Atelier für mich ein Ort des Rückzuges auf das Dasein als Malerin. Die Summe der
Augenblicke und Ideen, die sich aus spontanen Farbvorstellungen, stimmungsbedingten Farbklängen und gezielten
Farbprogrammen ergeben, sind meinerseits Reflektionen auf die Umwelt.“
(Ines Höllwarth)
„Ines Höllwarths Malerei hat heute etwas sehr Nacktes, Entblößtes, Verletzliches und damit Anrührendes an sich.
Da ist nichts mehr virtuos, da greift nichts mehr ineinander nach den Gesetzen einer akademischen Könnerschaft.
„Farbe pur“ führt durch die herben Paradiesgärten des Informellen und geht dann an die Grenzen des Ausdrucks,
wo die Atemluft ganz dünn wird und die Stimme ohne jede Formulierungspose frei liegt wie ein wunder Nerv. Dieser
Prozess geschieht in Salzburg, in dieser Stadt der künstlerischen Hübschheiten. Ines Höllwarth war und ist vieles,
Pädagogin, Anregerin, Networkerin, Organisatorin. Als all dieses ist sie sicher unersetzbar. Als Künstlerin ist sie
einmalig geblieben.“
(Anton Gugg)
63 Ines Höllwarth
VULKAN
2000, Öl auf Leinwand, 130 x 175 cm, signiert und gerahmt, Atelierpreis: 2.400,- Rufpreis: 1.200,-
„Ines Höllwarth ist eine Künstlerin, die sich für eine direkte, offene, freie und abstrakte Malerei entschieden hat.
Sie geht nicht von einem realen oder gedachten Gegenstand aus, den sie ins „Informelle“ weg malt. Ihr geht es um
das Prozessuale, die Abwicklung der Aktion im Malen, die Geste an sich, sichtbar gemacht durch die energetische
Malspur. In ihrem Werk öffnet sich Ines Höllwarth in Richtung einer subjektiven Ausdruckskunst und verwahrt
sich gleichzeitig gegen eine definitive, objektiv-gültige Lesart ihrer Bilder. Offenheit ist ihre Grundhaltung, ihr
Lebensprinzip.“
(Margit Zuckriegl)
„Ines Höllwarths künstlerische Aussage ist eine Auseinandersetzung mit dem Gegensatz, der so entgegengesetzt
gar nicht ist, denn hier wie da ist es der Mensch Ines Höllwarth, der diese Welt sieht in ihrer Doppelseitigkeit. Hier
die bewegte naturhafte Farbigkeit und dort die Ausweglosigkeit, die Einsamkeit, die Angst. Ines Höllwarth versucht
nun keine Synthese dieser beiden Extreme, sie malt das Eine und das Andere. Es scheint, als sei hier der Versuch
unternommen, nicht das Innen und das Außen miteinander zu versöhnen, sondern beide so isoliert zu behandeln,
wie sie es vielleicht in Wahrheit auch sind.“
(Angelica Bäumer)
www.ineshoellwarth.at
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Markus Anton Huber
aus der Serie MODESTIA
2011/14, (Serie bestehend aus vier Zeichnungen),
Mixed Media (Tusche, Kreide, Kohle, Graphit) auf Nepalbütten,
75 x 55 cm, signiert und gerahmt,
Galeriepreis: 1.800,- Rufpreis: 900,-
Markus Anton Huber
Geboren 1961
Studium der Medizin, Facharzt für Chirurgie
Gasthörer – Hochschule für angewandte Kunst, Wien
seit 1994 freischaffender Maler und Zeichner
Josef-Scheu-Weg 31, 4020 Linz
Email: [email protected]
Die Ausstellungstätigkeit konzentrierte sich in den letzten Jahren vor allem auf Deutschland: Tapetenwerk,Leipzig;
Städtische Galerie, Baireuth; Galerie Maria Seuren, Karlsruhe;
Luxembourg: LucienSchweitzer Galerie; Schweiz Art St Urban/Luzern) und Österreich: Landesgalerie Eisenstadt;
Galerie Lang, Wien; N.Ö. Dok, St.Pölten; Galerie in der Schmiede, Pasching; TrierenbergArt, Traun
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Markus Anton Huber
aus der Serie SUBLIMIS
2013, (Serie bestehend aus vier Bildern),
Öl auf Leinwand, 160 x 140 cm, Metallrahmen, rückseitig signiert,
Galeriepreis: 7.600,- Rufpreis: 3.900,-
Entropie – die Ordnung in der Unordnung
Die Entropie ist ein Maß für die Anzahl innerer Zustände, die ein geschlossenes System annehmen kann, ohne
dass sich die äußeren Zustände ändern.Es sind die inneren Zustände, die mich anziehen und faszinieren, das
Geträumte und Unsichtbare, die große Kraft, die das Weltenrad antreibt und bewegt. Die Knäuel von Strichen und
Linien ziehen sie nach diese Kraftwirkungen und verfolgen die Bewegungen der Moleküle und Elementarteilchen
auf ihren Beziehungsbahnen. Die Leinwand ist das abgeschlossene System, die Zeichnung ist die visualisierte
Entropie in diesem System. Gewebe, die übereinandergelagert Beziehungen eingehen und auflösen, Formen bilden
und wieder vernichten. In ihrer Gesamtheit den Grundrhythmus des Seins schlagend, autonom und unabhängig von
meinen Beweggründen und Beziehungen, ein eigener Kosmos mit seinen Gesetzen und Ordnungen. Dahinter die
konzentrierte Stille, die ewige Leere, die die Fülle gebiert und in das Leben generiert.
„Auf den ersten Blick sind Hubers Arbeiten waghalsig und riskant, weil gefährlich schön, gekonnt, perfekt. Alle
Bilder und Serien haben ihren eigenen Ton, ihren poetischen Farbklang. Musikalische Klänge sind es auch, die Huber
inspirieren. Es gibt engste Verschränkungen und gegenseitige Beeinflussungen zwischen den Musikkompositionen
und den Improvisationen auf Papier. Der Betrachter erliegt umgehend dem Zauber einer grandios beherrschten
Farbe und eines virtuosen Strichs, und doch liegt es Huber fern, dem Idyllischen nachzuspüren. Zu sorgfältig ist
seine Technik, zu wissenschaftlich, zu elementar sein Bildthema. Die Suche nach der inneren Wahrhaftigkeit tritt
vor rein Poetisches. Die Neigung des Künstlers und Naturwissenschaftlers allen Dingen auf den Grund zu gehen,
sie noch genauer, jedenfalls intuitiver, als das Weltraumobjektiv zu erfassen, führt zu immer neuen grafischen
Herausforderungen.
Hubers „janusgesichtige“ Bilder kommen aus dem Unterbewusstsein. Sie sind gezeichnete Emotion, zugleich grazil,
zart und wissenschaftlich.“
(Elisabeth Nowak-Thaller, Kunstmuseum Lentos)
www.markushuber.at
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Johann Jascha
DREIKLANG
Acryl, Farbstifte, Graphit aus 2010,
63 x 44 cm, signiert und gerahmt,
Atelierpreis: 1.900,- Rufpreis: 1.000,-
Johann Jascha
1942
1967
1975
1976
1986
2013
in Mettmach Oberösterreich geboren
Diplom für Malerei Akademie der Bildenden Künste Wien
Diplom für Kleinplastik Akademie der Bildenden Künste Wien
Diplom für Zeichnung Pretoria Südafrika
Goldenes Ehrenzeichen der Republik Österreich für Wissenschaft und Kunst
OÖ Landeskulturpreis für bildende Kunst
508 Ausstellungen davon 163 Einzelausstellungen von 1970 – 2014
1989 – 1990 Retrospektive: OÖ Landesmuseum, Wiener Secession, Künstlerhaus und Rupertinum Salzburg, Kulturhaus Graz und Dokumentationszentrum St. Pölten
1971 – 2014 Aufträge Kunst im öffentlichen Raum
Mitglied der Wiener Secession, OÖ Kunstverein, Safir Salzburg
Galerievertretung: „Galerie Kaiblinger“ Wien
„Diese Linie ist ein Ich, ein vielfältiges Individuum, das durchaus Evolutionswege erforscht, Lebenslogiken überprüft,
das sich selbst als Biodynamik vorstellt und einfach wie auch kompliziert lebendig ist.
Jeder dieser Linien nimmt sehr viel für sich in Anspruch, beinahe alles. Sie hat sich für eine Farbgebung
entschieden, es könnte demnächst aber auch eine andere sein. Sie weicht manchmal anderen Linien aus,
manchmal überlagert sie diese und manchmal schlüpft sie dazwischen durch – ein tänzerischer Chor von
Individualisten überprüft die Farbpalette, überprüft den Bühnenraum, überprüft ein wenig einander und sich selbst,
lässt manches zusammenfließen und auseinanderdriften.“
(Peter Assmann, Zitat aus dem Katalog Werke 2000 – 2009)
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Johann Jascha
SCHRIFTFELD
Acryl, Farbstifte, Graphit aus 2010,
79 x 59 cm, signiert und gerahmt,
Atelierpreis: 2.900,- Rufpreis: 1.500,-
Trotz seiner Ausbildung als Maler wurde das Zeichnen nach dem Diplomabschluss auch als Opposition
zum akademischen Kunstbetrieb bis Mitte der 1980er Jahre vorrangiges Bildmedium. „Ich wollte nach dem
Diplomschock wieder von Null beginnen; deshalb habe ich auch nur schwarz-weiß gezeichnet.“ Das unmittelbare
und damit das Subjektive des Zeichnens und vor allem die technische Einfachheit des Zeichnerischen motivierten
Ihn dazu besonders. Die Erfahrung mit der „Wiener Ereigniskunst“ führte in den späten 1960er Jahren zur
„ereignishaften Zeichenweise“ und zum „Schriftbildlichem“ so Otto Breicher.
In den 1970er Jahren wandelte sich die Zeichnung vom Abstrakten ins Figurenhafte und dabei ins Anthropomorphe,
weg vom Psychologisierenden. Wie bei kaum einem anderen OEuvre der letzten Jahrzehnte ist die Befragung der
menschlichen Figur zentrales Thema des Schaffens von Johann Jascha.
„In den späten 1980er Jahren wird auch die Farbe wieder zu einem oft opulenten bildnerischen Element, wie
überhaupt damit das Spiel zwischen Zeichnung und Malerei bestimmend wird. Dabei bleibt er primär ein Zeichner.
Die Farbe zunächst das Zeichnerische akzentuierend und ihm einen Farbkörper verleihend, wird sie im Laufe der
Jahre zum „Bühnenraum“ für das zeichnerische selbst. Immer stärker beginnt auch das Tänzerische als
Bildform an Bedeutung zu gewinnen.
Insbesondere mit Farbstiften radikalisiert er die Zeichnung auf deren Grundelement, die Linie. Das Bild, ob
Zeichnung, Druckgraphik oder Malerei ist dabei immer ein Ort menschlicher Energetik. Welt und Bildfindung
basieren letztendlich auf Formfindung.“
(Carl Aigner, Zitat aus dem Katalog zu den OÖ Landeskulturpreisen November 2013)
www.jascha.at
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Johann Jascha erhielt den Landeskulturpreis 2013,
dieses Bild SCHRIFTFELD war in der Landeskulturpreisträgerausstellung 2013/2014 ausgestellt.
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68 Anna Jermolaewa
UNTITLED
(smile is in the air)
2007/2014, C-Print,
45 x 62 cm, A.P.
Edition: 5 + 2 e.a.,
gerahmt und rückseitig signiert,
Galeriepreis: 3.200,Rufpreis: 1.600,-
Anna Jermolaewa
Geboren 1970 in St. Petersburg, Russland. Lebt und arbeitet in Wien.
1998 Diplom an der Universität Wien (Fakultät für Kunstgeschichte);
2002 Diplom an der Akademie der bildenden Künste, Wien (Malerei, Graphik & Neue Medien).
Unter anderem hatte sie Einzelausstellungen in der Victoria Gallery, Samara (2013), Camera Austria, Graz (2012),
Kunsthalle Krems (2012), Institute of Contemporaty Art, Sofia (2011), Kunstverein Friedrichshafen (2009), XL
Gallery Moscow (2008), Museum moderner Kunst, Passau (2004), Magazin 4, Bregenz (2002), Blickle Stiftung
(2002), Institute of Visual Arts, Milwaukee (2000) und war an mehreren internationalen Gruppenausstellungen
beteiligt, wie zum Beispiel im ZKM/ Museum für neue Kunst, Karlsruhe (2011), National Centre for Contemporary
Arts, Moskau (2009), Herzliya Museum of Contemporary Art, Tel-Aviv (2008), Mumok, Wien (2005), Kiasma’s
Collection, Helsinki (2005), Sprengel Museum, Hannover (2003), Frankfurter Kunstverein (2002), Stedelijk Museum
(2001) und Venedig Biennale (1999). Ihre Arbeiten befinden sich in folgenden Sammlungen: Stedelijk Museum,
Friedrich Christian Flick Collection, Museum of Contemporary Art Kiasma, MUMOK-Museum Moderner Kunst
Stiftung Ludwig, Wien, Volpinum Kunstsammlung, MUSA, Museum auf Abruf, Vienna, Tiroler Landesmuseum
Ferdinandeum, Vehbi Koc Foundation, Kontakt. The Art Collection of Erste Group, Belvedere. Preise: 1999
Römerquelle-Preis. 2000 Professor-Hilde-Goldschmidt-Anerkennungspreis. 2000 SCA Kunstpreis. 2002 PfannOhmann-Preis. 2002 Ursula Blickle Förderpreis. 2004 Förderungspreis der Stadt Wien. 2006 T-Mobile art award
2006. 2009 Preis der Stadt Wien. 2011 outstanding artist award.
Die Künstlerin arbeitet vorwiegend in den Medien Fotografie, Video und Installation. Ihr Hauptinteresse gilt
der Analyse funktionaler Strukturen der Gesellschaft und den sozialen Beziehungssystemen alltäglicher
Lebensumstände. Immer wieder stehen die Grundbedingungen der menschlichen Existenz und die Natur des
Menschen im Mittelpunkt. Komplexe politische und gesellschaftliche Sachverhalte werden mithilfe präziser
filmischer Kompositions- und Aufzeichnungsschemata zu eindringlichen, bedrückend-absurden Metaphern
verdichtet. Ein oft hintergründiger Humor ist den vielschichtigen Arbeiten eigen und ermöglicht eine vermeintlich
leicht zugängliche Rezeption. Dahinter verbirgt sich jedoch stets ein äußerst kritisches Potenzial.
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Anna Jermolaewa
DER BERG RUFT
2012, C-Print,
37,7 x 67,7 cm, A.P.
Edition: 4/5 + 2 e.a.,
gerahmt und rückseitig signiert,
Galeriepreis: 3.300,- Rufpreis: 1.700,-
Dabei geht es Jermolaewa um das Verhältnis von Individuum und Masse, Freiheit und Restriktion, Macht
und Ohnmacht, insbesondere auch um Zusammenhänge und Netzwerke hegemonialer Strukturen, in deren
Einflussbereich weitreichende Entscheidungen getroffen werden. So ist ihre Kunstproduktion eine, die im Kontext der
Geschichte die politischen, wirtschaftlichen und sozialen Implikationen analysiert und das Ausgeliefertsein sowie
die Möglichkeiten der Einflussnahme des Individuums durch ein widerständiges Bewusstsein metaphorisch erkundet
und damit auch das Potenzial der Kunst für die Gesellschaft andeutet.
„Formalästhetisch stehen Jermolaewas Arbeiten im Widerspruch zu herkömmlichen Erwartungen und
Sehgewohnheiten. Dies liegt an ihrem direkten Blick, der nicht auf das Spektakuläre, sondern auf die kleinen
Details des Alltags gerichtet ist. Ihre Fotografien und Videos geben Auskunft über eine Welt des Scheiterns, über
bewusste und unbewusste Ängste und nicht zuletzt über Sehnsüchte und Leidenschaften. Das Ergebnis sind
komplexe Reflexionen über individuelles und kollektives Geschichtsbewusstsein, sind eindrückliche Bilder, die den
Betrachtern in Erinnerung bleiben und Augen wie Geist öffnen.“
(Hans-Peter Wipplinger)
www.jermolaewa.com
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Aris Kalaizis
SUCHE
2014, Kreidelithografie auf handgeschöpften Büttenpapier,
55 x 38 cm, handcoloriert
Unikat (1/1, nummeriert und signiert), gerahmt
deutscher Marktpreis: 4.000,- Rufpreis: 2.000,-
Aris Kalaizis
71
1966
1992–1997
1997
1997–2000
1997
2002
2005
2007
2010 2011 2013–2014
Geboren in Leipzig als Sohn griechischer politischer Emigranten
Studium der Malerei an der Hochschule für Grafik und Buchkunst (HGB) Leipzig bei Professor Arno Rink
Landesstipendium des Freistaates Sachsen
Meisterschülerstudium bei Professor Arno Rink
Landesstipendium des Freistaates Sachsen
Kunstpreis der deutschen Volksbanken und Raiffeisenbanken
USA-Stipendium in Columbus, Ohio
USA-Stipendium New York City
Teilnahme an der Biennale di Venezia, 12. Mostra Internazionale di Architettura
Teilnahme an der 4.Guangzhou-Triennale (Guangdong Art Museum. China)
Museumstour Deutschland, Österreich, Niederlande
Aris Kalaizis lebt und arbeitet in Leipzig.
Aris Kalaizis’ Bilder befinden sich in mehreren nationalen und internationalen öffentlichen Sammlungen u.a. Guangdong Museum (China), Drents-Museum (Nl), Museum Angerlehner (A), Kunsthalle Leipzig, Marburger Kunsthalle
sowie zahlreichen Privatsammlungen.
Aris Kalaizis ist ein Einzelgänger innerhalb der Neuen Leipziger Schule. Seine Bildkonzepte unterscheiden sich radikal vom gängigen Gestus der zeitgenössischen Malerei. Denn ein gestaffelter Arbeitsprozess geht der malerischen
Umsetzung voraus, wobei umfangreiche Konstruktionen und Modelle ein wichtiges Element darstellen. Da Kalaizis’
Bildwelten unter die Oberfläche des Realen gelangen, erfand 2006 die amerikanische Kunsthistorikerin Carol Strickland den Neubegriff des Sottorealismo. Anstelle von sur, dies bedeutet über oder oberhalb, weist sotto besser auf
die verborgenen Geheimnisse, die unter der Oberfläche begraben sind. Kalaizis malt nur wenige Bilder pro Jahr. Diesen durch Langsamkeit gekennzeichneten Entstehungsprozess kann man als Gegenentwurf, als reife Skepsis gegenüber den Fließbanderzeugnissen postmoderner Malerei verstehen. Was dabei entsteht, sind Bilder, die einen Taumel,
eine gewisse Störung des inneren Gleichgewichts hervorrufen, denn in ihnen ist vieles zweideutig. Leben und Tod,
Traum und Wirklichkeit fließen seltsam ineinander. Das Bewegliche scheint erstarrt und das Starre unheimlich bewegt. Und: Alles ist aufgeladen mit einer seltsamen Heftigkeit, in einem höchst sinnlichen Klima in denen stets alles
zugleich ist: Zauber, Anmut, Süße und Abgründigkeit.
Aris Kalaizis
DAS BLUMENHAUS
2011,
Öl auf Leinwand,
210 x 170 cm,
beidseitig signiert,
deutscher Marktpreis:
46.000,Rufpreis: 25.000,Dieses Bild wurde noch
nie in einer Galerie zum
Kauf angeboten.
Es wurde bisher nur im
Museum Angerlehner,
Thalheim, und im
Drents Museum,
Holland, in großen
Kalaizis-Ausstellungen
gezeigt.
www.kalaizis.com
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Anton Kitzmüller
UNSCHULD
2oo4, Öl, Acryl auf Leinwand,
70 x 50 cm, signiert und gerahmt,
Galeriepreis: 2.400,- Rufpreis: 1.200,-
Anton Kitzmüller
Geboren 1966 in Linz, wuchs Anton Kitzmüller in St. Florian auf. Von 1985 bis 86 besuchte er die Universität für
künstlerische und industrielle Gestaltung in Linz. In dieser Zeit stand Kitzmüller in Verbindung mit zahlreichen
Linzer Künstlerpersönlichkeiten wie Ludwig Schwarzer, Fritz Feichtinger, Franz Xaver Ecker, Erich Ruprecht und Fritz
Aigner. 1986 folgten Einladungen von Ernst Fuchs und Karl Korab. Noch im selben Jahr folgte die Aufnahme an die
Universität für angewandte Kunst in Wien in die Meisterklasse für Malerei und Graphik von Wolfgang Hutter. Da in
den 1980er Jahren die abstrakte Kunst in Österreich vorherrschte, sich dagegen aber in England mit Lucien Freud
die gegenständliche Malerei zu etablieren begann, reiste Kitzmüller nach London. Dort arbeitete für einige Monate
gemeinsam mit dem britischen Maler Stephen Taylor. 1989 kehrte er nach Österreich zurück, wo Wolfgang Hutter
ihm einen frühzeitigen Diplomabschluss ermöglichte. Seitdem lebt und arbeitet Anton Kitzmüller in St. Florian und
Linz.
Die rege Ausstellungstätigkeit dreier Jahrzehnte in Museen, Galerien und auf Kunstmessen, sowie die darauf
Bezug nehmenden Rezensionen in Tageszeitungen, Kunstzeitschriften und dem Fernsehen dokumentieren auf
eindrucksvolle Weise, welch steigende Anerkennung das Werk des Künstlers erfährt. 2008 drehte das Filmstudio
September-Film Köln „Das Maß der Dinge“, ein umfangreiches Filmportrait über Anton Kitzmüller.
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Anton Kitzmüller
DIE ZWEI VEREHRER
2010/11, Öl, Acryl auf Leinwand,
60 x 80 cm, signiert und gerahmt,
Galeriepreis: 3.200,- Rufpreis: 1.600,-
Regelmäßige Ausstellungen in etablierten Galerien und Museen, u. a. Galerie Szaal Wien, Galerie Thiele Linz, Galerie
Seywald Salzburg, Galerie Maringer St. Pölten, Galerie Peithner-Lichtenfels Wien, Galerie Blaeser Düsseldorf, Galerie
von Abercron München, Galerie Bernd Dürr München, Galerie Beckmann Köln, Galerie Goede Bremen, Galerie
Stoetzel-Tiedt Goslar, Galerie Sundermann Würzburg, Galerie Elitzer Saarbrücken, Galerie Binhold Berlin, Galerie
Iris Eckert Kampen/Sylt, Galerie Bernauer-Berg Frankfurt, Galerie Schill Stuttgart, Galerie Reich Köln, Museum
St. Annen Lübeck, Galerie Norbert Dabekaussen Sittard, Galerie Beeldenstorm Bosschenhoofd, Het Blaauw Laaken
Kunstkabinet, Gallery Chicory Alkmaar, Galerie Lewis Guy Den Haag, Galerie de Vijf Eijken Arnhem, Miniaci Art
Gallery Positano, Galleria d’Arte Il Sagittario Messina, Galleria Conarte Savona, Museum Poznanski Palace Lódz,
Miejska Galeria Sztuki Lódz, Hart Gallery Carmel & Chicago, Multi Media Arts Gallery New York, Olympisches
Museum Lausanne, Vivendi Gallery Paris.
Regelmäßige Präsenz auf internationalen Kunstmessen, u.a. Art Karlsruhe, Cologne Fine Art, Art Multiple
Düsseldorf, Kunstmesse München, Kunstmesse Hannover, Kunstmesse Schwetzingen, Art & Antique Essen, Art
Austria Leopold Museum, Kunst Wien MAK, Kunstmesse Palais Ferstel Wien, Kunstmesse Künstlerhaus Wien,
Kunstmesse Schloss Laxenburg, Art Bodensee, Art Laren Amsterdam, Gelre Art Arnhem, Art Fair s`Hertogenbosch,
Holland Art Fair, Art Zürich, Fiera Puro Arte Vigo, Linearte Gent, Art London.
Werke in Museen und Sammlungen: Sammlung Rudolf Leopold (Museum Leopold, Wien), Sammlung Leonie von
Rüxleben (Museum St. Annen, Lübeck), Miejska Galeria Sztuki, Lódz, Sammlung Westermann, Sammlung Krohne,
Sammlung Ludwig Fotter, Museum Stiegl Salzburg, Anton Bruckner Institut, Österreichisches Tabakmuseum,
Nordico Museum der Stadt Linz.
www.anton-kitzmueller.com
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Peter Klitsch
DIE ARCHÄOLOGIN
2011, Öl auf Leinwand,
80 x 60 cm, signiert und gerahmt
Atelierpreis: 7.000,- Rufpreis: 3.500,-
Peter Klitsch
1934
1951
1954
1976
1987
in Wien geboren,
Studium an der Akademie für angewandte Kunst in Wien,
Studium an der Königlichen Hochschule in Stockholm,
Studium der Kunst des japanischen Holzschnittes in Kyoto,
Professor an der Universität von Okinawa, Japan.
Zahlreiche Ausstellungen in ganz Österreich (z.B. Albertina), Deutschland, Italien, Ungarn, Tschechien, Israel,
Indonesien, Japan, USA, Südamerika.
Am 2. Mai feierte er heuer seinen 80. Geburtstag und seine Werke werden in mehreren Ausstellungen gezeigt.
Bühnenbilder und Theaterausstattungen,
Illustrationen zu Büchern von H.C. Artmann, Oscar Wilde und Alfred de Musset.
Per Eigendefinition ist dieser Maler der Wiener Schule des phantastischen Realismus, ein Seiltänzer ohne Netz
zwischen Traum und Wirklichkeit. Eine Darstellung, die sich auch in sämtlichen Stationen seines bisherigen Lebens
widerspiegelt. Er lebt und arbeitet mit seiner japanischen Frau Mihoko, einer Fotokünstlerin, im niederösterreichischen Stiefern im Kamptal. Scheinbare Gegensätzlichkeiten scheinen auf ihn eine starke Anziehung auszuüben und
so entsteht ein Bild eines träumenden Realisten, genauso wie jenes eines realistischen Träumers. All diese Facetten
des Menschen Peter Klitsch lassen sich auch ohne Zweifel in seinen Bildern wiederfinden.
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Peter Klitsch
STEALTH II
1979, Öl auf Platte,
95 x 70 cm, signiert und gerahmt,
Atelierpreis: 12.000,- Rufpreis: 6.000,-
„Es ist in der Kunst eine alte Weisheit, dass nicht immer die lautesten Künstler auch die Wichtigen sind. Als ich im
Jahre 1984 in der Albertina die Arbeiten auf Papier von Peter Klitsch, das eben bis dahin entstandene graphische
Gesamtwerk ausstellte, so wusste ich warum. Eben weil er zu jenen gehört, die weit mehr bedeuten, als sie aus sich
machen. Weil er es vielleicht auch gar nicht so leicht hat, von den Vorzügen des Landlebens aus immer in der Kunstszene aktuell und mitten darin zu sein. In gewissem Sinne ist er ein Künstler, der zwar mit allem Streben, allem Können seine Werke schafft und die selbst gewählten Ziele auch erreicht, doch von seiner Natur aus ein vielseitig interessierter – wie er selbst sagt – „Globetrotter ist, der sein Zuhause schätzt“. Seine Interessen gehören also ebenso
der fernöstlichen Philosophie – er studierte den japanischen Holzschnitt in Kyoto – wie dem spannungsvollen Pilotieren von Privatflugzeugen. 1992 flog er im ersten Flugrennen um die Welt. Er studierte an der Wiener Akademie,
ebenso wie an der Königlichen Akademie in Stockholm und war längst als Autorennfahrer bei Rallys, Straßen- und
Bergrennen im Einsatz.
Alles was er tut, so scheint es, geschieht aus Lust am Leben und dessen Faszination. So arbeitet er an Glasfenstern und lithographischen Folgen (Historische Themen wie die Kuenringer, Kaiser Maximilian I., die Habsburger), ebenso an großen Ölbildern wie schon 1967 über die balinesische Götterwelt, nach einem dreimonatigen
Aufenthalt auf dieser indonesischen Insel. Er richtete Ausstellungen in Rom, Israel oder Japan ebenso ein, wie
in Horn, Krems oder Böhmisch-Krumau. Alles ist Erlebnis und Ergebnis. Ein fesselndes Leben formt den künstlerischen Niederschlag, überträgt die ausdrucksstarke Aussage. Nun steht offenbar so manches Projekt vor ihm
und drängt nach Verwirklichung. Großbilder als Auftragsarbeiten, Bühnenbilder und Ausstattungen, Ausstellungen verschiedener Art. lch verfolge alles das auf seinem erfolgreichen Weg und habe ihm den Begriff der
,,Albertina-Würdigkeit“ zeitgerecht zuerkannt. So wünsche ich für alles weitere Erfolg und viel Lebensfreude.“
(Walter Koschatzky)
www.klitsch.at
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Cornelius Kolig
Geboren 1942 in Vorderberg an der Gail. 1960 – 65 Studium an der Universität Wien sowie an der Akademie der
bildenden Künste in Wien (Meisterklasse für Malerei bei Dobrowsky, Boeckl und Weiler). Kolig lebt und arbeitet in
Vorderberg im PARADIES.
1963 fand die erste Einzelausstellung mit Röntgenplastiken und Röntgenfilmen in der Galerie St.Stephan in Wien
bei Otto Mauer statt. Koligs Plexiglasarbeiten wurden 1968 ebenfalls zum ersten Mal ebendort gezeigt, in der Folge
1970 in einer Sonderausstellung der Biennale Venedig, 1972 im Museum des 20. Jahrhunderts in Wien, sowie im
Museum Bochum, im Deutschen Kunststoffmuseum in Düsseldorf und 1975 bei der Biennale in Sao Paulo.
Koligs grafische Arbeiten zu seinen Plexiglasobjekten waren u.a. auf den Grafikbiennalen von Tokio, Kyoto,
Bradford, Kraków, Katowice, Ljubljana, Oslo sowie in Genf und Venedig zu sehen.
Cornelius Kolig zählt mit seinen Arbeiten der 60er Jahre, den Aeroplastiken und Reizspendern und den daraus
entwickelten, oft standortgebundenen Körper- und Naturinszenierungen in seinem PARADIES in Vorderberg (ab
1979 errichtet) zu den Pionieren jener Tendenzen in Österreich, die sich im Gegensatz zum zeitgleichen Wiener
Aktionismus an neuen Materialien und Technologien orientierten und damit eine andere, nicht remythisierte,
sondern in einer utopischen Zukunft angesiedelten Interpretation des Leiblich-Sinnlichen fanden (heute zählt Kolig
mit seinen frühen Arbeiten zum tierischen und menschlichen Stoffwechsel zu den Vorläufer der Abject Art).
Die in Koligs Geburtsort im Laufe von drei Jahrzehnten auf rund 6.000 Quadratmetern entstandene, als Lebensund Gesamtkunstwerk konzipierte architektonische Anlage des PARADIESES ist heute Werkstatt, Benützungs- und
Vermittlungsort und Schaulager für die darin versammelten Installationen und Arbeiten von 1962 bis heute.
Harald Szeemann hatte Koligs Große Tastgrammatik für Reizspender 1975 in die Wiener Ausstellungsvariante der
Junggesellenmaschinen integriert, Dieter Ronte 1984 alle transportablen Teile des Paradiesprojektes erstmals
in einen musealen Rahmen in das Museum Moderner Kunst Stiftung Ludwig in Wien transferiert. Zuletzt stellte
das ortsversetzt nur schwer vermittelbare Paradiesprojekt das Essl Museum 2009 mit einer umfassenden
Dokumentation einer größeren Öffentlichkeit vor.
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Cornelius Kolig
HOCHZEITSKLEID
2001, C-Print
80 x 120 cm, signiert und gerahmt,
Galeriepreis: 8.000,- Rufpreis: 4.000,-
77
Cornelius Kolig
LÖWENZAHN
2002, Acryl auf Sperrholz,
80 x 120 cm, signiert und gerahmt,
Galeriepreis: 12.000,- Rufpreis: 6.000,-
Autoren, die sich mit Koligs PARADIES intensiver in Texten auseinandergesetzt haben, waren u.a. Paolo Bianci,
Brigitte Borchardt-Birbaum, Peter Gorsen, Hermann Nitsch, Rainer Pachler, Claudia Reiß, Arno Ritter, Arnulf
Rohsmann, Roxanne Rohsmann, Dieter Ronte, Ulrich Tragatschnig und Thomas Zaunschirm. Cornelius Kolig selbst
hat 2004 mit der Veröffentlichung von AN DEN KLON und 2013 mit DAS PARADIES DIE BEDIENUNGSANLEITUNG
(Verlag Ritter) zwei umfassende Handbücher und Nachschlagwerke zum unrealisierten und bereits realisierten Teil
seines Paradiesprojektes vorgelegt.
Wolfgang Lesowsky, Sasha Pirker, Helga Ripper und Renata Schmidtkunz drehten zum PARADIES Fernsehfilme, die
im gesamten deutschsprachigen Raum gezeigt worden sind. International wahrgenommen wurde auch das „Haus
Kolig“, eine „Ikone des alpinen Bauens“, ein 1977 nach Plänen von Manfred Kovatsch spektakulär auf einer steilen
Bergwiese über dem Ossiacher See errichtetes Mal- und Ferienhaus.
Koligs Arbeiten im öffentlichen Raum führten immer wieder zu Missverständnissen und heftigen kulturpolitischen
Kontroversen. Die Beauftragung zur Neugestaltung des von den Nazis 1938 zerstörten Anton Kolig-Saales im
Kärntner Landhaus führte 1999 zur massivsten persönlichen Künstlerhetze in der zweiten Republik (als 2006
Cornelius Kolig der Große Kulturpreis des Landes Kärnten verliehen werden sollte, erschien Kolig mit Greifzangen
und Armprothesen zur Preisübergabe).
(Sammlungskatalog Infineon Technologies Austria AG)
www.kolig.at
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Karl Korab
DAS GELBE DACH
2014, Gouache mit Collage,
Blattmaß 40 x 45 cm,
Rahmenmaß 62,5 x 67,5 cm
Galeriepreis: 2.500,Rufpreis: 1.400,-
Karl Korab
Der im kleinen Waldviertler Ort Sonndorf in der Stadtgemeinde Maissau lebende Maler, Grafiker und Bühnenbildner
wurde am 26. April 1937 in Falkenstein im Weinviertel als Sohn eines Försters geboren. Von frühester Kindheit
wollte er Maler und nicht, wie es sein Vater wünschte, Förster werden. Er besuchte das Gymnasium in Laa und
dann in Horn und studierte nach der Matura von 1957 bis 1962 an der Wiener Akademie der bildenden Künste bei
Sergius Pauser. Schon im ersten Akademiejahr erhielt er den Meisterschulpreis und die goldene Füger-Medaille. Ab
1959 bewegte er sich im Umkreis der damals stark prägenden „Wiener Schule des Phantastischen Realismus“. 1968
realisiert er das Bühnenbild und die Kostüme zu Arthur Schnitzlers „Zum großen Wurstl“. Ab 1969 experimentiert
Korab mit verschiedenen Materialien wie Polyester, Druckgrafik, Siebdruck und Lithografie.
Seine Hauptthemen sind das Stillleben, Landschaften, maskenhafte Köpfe und das Interieur. In seinen Gemälde und
Grafiken, die durch ihre einfachen Formen und Inhalte bestechen, entwickelte er eigenständige Kompositionen - eine
Mischung aus erfundenen Gebilden mit alltäglichen Gegenständen und Formen.
International bekannt wurde er besonders für seine Wald- und Weinviertler Motive.
Auch wenn Landschaft und Architektur in Korabs Arbeiten dominieren, ist er ein überaus vielseitiger Künstler.
Neben Ölbildern, Grafiken und Collagen schuf er auch Briefmarken, Flaschenetiketten und Buchillustrationen.
In den 1970er Jahren gestaltete er sogar eine Spielkartenserie, heute eine gesuchte Rarität. Vor allem für seine
Heimatgemeinde Maissau war und ist Karl Korab immer wieder aktiv: Neben Plakaten, Broschüren, Masken und
Dekorationen für den Faschingsumzug gestaltete er Fassaden (z. B. Konditorei Schmid) und - gemeinsam mit seinem
Sohn Alexander - den Brunnen am Hauptplatz. Ein weiterer Korab-Brunnen befindet sich in Eggenburg.
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Karl Korab
ALTE HÄUSER
2014, Gouache mit Collage,
Blattmaß 45 x 48 cm,
Rahmenmaß 72,5 x 72,5 cm
Galeriepreis: 3.000,Rufpreis: 1.500,-
Karl Korab wurde mehrfach für seine im In- und Ausland präsentierten Arbeiten ausgezeichnet, unter anderem mit
der Goldmedaille der III. Biennale in Bozen (1969), dem Kulturpreis des Landes Niederösterreich (1972) und dem
Goldenen Ehrenzeichen für Verdienste um das Land Niederösterreich (1997). Seine Werke befinden sich in vielen
öffentlichen und privaten Sammlungen.
Karls Korab hat ein sehr großes, meist unverkennbares Oeuvre geschaffen und welches in
vielen bekannten Galerien mehrmals national und international rund um die Welt ausgestellt:
von Wien über Zürich Genf, Bonstetten CH, München, Bonn, Berlin, Paris, Brüssel, Amsterdam, London, Stockholm,
Montreal, New York, San Franzisco, Tokio, Kairo, Alexandria, usw…
Atelieradresse: A-3730 Burgschleinitz-Kühnring, Sonndorf 11
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Suse Krawagna
O.T.
2010, Kreide, Öl, Acryl auf LW,
50 x 40 cm, rückseitig signiert
Galeriepreis: 2.400,Rufpreis: 1.200,-
Suse Krawagna
1964
1983 – 1988
1988
1988 – 1990
in Klagenfurt geboren, lebt in Wien
Akademie der bildenden Künste, Wien, Prof. Arnulf Rainer
Diplom
Studienaufenthalt in London, Royal College of Art
Ausstellungen / Auswahl
2014 „Konkret – Abstrakt“ Parlament der Republik Österreich, Wien
2013 Kunstbuero / Galerie Amer Abbas, Wien; „malerei - luisa kasalicky, suse krawagna,martina steckholzer“
Künstlerhaus Klagenfurt, Kunstverein Kärnten; „Väter -Töchter Strabag Artspecial“ STRABAG Kunstforum, Wien;
2012 Abstraktion und Subtraktion, selected by Esther Stocker und ff, Galerie Lisa Ruyter, Wien; „Montag ist erst
übermorgen. Junge Kunst auf Papier“ Ankäufe des Kupferstichkabinetts 1997-2012, Akademie der bildenden
Künste, Wien; „Realität und Abstraktion 2 – Konkrete und reduktive Tendenzen ab 1980“ Museum Liaunig;
„Dèjà – vu : imprévu Sammlungseinblicke“ Stadtgalerie Klagenfurt; 2011 „selected by Philip Grözinger“ Galerie
Patrick Ebensperger, Berlin; „streng geometrisch“ Musem Moderner Kunst Kärnten, Klagenfurt;
81
Suse Krawagna
O.T.
2010, Acryl, Buntstift auf LW,
80 x 60 cm, rückseitig signiert,
Galeriepreis: 3.800,- Rufpreis: 1.900,-
„Architektonische Formen und Schemata bilden in Krawagnas Werk oftmals einen kaum noch erkennbaren
Referenzpunkt, doch führt die Künstlerin die Formen gezielt in den non-repräsentativen Verhandlungsraum, den
Flächenraum der Malerei über: In der Weiterentwicklung der Formkonstellation von Bild zu Bild wird jeder mögliche
außerbildliche Bezug entkräftet, einzig das jeweilige „Vorbild“ ist von Bedeutung. Krawagnas malerisches Interesse
gilt weniger der jeweiligen Setzung, sondern der möglichen Veränderung und Abweichung, nicht der mimetischen
Wiederholung der Form, sondern der liminalen Differenz zum benachbarten Bild. Ihre Bildserien eröffnen einen
Möglichkeitsraum, in dem stets auch andere Erscheinungsformen des formalen Themas vorstellbar werden. Die
Serie bildet dabei den Ausschnitt eines Kontinuums möglicher Erscheinungsformen, einer imaginären Malerei
jenseits der ikonischen Präsenz des singulären Bildes. Angesichts dieser Simultanität aktuell wahrgenommener
und imaginärer Erscheinungen wird der/die BetrachterIn der Labilität der Wahrnehmung, zugleich aber auch der
eigenen Strukturierungstätigkeit gewahr. Die Bildmodulationen, die zwischen den Bildern auftretenden „Störungen“
und Abweichungen, bedingen ein vergleichendes „Sehen in freier Variation“ (Max Imdahl). Krawagnas Malerei lässt
die ikonische Wahrnehmung als einen sich stetig fortschreibenden, prinzipiell infiniten Prozess der Differenzierung
erscheinen.“
(David Komary)
www.susekrawagna.at
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82 Rudolf Leitner-Gründberg FLÜCHTENDER HIRSCH KRONE RETTEND
2010-2014, Öl, Blattgold und Lapislazuli auf Platte,
76 x 60 cm, signiert und gerahmt
Galeriepreis: 11.000,- Rufpreis: 6.000,-
Rudolf Leitner-Gründberg
wurde 1955 am Gründberg in Linz (OÖ) geboren.
– Studium an der Universität für angewandte Kunst Wien, bei Oswald Oberhuber und Bazon Brock
– lebt und arbeitet seit 1987 in Wolfsbach (NÖ)
Internationale Ausstellungen:
München, Kassel, Köln, Berlin (D), Paris, Chartres (F), Brüssel (B), Genf, Zürich, Basel (CH),
Hong Kong (UK), New York (USA)
Werke in öffentlichen Sammlungen und Museen:
Museum Angerlehner, Lentos-Kunstmuseum, OÖ Landesmuseum, Raiffeisenlandesbank OÖ,
NÖ Landesmuseum (St. Pölten, NÖ), Bankhaus Kretschker, Sammlung Mühringer (Wels),
Sammlung Diethart (Graz)
Richard J. Massey Foundation (New York, USA)
83 Rudolf Leitner-Gründberg
DIE LÖSUNG aus dem Hollensteinzyklus,
Öl, Blattgold,
2013-2014, Lapislazuli auf Leinwand,
186 x 124 cm, Blattgoldrahmen,
Galeriepreis: 28.000,Rufpreis: 15.000,-
VIELLEICHT KANN MAN DIE SPRACHE GESUNDSCHWEIGEN - COULD SILENCE MAKE LANGUAGE HEALTHY
„Die ununterbrochen das Handeln korrigierenden Handlungen, sind die eigentlich authentische Wertdimension des
Menschlichen“
….hier wird auf die deutlichste Weise das Geheimnis von Eros spürbar, das tiefste Mysterium der Mystik.
Eros ist die Überwindung der zerbrochenen Einheit der Zeit, von Vergangenheit, Gegenwart und Zukunft, des männlichen und weiblichen Prinzips, von Geist und Materie.
Eros schafft Einheit und Frieden.
Eros ist die Verheißung des Glückes.
Glück ist das Leuchten des Eros, der Einbruch des Himmlischen und das ist Schönheit.
Dort wo die Einheit zerbrochen wird, kennen sich die Bruchstücke nicht mehr,
beginnen sich selbst für das Ganze zu halten und die Folge ist,
dass sie sich bekriegen.
Krieg ist das Scheitern am Eros.
„Das Gebot der Stunde und das für die Zukunft Notwendige ist, genau zu wissen, was wir nicht mehr mitmachen.
Wir können in allen verwirrenden Strömungen und zwischen so vielen Machtblöcken, Ideologien und Mythen, uns auf
eines verlassen: Jede konsequent gedachte und ausformulierte Vision wirkt im geistigen Geflecht der Welt, ob das
jemanden passt oder nicht, ob das jemand wahrnimmt oder nicht.
Die Eigenmächtigkeit die aus der Vision kommt, ist die einzig würdige Form von Macht und Autorität, sie löst jede
Gewaltmacht auf, weil sie sich nicht gebrauchen und vereinnahmen lässt……………“
(Rudolf Leitner-Gründberg, 2010)
www.leitner-gruendberg.at
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Josef Linschinger
1945 in Gmunden, Österreich, geboren
1969 erste konstruktive Arbeiten
1970-75 Studium an der Hochschule für Gestaltung Linz
1975-2003 als Lektor, Assistent und Universitätsprofessor an der Kunstuniversität Linz
1976-80 Hörer an der Freien Intern. Hochschule für Farbe und Umwelt Salzburg
seit 1977 konstruktiv/konkrete Arbeiten
seit 1987 Arbeiten visueller/konzeptueller Poesie
1990 Gründung des Gmundner Symposions für Konkrete Kunst
Seit 1981 zahlreiche Ausstellungen und Ausstellungsbeteiligungen in den meisten europäischen Ländern
sowie in Ecuador, Israel, Japan, Kanada, Korea, der SU und den USA
Beteiligt an Kunstmessen in Wien, Basel, Frankfurt, Budapest, Zürich, Innsbruck, Düsseldorf, Köln, Dornbirn, Forli,
Bologna, Santa Fe, Linz, Karlsruhe
Werke in intern. Museen, öffentlichen und privaten Sammlungen. Diverse Preise und Auszeichnungen.
„Es gehört zu den Charakteristika der Konkreten Kunst, dass ihren Werken jeweils Spielregeln zugrunde liegen, so
unterschiedlich Medien, Materialien und Zielsetzungen innerhalb dieser vielgestaltigen Strömung auch sein mögen.
Das heißt, dass nicht individuelle Handschrift und spontanter Duktus die Arbeit bestimmen, sondern dass die Werke
systematisch entstehen. ...
So setzt die Bindung an die Regeln des Sudoku ein höchst reizvolles visuelles System ins Werk, ein Farbenfeuer,
das sich dem gelenkten Zufall verdankt, ein Rätsel, das Unvorhersehbares durch die Bindung an die Methodik
hervorbringt, ein Bildsystem unausschöpflicher Überraschungen – Linschingers ureigene bildnerische Erfindung.“
(Marlene Lauter, Direktorin Museum im Kulturspeicher Würzburg. Aus: Die Faszination des Sudoku im Verlag
Bibliothek der Provinz 2013)
„Josef Linschinger wagt einen neuen Schritt in der graphischen Darstellung abstrakter oder/und poetischer Begriffe,
indem er sie in ihren Strich-Code umsetzt; ein einfaches, klares, sinnfälliges Unternehmen, das mit seinem binären
System über die Grenze unseres Jahrhunderts ins neue Jahrtausend weist. Diese Umsetzung geschichts-, gefühls-,
ideenbeladener Begriffe in ein strenggegliedertes Streifenmuster ist von spröder, ja abstrakter Schönheit. Hier
wird dem weltüberspannenden Konsumbereich eine Graphie abspenstig gemacht und künstlerisch eingesetzt, um
humane Inhalte zu erneuern, durch eine neue Form mit neuer Spannung aufzuladen. Josef Linschingers Weg von
der konstruktivistischen Malerei mündet ganz logisch ins Strich-Code-System, das ja eine rein konstruktivistische
Sprachfigur ist; in gewisser Weise könnte man hierin die soziale Vollendung des Konstruktivismus sehen, das
zwingende Ergebnis. ...“
(Pierre und Ilse Garnier, Autoren, Amiens. Aus: Zyklen, Hg. Kunstuniversität Linz, Ritter Verlag 2003)
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Josef Linschinger
MONDRIAN
120 x 120 cm, Galeriepreis: 4.800,- Rufpreis: 2.400,-
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Josef Linschinger
SUDOKU TRIPTYCHON
je 40 x 40 cm, Galeriepreis: 3.200,- Rufpreis: 1.600,-
[email protected]
www.joseflinschinger.com
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86 Franziska Maderthaner
TANZEN STATT STREITEN
aus der Serie „Westposten“
2012, Zeichnung und Aquarell auf Büttenpapier,
55 x 75 cm, signiert und gerahmt,
Galeriepreis: 2.300,- Rufpreis: 1.200,-
Franziska Maderthaner
geb. 1962 in Wien
1980 – 1985, Studium an der Universität für angewandte Kunst Wien bei Herbert Tasquil, Bazon Brock und Oswald
Oberhuber.
Seit 2000 ao. Professorin an der Universität für angewandte Kunst Wien/Malerei und Grafik
Lebt und arbeitet in Wien und im Waldviertel
Ausstellungen: Ua. Sezession Wien, Kunsthalle Wien, Künstlerhaus Wien, Kunstverein Aschaffenburg, WUK,
Summer Stage Wien, MAK/Wien, Neuer Kunstverein Baden-Baden, NÖ Art, Frauenbad Baden, Galerie Wolfgang Exner/Wien, Galerie Barbara von Stechow/Frankfurt, Galerie Brennecke/Berlin, Düsseldorf, Galerie Neuheisel/Saarbrücken, Einzelpräsentationen bei Art Fair Köln, Art Karlsruhe, Viennafair.
87 Franziska Maderthaner
BAUERNDISCO
2012, Öl und Mischtechnik auf Leinwand,
180 x 180 cm, signiert,
Galeriepreis: 13.200,- Rufpreis: 7.000,-
„Die Gestalten und Staffagen, welche Franziska Maderthaner ins Bild setzt, nachdem sie die Vorbilder aus ihrem
Fundus von Fotos, Abbildungen in Hochglanzmagazinen oder im Internet herausgefiltert und in einem komplexen
Prozess zeichnend und am Computer ihren Vorstellungen entsprechend manipuliert hat, sind allesamt in ein schwer
zu durchschauendes Tun verstrickt. Eine Fülle von virtuos verknüpften Teilinformationen addieren sich zu einer
vielschichtigen Einheit, deren kausale Zusammenhänge eher erspürt als rational begriffen sein wollen. Eben weil
die Handlungen einer jeden Figur eindeutig definiert sind, versucht der Rezipient so unweigerlich wie vergeblich,
einen direkten logischen Bezug zwischen einzelnen, gegenständlichen Bildabschnitten zu konstruieren, um bald
zu begreifen, dass es sich um visualisierte Fragmente der individuellen Ideenwelt Franziska Maderthaners handelt,
deren Interpretation eine subjektive bleiben muss. Nicht zuletzt im Enigmatischen der kühl-distanzierten Darstellung
liegt deren Reiz begründet. Zusätzlich geben Bildtitel, welche die Lesbarkeit der Szenen erleichtern könnten,
zusätzliche Fragen auf. Sie entstammen häufig Pop-Songs – etwa der Beatles, Leonhard Cohens oder David Bowies
– und vermitteln originelle bildbegleitende Botschaften, die allerdings gleichfalls dekodiert sein wollen und sich
folgerichtig in das System der Verrätselungen einfügen.“ (Jürgen Schilling)
„Ich bekenne mich zur gegenständlichen Malerei. Denn es geht nicht um den Prozentanteil von Gegenständlichkeit
auf einem Bild, sondern um die Intention des Künstlers, dass gegenständliche Elemente auch als solche
wahrgenommen werden. Dass die Menschen einen Hasen, eine Tulpe, ein Baguette oder eine Taube erkennen, weil
dieser Gegenstand, abgesehen von seiner farblichen oder formalen Qualität, auch eine inhaltliche, symbolische
Aussage hat. Die reine Abstraktion wäre für mich nicht genug, weil ich der Meinung bin, dass sich die Möglichkeiten
der abstrakten Malerei im 20. Jahrhundert erschöpft haben. Es war eine wichtige Entwicklung, aber mit den
abstrakten Expressionisten und deren Nachfolgern, die mit analytischer Malerei oder mit Chemie experimentierten à
la Polke, ist man zu Punkten gelangt, die in dieser zweidimensionalen Arena, in der wir uns da bewegen, nicht mehr
zu toppen sind. Die formalen Entscheidungen, wie ich gegenständliche Elemente farblich und kompositorisch ins
Bild setze, bauen auf alten gestaltpsychologischen Kriterien auf, wobei ich mich am ehesten an den alten Meistern
orientiere. Wer jahrzehntelang malt, der weiß, wie die Gesetzmäßigkeiten eines guten Bildes funktionieren. Man
kann mit diesen Gesetzmäßigkeiten weiterarbeiten, sie dehnen oder auch brechen. Ich hatte in dieser Hinsicht einen
sehr guten Lehrer, Herbert Tasquil, der genau diese Gesetzmäßigkeiten von Malerei unglaublich gut analysieren
konnte. Parallel dazu habe ich auch bei Bazon Brock studiert. Das war natürlich ein totaler Widerspruch. Der eine
konzentrierte sich nur auf Reflexion, Kommunikation und Sprache, dem andern ging es darum, uns die Gesetze
von guter Kunst auf der rein formalen Ebene zu vermitteln. Für mich hat sich dies quasi als Handgepäck oder als
Repertoire verinnerlicht.“ (Franziska Maderthaner)
www.maderthaner.cc
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Foto Elisabeth Hartmann
Jürgen Messensee
Jürgen Messensee
MUND – TRICOLOR
1999, Blei, Acryl auf Fabriano Papier,
Blattgröße 56,5 x 76,5 cm,
mit Rahmen ca. 70 x 90 cm,
signiert und gerahmt,
Galeriepreis: 7.000,- Rufpreis: 3.500,-
wurde 1936 in Wien geboren und studierte an der Akademie der bildenden Künste.
Er lebt und arbeitet in Wien und in St. Margareten im Burgenland.
„Messensee zählt zu den führenden Protagonisten seiner Generation, wird in den Medien als Maler-Philosoph Wert
geschätzt, und nimmt einen fixen Platz im Kontext der Malerei und Zeichnung in Österreich ein. Stets ist die Natur
sein Vorbild, vor allem die menschliche Figur, die der Künstler in eine zeichenhafte Form mit deutlicher Tendenz zur
expressiven Geste auflöst. Es sind verschlüsselte Naturaneignungen, die sich als Schwimmerinnen, Katamarane oder
Münder manifestieren. In den letzten Jahren erweitert er Zeichnung und Malerei durch das reproduktive Verfahren
des Jetprints, indem Messensee seine vorhandenen Zeichnungen stark vergrößert und auf diese Vorlagen wiederum
malt. Dabei geht es ihm um Verschiebungen und Manipulationen der Wahrnehmung: Was ist real und was ist Fiktion?
Er male keine Bilder, sagt Jürgen Messensee. Das, was an der Wand hängt, seien Relikte des Erinnerns. des
Nachdenkens. Und Messensee denkt viel nach: über Parallelwelten und –zeiten, über Orte, Entfernungen, über
die Unendlichkeit des Seins und die Zeitlosigkeit der Kunst. Vor allem aber über das, was hinter dem Sichtbaren
sichtbar gemacht werden kann durch die Kunst. Die Welt hinter der Welt hinter der Welt: Dort forscht die Kunst.
Dort, in diesem unbekannten Universum, siedelt denn auch Messensee seine künstlerischen Untersuchungen an.“
(Andrea Schurian, Der Standard)
„Jürgen Messensees Bilder changieren auf höchst subtile Weise zwischen Figuration und Abstraktion. Bevorzugtes
Motiv dabei ist die weibliche Figur, für den Maler ein bloßes „Vehikel“, um sein facettenreiches künstlerisches
Denken zwischen Rationalität und Emotion, zwischen Konzept und spontanem Ausdruck umzusetzen. Das Maß an
Realität variiert von Bild zu Bild, das Thema wird unterschiedlich von Malerei umkreist und interpretiert.
Messensee ist ein Maler in bester europäischer Tradition. Er verfügt über ein Spektrum zwischen
spontaner malerischer Geste und zeichnerischer Kürzelsprache, zwischen kontemplativer Flächigkeit und
aggressiver Handschriftlichkeit, an der sich der Betrachter seiner Bilder erst einmal satt sehen muss.“
(Ingried Brugger)
Jürgen Messensee selbst über den Zustand höchster Konzentration und Intuition beim Malen: „Vor allem anderen
bedeutet das eine ungeheuerliche Anstrengung, die ich fast mit einem Trancezustand vergleichen möchte. Man tut
alles, damit dieser Zustand eintritt. Und wenn er eintritt, dann kann auch etwas geschehen. Geschieht das nicht,
dann passiert auch nichts, und das Ganze bleibt eine geradezu mechanische Angelegenheit. Man muss einen
Zustand erreichen, bei dem die Mitteilung, die man zu machen hat, aus einem herausspringt wie angeblich die
Athene aus dem Kopf des Zeus.“
Messensee wurde bereits in sehr vielen Ländern ausgestellt, 2013 gab es u.a. eine ganz besondere Ausstellung im
Bank Austria Kunstforum, Wien, bei der der Quantenphysiker Univ. Prof. Dr. Anton Zeilinger die Festrede hielt und
Parallelen zur Wissenschaft aufzeigte und 2014 im Museum Angerlehner, Thalheim bei Wels.
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89 Hannes Mlenek
LASZIV
2011, Ölfarbe, Acryl auf Büttenpapier,
57 x 79 cm, mit Rahmen ca. 72 x 95 cm,
signiert und gerahmt,
Galeriepreis: 3.800,- Rufpreis: 1.900,-
Hannes Mlenek
Hannes Mlenek wurde am 30.5.1949 in Wiener Neustadt geboren. Ab 1970 war Mlenek Gasthörer an der Hochschule
für angewandte Kunst in Wien. Als freischaffender Maler ist Hannes Mlenek seit 1976 tätig. Er lebt und arbeitet in
Wien und Niederösterreich.
Es folgten zahlreiche Ausstellungen in Galerien und im öffentlichen Raum im In- und Ausland sowie die Teilnahme an
nationalen und internationalen Kunstmessen. Erwähnenswerte Großinstallationen gab es 1996 im Künstlerhaus Wien
unter dem Titel „Aufhebung der räumlichen Grenzen“, 1999 in der Albertina Wien mit dem „Kraftband Europa“,
im Jahr 2000 folgte die Großausstellung „Archittetura del gesto“ im Arsenale di Venezia, 2004 die Installation
„Transforming Walls“ im Museumsquartier Wien und 2010 die überregionale Land-Art Installation „Airfield
Transboundary“ in Niederösterreich und der Tschechischen Republik, 2013 Danubiana Meulensteen Art Museum,
Bratislava, 2014 „Linie und Form“ – Installation in situ im Leopold Museum Wien.
90 Hannes Mlenek
MEN`S WORLD
aus der Serie Sitting Acts,
2014, Ölfarbe, Acryl auf Leinwand, 190 x 150 cm,
signiert und gerahmt,
Galeriepreis: 7.800,- Rufpreis: 3.900,-
Werke von Hannes Mlenek sind in folgenden Sammlungen vertreten: Graphische Sammlung Albertina Wien, MuMoK
Wien, Museum Angerlehner Wels, Lentos Kunstmuseum Linz, Landesmuseum Niederösterreich, Rupertinum
Salzburg, Sammlung der Stadt Wien, Sammlung des Bundes, Historisches Museum der Stadt Wien, Museum
moderner Kunst Stiftung Ludwig, Wien, Oesterreichische Nationalbank, Kommunalkredit Austria AG, Vienna
Insurance Group, Sammlung Essl, Sammlung Liaunig, Sammlung TrierenbergArt Traun, Strabag Kunstforum,
Raiffeisenbank, Erste Bank, Universität für angewandte Kunst Wien, Stift Admont.
„Man kann Mlenek in einen geistesgeschichtlichen Kontext der österreichischen Kunst nach 1945 stellen, was die
Vorliebe für die psychogrammatische Qualität der Zeichnungen betrifft, sehen, wie etwa im Zusammenhang eines
Gerhard Rühm, eines W.D. Steiger, von Attersee wie Brus, keineswegs jedoch im Zusammenhang einer abstrakt
expressiven Zeichenkunst in der Nachfolge von Pollock oder Twombly, wohl eher der körperbetonten Kunst Gorkys
oder de Koonings oder vielleicht sogar des um einiges älteren frühen Österreichers Hollegha.
Die Dialektik von Geist und Körper dokumentiert er anschaulich durch Trennung von Kopf und Körper, von Körper
und Geschlecht. Jedem der drei zentralen Motive widmet er lange Folgen obsessiver Darstellung und Variationen. Bei
aller Dramatik und Spannung sind diese riesigen Zeichnungen immer in einem Gleichgewicht, sie sind Expertisen
aus der Selbstanalyse, die zur Selbstberuhigung nach dem Exzess führt. Die Zeichnung ist ein Schlachtfeld der
Gefühle, von Narzissmus und Selbsthass, orgiastischer Exzesse und beruhigender Ermattung.
Die in situ Zeichnungen im Leopold Museum verweisen nicht nur auf die ungewöhnlichen Formate Mleneks,
sondern ebenso auf das labile Gleichgewicht der gestischen Partien wie der Liniengefüge in der Spannung zum
Weißraum. Die Figur des Künstlers neben den Bildern zeigt das Verhältnis auf, es bringt die unterschiedlichen
Installationsformen seiner Kunst zur Kenntnis. Mlenek sucht Räume, die das Drama dieser Bilder rahmen. Diese
Orte, Museen, Kirchenschiffe, mittelalterliche venezianische Lagerräume, Fabrikshallen und land art-Installationen,
erlauben dem Betrachter von weiter Entfernung her näherzutreten und langsam in das Bild einzudringen.
Hannes Mlenek setzt sich mit einem Thema auseinander, welches in den letzten Jahren an Aktualität gewonnen hat
– dem Körper. Er nimmt seinen eigenen Körper zum Ausgangspunkt, nachdem zu Beginn seiner Arbeit Themen des
Körperlichen sein Interesse gefunden haben. Diese Arbeiten entstehen nicht nach dem Körper, sondern aus seinem
Körper heraus. Somit sind die Zeichnungen Erfahrungsberichte und Fieberkurven, Beschreibungen wie ekstatische
Wunschbilder. Nichts anderes als die Sprengung des eigenen Körpers, die Vertauschung von Außen und Innen
erscheint als Absicht, als Ziel.“
(Peter Weiermair in INTIM/MONUMENTAL)
www.mlenek.at
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91 Alois Mosbacher
MADONNA
2013, Kohle und Gouache auf Papier,
95 x 60 cm, signiert und gerahmt,
Galeriepreis: 3.000,- Rufpreis: 1.500,-
Alois Mosbacher
geboren 1954 in Strallegg, Steiermark
Studium der Malerei an der Akademie der bildenden Künste in Wien
Kunstpreise des Landes Steiermark, der Stadt Wien, des Landes Niederösterreich
Längere Aufenthalte in Paris, Los Angeles und Berlin
Lebt und arbeitet in Wien und in Obermarkersdorf bei Retz, NÖ
Alois Mosbacher gehört zur Gruppe der sogenannten „Neuen Malerei“ oder „Neuen Wilden“, die Anfang der 80er
Jahre international Erfolge feierte.
Seit 1980 viele Ausstellungen im In- und Ausland, u.a.:Galerie Krinzinger, Wien / Galerie Toni Gerber, Bern / Galerie
Farideh Cadot, Paris / Studio Cannaviello, Mailand / Galerie Haas, Berlin / Kunstverein Bremen / Frankfurter Kunstverein / Kiscelli Museum, Budapest / Museum Moderner Kunst Stiftung Ludwig, Wien / Secession, Wien / Künstlerhaus, Graz / Kunsthalle Basel Land, Basel / Museum Lentos, Linz
92 Alois Mosbacher
HUND UND KAKTUS
2014, Öl auf Leinwand,
60 x 95 cm, signiert und gerahmt,
Galeriepreis: 8.500,- Rufpreis: 5.000,-
Mosbacher setzt sich seit Beginn seines Schaffens intensiv mit Natur in ihren verschiedensten Aspekten auseinander. Er stellt sie in einen emotionalen Bezug zum zeitgenössischen Leben und, in den neuen Bildern, auch zur
Kunstgeschichte. Immer wieder sind es reale oder virtuelle Parallelwelten, die Mosbacher faszinieren. 2008 setzt
sich Mosbacher in der Serie „Out there“ intensiv mit dem Thema Wald als Bühne für Außenseiter und Ort für Unbekanntes und Bedrohliches auseinander, 2009 in „Aftermath“ mit der Apokalypse, also einer Welt aus der der Mensch
bereits verschwunden ist. Mit der Serie „Beam me up, Scotty!“ öffnet Mosbacher eine weitere Parallelwelt und setzt
zugleich seine malerische Entwicklung konsequent fort.
Nach Robert Fleck, Leiter der Bundeskunsthalle in Bonn, gehört Alois Mosbacher international zu den fünfzehn bedeutendsten Malern aus den 80er Jahren. Die frische Farbigkeit und das Vorantasten auf dem schmalen Grat zwischen Erzählung und Abstraktion, Zeichnung und Malerei sind bezeichnend für sein Werk.
Alois Mosbachers figurative Malerei beschäftigt sich in den 1980er Jahren hauptsächlich mit Darstellungen von
Pflanzen und Tieren. Im Laufe der Zeit hat er sich ein Repertoire von unterschiedlichen Sujets und Formen angeeignet. So widmet er sich etwa in den 1990er Jahren der Darstellung von Hühnern und nach 2000 entsteht eine ganze
Serie von Hundebildern mit besonders ausdrucksstarken und berührenden Tiergesichtern, worin sich vor allem eine
der malerischen Qualitäten des Künstlers deutlich zeigt. Dabei dienen die Tiere ausschließlich als Vorwand für die
Malerei, es geht Mosbacher nicht um psychologisierende Portraits, er nähert sich den Tieren in seiner Malerei ganz
unverstellt.
www.aloismosbacher.at
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93 Maria Moser
MONUMENT
2013, Öl auf Karton, 100 x 70 cm,
signiert und gerahmt,
Galeriepreis: 4.000,- Rufpreis: 2.500,-
Maria Moser
1948
1966
1977
1997
in Frankenburg/Oberösterreich geboren
bis 1973 studierte sie an der Akademie der bildenden Künste in Wien
Talentförderungsprämie des Landes Oberösterreich
Kulturpreis des Landes Oberösterreich
Zahlreiche Einzelausstellung in Österreich, Schweiz, Deutschland und in den USA
Werke im öffentlichen Besitz, darunter: Albertina Wien, Staatsgalerie Stuttgart, Sammlung Leopold Wien,
Kunsthaus Zürich.
„Maria Moser ist aufgewachsen in Frankenburg und lebt bis heute in der elterlichen Schmiede. Sie hat die
sinnlichen Sonderheiten dieses Ambientes, die visuellen Eindrücke, die Geräusche, Gerüche, das Handwerkliche in
sich aufgenommen und aufgesogen. Die Umgebung hat sie geprägt und ist letztendlich zur Basis ihrer Bildästhetik
geworden.
Ihre Bilder sind bei aller Abstraktion unverkennbar dem Material Eisen gewidmet; seiner Archaik und Rohheit ebenso
wie seiner Erhabenheit und Kühnheit; der Erhitzung bis zur Rotglut ebenso wie der Formung und Erstarrung; seiner
Funktionalität wie auch seiner Vergänglichkeit im Rost – Liebesbekundungen, Ehrenbezeugungen, Homagen an ein
Urmetall.
94 Maria Moser
EINSCHNITT
2013, Öl auf Leinwand, 130 x 190 cm,
signiert,
Galeriepreis: 12.500,- Rufpreis: 7.000,-
Maria Moser begegnet der Wuchtigkeit, ja der Macht des Materials zum einen mit großen, raumfüllenden Formaten,
zum anderen mit expressiven Farben. Ihre bis zu 8 x 3 m großen Formate und der grobe, fast rohe Bildträger
korrespondieren eindrucksvoll mit der ursprünglichen, dräuenden Gestalt des Eisens; sie scheinen die Leinwand zu
sprengen, sich in den Raum hineinschieben zu wollen: brachiale Elemente.
So monumental viele Arbeiten sind, so wenig wirken sie wie eine Last. Die scheinbare Schwergewichtigkeit behält
immer eine erstaunliche Komponente der Leichtigkeit, des Schwebens im Raum. Die Materie erhebt sich über die
Schwerkraft, gewinnt eine geistige, gelegentlich kontemplative Dimension.
Materia in spiritu, vice versa.
Maria Moser hat konsequent alle Ansprüche, alle Kraft, alle Ambitionen in die künstlerische Arbeit
investiert. Und dies jenseits aller Moden und Märkte und entgegen aller Trends von Malerei und Plastik.
Entstanden ist so in einem Vierteljahrhundert ein in sich vielschichtiges, aber zugleich komplexes Werk.
Ein Werk, das heute schon Gültigkeit besitzt.“
(Björn Engholm, Lübeck)
www.mariamoser.at
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95 Hermann Nitsch
O.T.
Lithografie mit Fett-Kreide überzeichnet
und damit ein Unikat,
120 x 80 cm, 1984-91,
© Atelier Hermann Nitsch
Galeriepreis: 5.000,- Rufpreis: 2,500,-
Hermann Nitsch
Hermann Nitsch wurde 1938 in Wien geboren, er lebt und arbeitet in Schloss Prinzendorf, Niederösterreich. Er ist
entscheidender Gründer des Wiener Aktionismus und zählt zu den bedeutendsten zeitgenössischen Künstlern und zu
den vielseitigsten: Aktionskünstler, Maler, Grafiker, Komponist, Schriftsteller, Philosoph und Bühnenbildner.
Sein Gesamtkunstwerk, das Orgien Mysterien Theater, erfordert den Einsatz aller 5 Sinne. Sein Hauptwerk, das
6-Tage-Spiel ist ein Drama, das 6 Tage und 6 Nächte andauert. Ein Fest, in dem das Tragische, der Tod genauso
wichtig ist, wie das Heitere, die Auferstehung, das Orgiastische.
Das Theater von Nitsch kennt keine Bühne, keine Kulissen, keine Sprache: reale Geschehnisse werden inszeniert.
Wichtige Bestandteile der Aktionen sind die intensive Auseinandersetzung mit Materialien wie Fleisch, Blut,
Eingeweiden und Gerüchen, aber auch die Musik. Der gesamte Kosmos und die Landschaft um Prinzendorf sind
das Bühnenbild. 1998 wurde ein 6-Tage-Spiel in Prinzendorf im Weinviertel aufgeführt. Mittlerweile konnten 141
Aktionen und 66 Malaktionen realisiert werden.
Neben der ständigen Arbeit am O.M Theater leitete Hermann Nitsch bis 2003 die Klasse für interdisziplinäre Kunst
an der Frankfurter Städelschule, er unterrichtet weiter an Kunstakademien.
Die Arbeiten des Künstlers sind in den renommiertesten nationalen und internationalen Museen und Sammlungen
repräsentiert. darunter das MoMA, die Guggenheim Collection, die Tate Modern Gallery, das Centre Georges
Pompidou, etc. Seinem Werk sind zwei monographische Museen gewidmet: 2007 wurde das Nitsch Museum in
Mistelbach (www.nitschmuseum.at) eröffnet, 2008 folgte das Museo Nitsch in Neapel (www.museonitsch.org).
96 Hermann Nitsch
O.T.
2007, Mischtechnik auf Papier, 104 x 119 cm
signiert und gerahmt
Archivbezeichnung: P_Leonie_2007
© Atelier Hermann Nitsch
Galeriepreis: 17.439,- Rufpreis: 8.500,-
Die Nitsch Foundation wurde im Jahr 2009 gegründet, um die bedeutende Position von Hermann Nitsch und
seines Gesamtkunstwerkes zu unterstützen und zu vermitteln. Neben der Galerievertretung widmet sie sich auch
der Bewusstseinsbildung für den gedanklichen Überbau des Werkes und der Organisation von Ausstellungen und
Vortragsreihen. www.nitsch-foundation.com
„Der in der stilisierten dionysischen, dämonisch grenzenlosen Sinnlichkeit tobende, alle Kunstgattungen mit
unbegrenzter Souveränität und fast imperatorischer Willkür beherrschende, die Teilnehmer des Orgien Mysterien
Theaters mit magischer Kraft und monumentalem Formwillen dirigierende Hermann Nitsch vertritt eine große,
tragisch-schöne, in ihrer romantischen Widersprüchlichkeit nie absolut erfüllbare und im geschichtsphilosophischen
Sinne nie in aller Vollkommenheit realisierbare ästhetische Utopie des avantgardistischen Gesamtkunstwerkes, der
radikalen Einheit von Kunst und Leben.“ (Lóránd Hegyi)
„Was wir an Werken der Malerei von Hermann Nitsch kennen, ist nicht als stille meditative Arbeit des sich in
die Einsamkeit seines Ateliers verschließenden Künstlers entstanden, sondern ist Ergebnis einer Malaktion. Und
Malaktion bedeutet: ein bis zum Äußersten getriebenes Sich Ausagieren des Künstlers, auf die Spitze getriebene
Spontanität, ein bis zum Exzessiven reichendes Entladen aufgespeicherter Energien, Schöpferisch Sein bis zur
totalen Erschöpfung. „eigentlich habe ich alles nur von oben bis unten beschüttet und besudelt“ sagte Nitsch einmal
über seine „Schüttbilder“ – zuerst mit Blut (das bräunlich austrocknet), dann mit roter Farbe (die unverändert bleibt
und deren Fließspuren das Bild strukturieren). Nitsch liebt den Gegensatz von Farbe und Blut. Ihre Spannung lässt
seine Bilder vibrieren.“
(Wieland Schmied)
Hermann Nitsch: „Ich wollte und will durch mein Theater die Wahrheit einer bis ins tragische reichenden Schönheit
der Welt, der Schöpfung zeigen, welche Aggression, Tod und Grausamkeit genauso kennt wie Wachstum, Geburt und
Liebe.“
www.nitsch.org
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97 Oswald Oberhuber
BLÄTTER
2002, Acryl auf Leinwand,
70 x 50 cm, signiert und datiert
Galeriepreis: 10.000,- Rufpreis: 5.000,-
Oswald Oberhuber
wurde 1931 in Meran geboren.
Oswald Oberhuber zählt zu den vielseitigsten Persönlichkeiten der österreichischen Kulturlandschaft nach 1945.
Neben seinen Tätigkeiten als Galerist, Ausstellungsinitiator und Autor zahlreicher Publikationen war er auch viele
Jahre Rektor an der Hochschule für angewandte Kunst in Wien.
Oberhuber lernte zunächst von 1945 bis 1949 Bildhauerei an der Bundesgewerbeschule Innsbruck. Im Anschluss
daran war Oberhuber an der Akademie der bildenden Künste in Wien Schüler von Fritz Wotruba und an der Akademie
in Stuttgart von Willi Baumeister. 1972 war Oberhuber der österreichische Vertreter auf der Biennale von Venedig.
1964/65 war er künstlerischer Berater der Galerie nächst St. Stephan die er 1973 von Otto Mauer übernahm und
bis 1978 leitete.
1973 wurde er zum Professor an die Hochschule für angewandte Kunst in Wien berufen, der er bis zu seiner
Emeritierung 1998 angehörte.
1979 ab Herbst für vier Jahre Rektor an der Hochschule für angewandte Kunst Wien (Einführung der Professur
auf Zeit, maßgebliche Mitwirkung an der Vorlage eines österreichischen Museumskonzeptes, Gründung der
Studienrichtung für Visuelle Mediengestaltung)
98 Oswald Oberhuber
HINWEISE
2013, Acryl auf Leinwand,
100 x 80 cm, rückseitig signiert und datiert,
Galeriepreis: 20.000,- Rufpreis: 10.000,-
Oberhuber nahm 1977 an der documenta 6 und 1982 an der documenta 7 teil.
Oberhuber wurde ein zweites und drittes Mal zum Rektor gewählt und leitete von 1979 bis 1987
und von 1991 bis 1995 die Hochschule.
Die Stuttgarter Akademie ernannte ihn 1982 zum Ehrenmitglied, 2004 zum Ehrensenator.
Oberhuber erhielt national und international viele Preise, Auszeichnungen und Ehrungen:
U.a. 1990 Verleihung des Österreichischen Staatspreises für Auslandskultur,
Verleihung des Tiroler Landespreises für Kunst,
2004 Österreichisches Ehrenkreuz für Wissenschaft und Kunst 1. Klasse.
2013 gestaltete Oberhuber den „Eisernen Vorhang“ in der Wiener Staatsoper neu.
Oberhubers Werke wurden in vielen Galerien und Museen im In- und Ausland ausgestellt. Sie sind auch in vielen
Sammlungen vertreten und in mehreren umfangreichen Büchern dokumentiert.
Kurator, Documenta-Leiter und Museumsdirektor Jan Hoet würdigt Oberhuber:
„In seinem Œuvre sind Open Mind, Aufgeschlossenheit, Flexibilität und schöpferische Freiheit der rote Faden.“
Oberhuber war zweifellos mit seinem Intellekt einer der prägendsten Akademieprofessoren und ist einer der
wichtigsten österreichischen Künstler.
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Robert Oltay
AM ENDE DER STRASSE
2013, Pigment, Acryl auf Leinwand,
80 x 90 cm, signiert und gerahmt
Galeriepreis: 2.600,- Rufpreis: 1.300,-
Robert Oltay
Geboren 1961 in Aachen; 1979 Studium an der Hochschule für Gestaltung, der heutigen Kunstuniversität Linz,
Meisterklasse Malerei und Grafik; 1986 Diplom;
lebt und arbeitet in Linz. Atelier: Eisenhandstr. 10, 4020 Linz, E-Mail: [email protected]
Auslands-Stipendien: 2009 Paliano, Latium; 2010 Malo, Casa Bianca, Venetien,
sowie zahlreiche Preise und Ehrungen
Ausstellungen im In- und Ausland und mehrere Publikationen
Werke unter anderem in der Albertina, Wien, den Kunstmuseen Lentos und Nordico, Linz, in Sammlungen der
Länder Oberösterreich und Tirol, Linz AG, Bank Austria sowie in privaten Sammlungen.
Wege zu weiteren Realitäten: malend
„Immer wieder schien es in der Kunstgeschichte unseres Jahrhunderts, dass ein Endpunkt der Malerei erreicht sei.
Immer wieder war die Rede vom letzten Bild, von der ultimativen künstlerischen Aussage, die mit dem Medium
Malerei erreicht worden sei - und immer wieder setzte sich die Geschichte der künstlerischen Entwicklung dieses
Mediums fort, ließ sich die bisherige Grenze des malerisch Erreichten, Erdachten und Geformten noch weiter
ausdehnen, noch zusätzlich verfeinern, noch breiter nuancieren. Nach wie vor arbeiten heute sehr viele innovative
Künstler mit dem Medium Malerei. Sie arbeiten im Bewusstsein der langen Geschichte dieses künstlerischen
Mediums, der vielen Reflexionen, die über dieses Medium geführt worden sind, und sie zielen dennoch darauf bei all
den vielen neuen Schritten, die mit und in der Malerei gesetzt wurden, ihren eigenen malerischen neuen Schritt zu
formulieren.
Robert Oltay ist einer jener Künstler, der mit großer Konsequenz versucht, diesen künstlerischen Weg des
Nachdenkens über Malerei in der Malerei fortzuschreiten. Er absolvierte sein Kunststudium zu Beginn der
achtziger Jahre, in der Zeit der Hochblüte der Malerei der neuen Wilden; einer Malerei, die zum einen eine radikale
persönliche Ausdruckskunst war, zum anderen aber Malerei stets als Mittel einer umfassenden Welterkenntnis
eingesetzt hatte. Malerei wurde nicht als „unschuldiges“ künstlerisches Medium betrachtet, das frei für den
persönlichen Ausdruck war, sondern als Medium mit einer sehr langen Entwicklungsgeschichte und entsprechenden
Zusammenhängen.
Für die ersten Jahre seiner künstlerischen Tätigkeit markierte Malerei für Robert Oltay in diesem Sinne vor
allem einen Bewegungsraum des Geistes, der es ermöglichte, persönliche Erzählungen zusammenzufassen und
als persönliches Reflexionsmoment vorzustellen: einerseits also eine Aussage zu formulieren, andererseits aber
diese Aussage sofort wieder reflektiv zu relativieren. Charakteristisch für den Ausdrucksstil dieser und auch der
nachfolgenden Jahre ist die Beobachtung, dass Malerei und Graphik ineinander zu verschmelzen scheinen, der
Unterschied zwischen einer zeichnerisch linearen Gestaltung und einer flächenhaft farbigen durchdringt einander,
verwischt sich und schafft eine gemeinsame, jedoch malerisch dominierte Realität.“
(Peter Assmann)
www.robertoltay.at
100 Robert Oltay
SPRUNG
1996, Öl und Tempera auf Leinwand,
200 x 100 cm, signiert,
Galeriepreis: 10.000,- Rufpreis: 6.000,-
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Valentin Oman
ECCE HOMO
2013, Mischtechnik auf Leinwand,
200 x 40 cm,
Galeriepreis: 8.500.- Rufpreis: 5.000.-
Valentin Oman
Geboren am 14. Dezember 1935 in St. Stefan/Šteben bei Villach, maturierte Valentin Oman 1958 im Marianum
Tanzenberg/Plešivec. Von 1958 bis 1962 studierte er bei Professor Hilde Schmid-Jesser an der heutigen Universität
für angewandte Kunst in Wien, 1963 schloss er eine Spezialklasse für Druckgrafik bei Professor Riko Debenjak an
der Akademie für bildende Kunst in Laibach/Ljubljana ab.
Valentin Oman ist unter anderem Ehrendoktor der Universität Klagenfurt, Träger des Ehrenkreuzes für Wissenschaft
und Kunst der 1. Klasse und erhielt vom slowenischen Staat den Goldenen Verdienstorden. Er lebt und arbeitet in
Wien und in Finkenstein/Bekštanj.
Valentin Oman zeigt seine Arbeiten in Galerien und Museen in Österreich, Slowenien, Italien, Deutschland,
Frankreich, Belgien, Kroatien und der Schweiz:
II libro di giobbe, Sesto al Reghena, IT; A Tribute, 35 Years of the Essl Collection, Essl Museum, Klosterneuburg,
AT; K08, Museum Moderner Kunst, Klagenfurt, AT; Zeitgenössische Kunst zur Bibel, Herford, DE; Fokus Sammlung
01, Museum Moderner Kunst Kärnten, Klagenfurt, AT; The Excitement Continues, Zeitgenössische Kunst aus der
Sammlung Leopold, Museum Leopold, Wien, AT; Galleria AplusA, Venezia, IT; Ara pacis, Mestna galerija Piran,
Galerija Loza Koper, Obalne galerije Piran, SI; Galerie Welz, Salzburg, AT.
„Versucht man Werkschwerpunkt und künstlerische Eigenschaften Valentin Omans auf einen Nenner zu bringen,
dann lässt sich auf ihn der Begriff des Vollblutgraphikers anwenden. Die Vielseitigkeit seines großen, weit
verzweigten, durch Zeichnung und Linie gekennzeichneten Oeuvres zeigt in allen entscheidenden Schaffensphasen
des 1935 in St. Stefan bei Villach geborenen Künstlers wie einfühlsam, technisch versiert und experimentierfreudig
Oman graphische Gestaltungsmöglichkeiten aufgreift, interpretiert und in einer Art und Weise nutzt, die immer
wieder aufs Neue die Sensibilität und die ungebrochene Schaffensfreude ihres Urhebers unterstreicht.
Omans Hang zu differenziertem Gestalten, sein Faible für Zwischentöne, graphische Strukturen und
unterschiedlichste Akkorde, gesetzt mit zarten wie kräftigen Farben, haben dabei die breit gefächerte, graphische
und malerische Spurensuche eines erfolgreichen Allrounders geprägt, der auch als Maler, Entwerfer von Glasfenstern
und versierter Künstler für den sakralen Raum tätig ist.
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Valentin Oman
NEBO IN ZEMLJA - HIMMEL UND ERDE
2013, Mischtechnik auf Leinwand,
50 x 50 cm,
Galeriepreis: 3.300.- Rufpreis: 1.700.- Diese Vielseitigkeit und der darin liegende Wechsel punkto Aufgabenstellung, Technik und persönlichem
Naheverhältnis, die ganz und gar seinem Naturell entsprechen, bilden die Etappen eines großen, weit gesteckten
Oeuvres, dessen innerer Impetus und Ernst stets virulent sind. Diese Eigenschaften und die sinnliche Freude am
ungewissen schöpferischen Ausgang jedes neuen Versuchs halten ihn bei der Stange und beflügeln den
weltoffenen Künstler.“
(Peter Baum)
www.oman-valentin.com
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103 Martin Praska
MARIAE VERKÜNDIGUNG
2013, Öl; Acryl auf Segeltuch,
74 x 85 cm, rückseitig signiert, datiert und gerahmt,
Galeriepreis: 2.900,- Rufpreis: 1.500,-
Martin Praska
1963 in Wiesloch bei Heidelberg geboren
1985 – 1990 Akademie der bildenden Künste Wien
1986 silberner Fügerpreis
1987 Arbeitsstipendium der Investkredit AG
1993 Malersymposium Werfen, Salzburg
1994 Auslandsstipendium Krumau, Tschechien
1995 Mitglied der Künstlervereinigung MAERZ
1998 Auslandsstipendium London
1999 – 2011 Künstlergruppe Die halbe Wahrheit (Bury, Weissenbacher, Hammer, Praska)
2002 – 2004 Vorsitzender der IG BILDENDE KUNST
Martin Praska wird von folgenden Galerien vertreten:
Galerie Gans Wien, Galerie Ruth Sachse Hamburg, Galerie Welz Salzburg, Galerie Thiele Linz.
Regelmäßige Ausstellungen und Beteiligungen, internationale Kunstmessen. Werke in privaten und öffentlichen
Sammlungen, darunter: Albertina Wien, Museum Essl Klosterneuburg, Lentos Linz, Museum der Moderne Salzburg,
Museum Angerlehner Wels.
“Meine Bilder haben nichts zu bedeuten. Ich könnte aber trotzdem seitenlang darüber schwadronieren. Was tut man
nicht alles, um vom Feuilleton und der Ignoranz endlich wahrgenommen zu werden! Man macht sich selbst zum
Ignoranten. Ich habe nichts zu sagen, und das sage ich, hat John Cage einmal gesagt. Auch von Gerhard Richter
kann man Gleiches sagen hören. Doch wer bin ich, dass ich mich mit Cage und Richter vergleiche? Ich heiße Martin
Praska. Ich bin heterosexuell, wenn Sie es wissen wollen. Und ich male Frauen. Lebendige, welche aus Porzellan
und welche als Zitat aus der Kunstgeschichte. Ein interessanteres Thema hat mir noch niemand gezeigt, auch wenn
ich schon jede Menge Bilder von Einfamilienhäusern, Tankstellen, Autos, Sitzmöbeln und den Demonstranten vom
Tahrir-Platz gesehen habe. Ich hasse den Kitsch, der sich als Kunst geriert. Aber ich liebe den Kitsch als Staubfänger
über dem Fernseher anderer Leute. Ich selber habe gar keinen Fernseher. Ich nehme den Kitsch vom Fernseher anderer Leute herunter, staube ihn ab, male ihn ab und mache ganz große Kunst daraus. Ich weiß gar nicht, was Kunst
genau ist. Nach allem, was ich über sie gelesen habe, weiß ich aber ganz genau, was sie nicht ist und wogegen ich
mich aufzulehnen habe.”
(Martin Praska)
„Bei Martin Praska geschieht die künstlerische Entwicklung in wohldurchdachten Schritten aus der eigenen Arbeit
heraus, aber mit einer großen Portion Entdeckerlaune. Und da er ein genauer und intelligenter Beobachter der
Kunstszene ist, verbindet sich die Veränderung auch mit einem Zugewinn an Erkenntnis. Denk- und Handlungsweise
müssen bei einem Künstler offen sein. Er muss – salopp formuliert – reagieren auf das, was sich so tut. Und bei
Martin Praska kann man sehr deutlich sehen, was und wie viel ihn bewegt.
Mit der Ambivalenz seines Denkens und Handelns hält er uns auf Trab, und mir persönlich macht diese Beweglichkeit viel Vergnügen.“
(Peter Baum)
www.martinpraska.at
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104 Martin Praska
RAUCHENTWICKLUNG BEI DER
HEILIGENVEREHRUNG
2013, Öl, Acryl auf Segeltuch,
180 x 150 cm,
rückseitig signiert, datiert,
Galeriepreis: 6.600,Rufpreis: 3.300,-
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105 Susanne Purviance
ZITRONEN IN TAORMINA
signiert und gerahmt, 2010,
Öl auf Leinwand
Bildmaße 70 x 70 cm,
Galeriepreis: 2.700,Rufpreis von 1.400,-
Susanne Purviance
geboren 1954 in Linz/Donau
1974 – 79 Studium an der Hochschule für künstlerische und industrielle Gestaltung in Linz
1979
Diplom
Würdigungspreis des Bundesministeriums für Wissenschaft und Forschung
Werke befinden sich in zahlreichen öffentlichen und privaten Sammlungen, u.a. Sammlung Leopold, Wien
Viele Einzelausstellungen und Ausstellungsbeteiligungen im In- und Ausland
„Vom Standpunkt der Kunstgeschichte betrachtet wäre Susanne Purviance am ehesten der „klassischen Moderne“
österreichischer Prägung zuzuordnen: Jener Tradition also, die von Künstlerpersönlichkeiten wie etwa Oskar
Kokoschka oder Herbert Boeckl geprägt worden ist. Künstlerpersönlichkeiten, bei denen das Changieren zwischen
Gegenständlichkeit und Abstraktion, die kreative Auseinandersetzung zwischen realistischer Darstellung und deren
essenzhafter Verdichtung in Farbe und Linienführung im Zentrum steht.
106
Susanne Purviance
BÜHNE
signiert und gerahmt, 2012, Öl auf Leinwand, Maße 100 x 140 cm
Galeriepreis: 4.900,- Rufpreis von 2.500,-
Man hat Susanne Purviance auch die Fauvistin unter den oberösterreichischen Malerinnen genannt, was uns
auf eine interessante Spur bringt: So fand sich um die Jahrhundertwende mit Henri Matisse, Georges Braque
und einigen anderen Künstlern eine kleine Gruppe zusammen, die die damals gängigen malerischen Ästhetiken
von Impressionismus und Naturalismus konsequent zuspitzten und radikalisierten. Ihnen allen war gemein,
dass Ihnen die kraftvolle Inszenierung von Farbigkeit, die Klarheit und Transparenz der Bildkomposition und die
Vereinfachung des Gegenständlichen ein besonderes Anliegen war. Fauvismus hieß: Reinheit und Intensität der
Farben, der Fächen und der Linien. Es bedeutete aber auch die Abkehr vom vordergründig Genauen, ebenso wie von
der Vordergründigkeit impressionistisch schimmernder Lichtspiele, die auf der Leinwand die Farben im Auge des
Betrachters so milde wie diffus pastellig verfließen lassen. Fauvismus hieß: mit dem Pinsel eine so impulsive wie
kraftvoll akzentuierende Handschrift zu entwickeln, die das Bild nach dem eigenen Willen baut und – die Farben ein
opulentes Fest feiern lässt.
All diese Charakteristika treffen auch auf Susanne Purviances Arbeiten zu:
Ihnen allen liegt eine klare, räumliche Komposition zu Grunde, die vom souveränen Umgang mit Perspektiven und
Proportionen gekennzeichnet ist. Dabei setzt ihr Pinselstrich die Akzente weniger im Detail: Pastose Schichtungen,
kürzelhaft hingetupfte Farbflecken, rasant applizierte Schattierungen entfalten ihre Wirkung erst in der Totale – als
Elemente eines sinnlich verdichteten Ganzen. Ihr Blick haftet nicht vordergründig an einzelnen Sujets, sondern
versucht stets, einen stimmigen Bogen zu spannen, der abstrakt informelle mit gegenständlichen Elementen
verschränkt.
Umgekehrt ist aber auch aus jedem noch so vermeintlich flüchtig wie zufällig aufgebrachten Strich die Materialität
und Authentizität des Dargestellten zu spüren. Purviances Bilder atmen, haben Körperlichkeit und Wärme,
vibrierende Vitalität und jene Bodenhaftung, die notwendig ist, um den unverwechselbaren Genius Loci jener
Situationen, Begegnungen und Orte, die sie ins Bild setzt, nahezu greifbar wiederzugeben.“
(Peter Leisch)
www.purviance.at
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107 Alois Riedl
O.T. aus 1987/88,
Öl und Acryl auf handgeschöpftem Papier,
77 x 53 cm, signiert und gerahmt
Galeriepreis : 2.500,- Rufpreis : 1.300,-
Alois Riedl
Ich über mich:
„In St. Marienkirchen wurde ich 1935 als Frühaufsteher geboren. Als solcher kenne ich die Ruhe der Morgenstunden,
kenne etliche Nachtmenschen, welche langsam in Gang kommen, während ich mir bereits eine kleine Jausenzeit
gönne. Der Weggang von diesem Billinger-Dorf, nach erlerntem Schneiderhandwerk, geschah früh und ohne Reue.
Es folgten so genannte Staatsdienstjahre, welche mich die tschechische und deutsche Grenze abgehen ließen –
jahrelang. Der Bleistift und ein Stück Papier waren oft dabei, etwas galt es festzuhalten auf meine Art und daran hat
sich bis heute nichts geändert.
Verändert hat sich vieles in meinem Leben.
Uniformen kann man an den Nagel hängen, den Wahn, Bilder zu malen, nicht.
Die Bilder und ihr Nagel.
Das heißt, etwas ganz Bestimmtes, nicht Vorbestimmtes zu machen, um es zu zeigen in ständiger Wiederkehr,
sozusagen der ganz private Glaube, gesammelt, ge- und verkauft, verschickt nach allen Richtungen, oftmals nicht
abgeholt.
Transportierte Farbe, geformt, durch die Zeit gehärtet, unüberschaubare Berge davon weltweit, dennoch.
Dieses Dennoch ist es – und
nur keine Biographie.“
(Alois Riedl)
108 Alois Riedl
O.T. aus 1987, Öl auf LW.,
100 x 90 cm, signiert
Galeriepreis : 5.700,- Rufpreis : 2.900,-
„..Alois Riedl erzählt nicht, illustriert nicht, reduziert sich auf die Dinge auf das Nichtillusorische.
Es ist nicht seine Absicht, auf die Vergänglichkeit der Dinge wie auf unsere eigene hinzuweisen.“
(Heimrad Bäcker)
Seit Mitte der 60er Jahre Einzelausstellungen in Galerien z.B. in Wien, Salzburg, München, Berlin, Zürich, London,
sowie u.a. Albertina Wien, Secession Wien, Rupertinum Salzburg, Museum Moderner Kunst Passau, Landesmuseum
Linz, Neue Galerie Linz, Stadtmuseum Deggendorf, Palais Harrach Wien,
zahlreiche Beteiligungen im In- und Ausland.
Werke befinden sich in öffentlichen Sammlungen wie z.B. Albertina Wien, Rupertinum Salzburg, Sammlung Leopold,
Sammlung Essl, Landesmuseum Linz, Museum Moderner Kunst Passau, Lentos Linz, Museum Liaunig, Museum
Angerlehner, sowie in privaten Sammlungen im In- und Ausland.
4786 Brunnenthal, Dorfplatz 4
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109 Annerose Riedl
SCHAMGRENZE I
2013, Lindenholz bemalt,
38 x 19 x 23 cm, unten signiert,
Galeriepreis : 1.300,- Rufpreis : 650,-
Annerose Riedl
Geboren 1949 in Passau
1982 Beginn des plastischen Schaffens
1985 erste Ausstellung
1996 Filmportrait Annerose Riedl, Bayerischer Rundfunk
2005 Landeskulturpreis OÖ
„Wenn ich ein Stück Holz sehe, kann ich kaum widerstehen. Ich möchte es mit nach Hause nehmen und etwas
daraus machen.“ (Annerose Riedl)
Ausschnitte aus Texten über mich und meine Arbeit:
….es ist kein Zufall oder der Tradition des Figürlichen zuzuschreiben, dass Annerose Riedl nur weibliche Figuren
zeigt. Die Darstellung resultiert aus der Selbstwahrnehmung der Künstlerin, diese ist ihr Instrument und Vokabular.
…pralle Erotik strahlen sie aus und eine Unbefangenheit, die fast schon befangen macht. Meist sind sie nackt, doch
das kleidet sie enorm…
….natürlich weiß Annerose Riedl um die Gefahr ihrer Arbeit, aus rein formalen Gründen falsch verstanden,
eingeschätzt zu werden. Natürlich ist sie auch eine „Naive“ im besten und traditionellen Sinn des Wortes, natürlich
auch eine „Expressive“, kennt die Bedeutung archaischer und sogenannter „primitiver Skulpturen“.
Natürlich kennt sie die Kunstgeschichte, besonders die des 20. Jahrhunderts in und auswendig, nicht zuletzt durch
das für alle geistigen Richtungen und Diskussionen offene Riedl-Haus in Brunnenthal, auch durch ihre Vorliebe des
Kunstsammelns, das sie mit ihrem Mann, dem Maler Alois Riedl, teilt. Und selbstverständlich hat sie Vorlieben,
Orientierungen, Vorbilder, zitiert durchaus gewollt und auch erkennbar.
…Der große Unterschied zu all den angeführten Arbeiten ist der, dass Riedl weder mythologische Aussagen,
zeitgenössische Standpunkte, skulpturengeschichtliche Attitüden noch programmatische Aussagen macht oder ein
künstlerisches Programm etwa durch die Abbildung der Umgebung präsentiert. Auch wenn der freistehende Akt
in der figürlichen Tradition liegt – sie zeigt nicht den freistehenden Akt, nicht irgendwelche Figuren, kurz: Sie zitiert
nicht.
110 Annerose Riedl
SCHATTENPAAR
2011, Acryl auf handgeschöpftem Papier,
76 x 56,5 cm, signiert und gerahmt,
Galeriepreis : 1.400,- Rufpreis : 700,-
Einzelausstellungen
u.a. in Galerien in Wien, München, Salzburg, Linz, Freiburg, sowie Museum Moderner Kunst Passau, Stadtmuseum
Deggendorf
Werke befinden sich in öffentlichen Sammlungen wie Rupertinum Salzburg, Museum Moderner Kunst Passau,
Museum Angerlehner, Stadt Wien, Landesmuseum Linz sowie in zahlreichen privaten Sammlungen im In- und
Ausland.
4786 Brunnenthal, Dorfplatz 4
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Roman Scheidl
„Die Versuche, Gegensätze auszugleichen, sind die eigentlichen Grundmotive, die meine Arbeiten seit Jahren
prägen. Dazu kommt das Bestreben, jedem Motiv auch die ihm einzig entsprechende Handschrift zu geben, was zu
stilistischen Sprüngen und dem Nebeneinander ästhetisch scheinbar unverträglicher Elemente führt.“
(Roman Scheidl)
111 Roman Scheidl
SPÄTER FRÜHLING
2008, Öl auf Leinwand, 50 x 70 cm,
signiert und gerahmt,
Galeriepreis: 5.000,- Rufpreis: 2.500,-
1949 - Geboren in Leopoldsdorf / Niederösterreich
1969 - Studium an der Akademie der bildenden Künste in Wien. Zwei Einzelausstellung in der Graphischen
Sammlung Albertina Wien, 1976 und 1982; 1981 Übersiedlung in die Schweiz; 1985 - Arbeiten auf Papier in der
Kunsthalle Winterthur; 1987 - Große Themenausstellung „Zwölf Räume“ im Frauenbad in Baden bei Wien; 1989
bis 1994 Paris; 1993 - Umfassende Retrospektive des zeichnerischen Werks, Neuen Galerie der Stadt Linz; 1997
– „Fliegende Blätter“ Kunsthalle Krems; Ausstellungen in Paris, Zürich, Stockholm, New York, Hong Kong und
Marrakesch usw. Zwei große Japan-Reisen 2003 und 2005 mit Ausstellung in Tokyo, Kyoto, Nango, Noda, Tsukuba,
und 2005 achtwöchige Japantournee. 2008 - Ausstellung NACH 1970, Österreichische Kunst, und Albertina
Contemporary, Albertina Wien; 2011 - „Realität und Abstraktion1“ Museum Liaunig, Neuhaus; 2012 - JAPAN-die
Fragilität des Daseins, Leopoldmuseum,Wien; 2013 - AEIOU- Österreichische Aspekte in der Sammlung Würth,
Museum Würth; 2014 - Stadtmuseum Bruneck, Südtirol usw.
vertreten durch die Galerie Welz, Salzburg und die Galerie in der Schmiede, Pasching
Das Malen versetzt Berge
Lassen sie mich meine Anmerkungen mit einer Rückblende beginnen. Mit Zitaten aus einem Brief, den mir Roman
Scheidl vor ziemlich genau zwanzig Jahren, am 1. Mai 1994 schrieb. „Im Bus nach La Muette“, heißt es da, „hast
Du gesagt, dass Dein Ansatzpunkt für den Artikel das Bild ,Ordnung und Chaos’ sein wird. Damit hast Du sicher
einen Kernpunkt meiner Arbeit und Interessen getroffen. Das Chaos ist aber nicht so sehr eine Unordnung oder ein
willkürliches Durcheinander als vielmehr ein formloser, themenloser Zustand, der umso stärker wirkt, je klarer in
ihm ein Thema auftaucht.“ Was im Brief zwei Seiten weiter zur Frage führt: „Aber was ist schon ein Thema?“
Eine mögliche Antwort findet sich in einem anderen Schreiben aus dem März des genannten Jahres. „Jedes Thema
ist mir ein Bild wert, wenn es nur durch ein Erlebnis bestätigt wird. Nichts schreckt mich vor einer genauen
Wiederholung ab. Kein Stilsprung scheint mir zu gewagt.“
Kommen wir nochmals zur Frage „Aber was ist schon ein Thema?“
In der 2008 erschienenen Monografie „Die Malerfalle“* formuliert Scheidl eine sehr pointierte Antwort:
„Der Mensch, das Material, das er bearbeitet, die Landschaft, aus der er stammt, die Zeit, in der er lebt.“ Und
„Das Malen versetzt Berge, öffnet Welten und vereint alles mit allem. Nichts ist mehr unabhängig existent und
selbstständig. In jeder Farbe steckt die ganze Welt.“ Sie sehen, Roman Scheidl ist ein Künstler, der seine Arbeit
reflektiert und mich eigentlich überhaupt nicht braucht, um sich und seine Kunst zu erklären.
(Text: Walter Titz, aus der Eröffnungsrede, Stadtmuseum Bruneck, Südtirol 2014)
*) Roman Scheidl, Die Malerfalle, Bibliothek der Provinz
www.romanscheidl.at
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112 Roman Scheidl
DER NEUE RAUM
1997, Öl auf Leinwand, 80 x 60 cm,
signiert und gerahmt,
Galeriepreis: 7.000,- Rufpreis: 3.500,131
113 Stylianos Schicho
Aus der Serie HIDE AND SEEK
2012, Print individuell übermalt,
45 x 30 cm, signiert und gerahmt,
Galeriepreis: 950,- Rufpreis: 500,-
Stylianos Schicho
geb. 1977 in Wien,
1998–2005 Universität für angewandte Kunst, Wien, bei Prof. Wolfgang Herzig,
2005 Diplom,
lebt und arbeitet in Wien.
Ausstellungen:
u.a. Leopold Museum/Wien, Kunsthalle Krems (EA), Künstlerhaus – K/haus/Wien (EA), Galerie Clairefontaine/
Luxemburg (EA), Galerie Wim van Krimpen/Amsterdam (EA), C-Collection residency/Miami, Showroom
MAMA/Rotterdam, TAF the Art Foundation/Athens, Danubiana Meulensteen Art Museum/Bratislava
Kunstmessen: in Wien, Köln, Amsterdam, Rotterdam, Istanbul, Mexico City, Miami, New York, Chicago.
Sammlungen: ARTcollection Strabag/Austria, The Granary – Melva Bucksbaum and Ray Learsy Collection, Sammlung
Lenikus/Wien, SNS REAAL Fonds NOG Collection/NL, C-Collection/Liechtenstein, Sammlung der Stadt Wien/Musa,
Sammlung Leopold/Wien, Sammlung / Museum Angerlehner - Thalheim/Wels, Preise und Stipendien: “MEGABOARD
ART WALLs 2014 (1.Platz), Kunstpreis “Young & Collecting 2010“ Art Amsterdam / SNS REAAL Fonds, Grand Prix of
the 1st Danube Biennale / Danubiana Meulensteen Art Museum/Bratislava (1.Platz), Walter Koschatzky Kunstpreis
2007 (2.Platz), Sophie und Emanuel Fohn Stipendium.
114 Stylianos Schicho
INVISIBLE SLOT MACHINES
2013, Acryl auf Leinwand,
130 x 140 cm, signiert,
Galeriepreis: 5.500,- Rufpreis: 2.900,-
„Du wirst gesehen – trotz (Affen-)Maske und Schutzhelm, trotz Sturmhaube und dunkler Brille. Die Figuren
haben keinen Rückzugsort, kein Gefühl bleibt verborgen. Sie stehen wie auf einer Bühne – angeleuchtet, ja
durchleuchtet vom Rampenlicht des unbekannten, aber allgegenwärtigen Betrachters. Der gläserne Mensch.
Das „Beobachten und Beobachtetwerden“ bekommt eine gesellschaftskritische Dimension. Unsere multimediale
Kommunikationsgesellschaft scheint immer mehr zu einer Überwachungsgesellschaft zu werden – mit Nacktscanner
und Videoüberwachung (wohl deshalb die Vogelperspektive), aber auch mit der oft freiwillig gewählten Entblößung
durch Facebook oder Twitter. Alles Private wird öffentlich gemacht. „Die Leute sollen sich vor den Bildern ein
bisschen beobachtet fühlen“, so der Künstler, „um sie zu sensibilisieren, dass es überall dieses Auge gibt.“
Schicho schärft unsere Wahrnehmung, macht uns das „Nacktsein“ stärker bewusst. Es ist wohl kein Zufall, dass
Vermummte und Kapuzenträger an Demonstrationen und Proteste der jüngeren Zeit erinnern, etwa an die konsumund kapitalismuskritische „Occupy“-Bewegung. Doch andere Protagonisten erscheinen mit iPhone und Kopfhörer,
sie vergnügen sich mit Joystick und Spielzeugpistole, manche trainieren an Fitnessgeräten, trinken aus Fast-FoodBechern oder hantieren mit Spielautomaten und Bankomatkarten. Dem Druck der Freizeitindustrie unterworfen, sind
sie Teilnehmer unserer Konsumgesellschaft und Erhalter des Systems, oder auch seine Gefangenen. Die Grenzen
zwischen den Fronten verschwimmen.
Alles liegt offen. Schichos Bilder sind dem Betrachter sehr nah und sie haben viel mit uns, mit unserer Lebenswelt
zu tun. Seine Kunst ist direkt, extrovertiert und von unmittelbarer Wirkung. Das macht sie natürlich auch leicht
angreifbar. Gerade diese Offenheit und Dialogfreudigkeit ermöglicht aber Menschen einen Zugang, die sonst
vielleicht mit zeitgenössischer Kunst nicht viel anfangen können. Ich empfinde das als große Qualität. Man kann
sich Schichos Zeichnungen nicht entziehen, zugleich nehmen sie den Betrachter aber sehr ernst. Erst durch ihn
wird das Bild vollständig, oder mit den Worten des Künstlers: „Es fehlt immer einer in dem Bild und das ist der,
der davorsteht.“ (Auszug aus dem Text „Von überwachten Betrachtern und gefangenen Beobachtern“ von Günther
Oberhollenzer.)
www.stylianosschicho.com
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115 Eva Schlegel
WONDER WOMAN
(177), 2014
Siebdruck auf Blei
30 x 20 cm, Ed. 2/3
Galeriepreis: 3.300,- Rufpreis: 1.700,-
Eva Schlegel
geboren 1960 in Hall / Tirol, lebt und arbeitet in Wien
1979-85 Studium an der Hochschule für Angewandte Kunst, Wien bei Oswald Oberhuber
1997-2006 Professorin für Kunst und Fotografie an der Akademie der bildenden Künste, Wien
2011 Kommissärin des Österreichischen Pavillon, 54. Biennale di Venezia, 2011
Ausstellungen: Photobiennale-2014, Ekatarina Cultural Foundation, Moskau Eva Schlegel, Gallery Wendi Norris, San Francisco Österreische Pavilion Biennale Venedig Boundery Rider, Sydney Biennale
The New Museum, New York
Shoshana Wayne Gallery, Los Angeles
Bo Bjerggaard, Copenhagen
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Eva Schlegel
ROM (066), 2007
Siebdruck auf Blei
80 x 60 cm
Ed. 1/5
Galeriepreis: 19.580,Rufpreis: 9.800,-
Galerievertretung: Galerie Krinzinger, Wien; Bo Bjerggaard, Kopenhagen, GalleriSKE, Bangalore; Gallery Wendi
Norris, San Francisco
Werke in folgenden Sammlungen:
Mumok, Wien; MAK, Wien; Museum der Moderne, Salzburg; Museum Angerlehner; Sammlung Essl; Kunstforum
Bank Austria, Wien; Museum Liaunig; Arbeiterkammer Wien; Novartis; Rupertinum, Salzburg; Art Gallery of South
Wales, Sydney; Museum of Contemporary Art, Chicago; Lentos, Linz; Museum Moderner Kunst, Stiftung Ludwig;
Landesmuseum Joanneum, Graz; Tiroler Landesmuseum Ferdinandeum, Innsbruck; Miami Art Museum; Sammlung
Deutsche Bank, Frankfurt; Allianz Kunstsammlung, München; Carlsberg Foundation, Copenhagen; MAMM, Moskau
und Privatsammlungen Zwischen den Bildern
„Eva Schlegels Arbeit geht einen grundsätzlich anderen Weg. Der Zusammenhang zwischen Malerei und
Photographie wird bei ihr schon im Werk selbst, in der Technik und im Material sichtbar. Die alten Repräsentationen
werden nicht einfach mit neuen Medien simuliert, sondern die Beziehung zu einem tradierten Medium wird
thematisiert. Das Medium der Photographie wird nicht verwendet, um glatte Abbilder zu erzeugen, sondern um
historische Brüche aufzuzeigen. Der Blick auf Wolken, Personen oder Objekte wird nicht einfach freigegeben, er wird
durch Monochromie, Drucktechnik, Übermalung oder Unschärfe gleichsam in die Vorstellung der BetrachterInnen
zurückgespiegelt. Es sind Filter oder Siebe, die vor der Repräsentation zu stehen scheinen und das Durchdringen
zu irgendeiner einfachen Wirklichkeit verhindern. Der Effekt, der hier entsteht, ist nicht ein Verlassen der
Repräsentation in Richtung Ungegenständlichkeit, kein ‘nach der Figur’ und kein ‘vor der Figur’. Die Figur ist immer
da, manifest und doch nicht so einfach erreichbar.“
(Extrakt von Martin Prinzhorn, Eva Schlegel, Stills at the Back oft he Brain, Schlebrügge Ed. 2009, S. 95)
www.evaschlegel.com
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Patrick Schmierer
ÜBERLÄUFER
2013, Acryllack auf Balsa,
60 x 50 cm, rückseitig signiert und datiert,
Galeriepreis: 1.100,- Rufpreis: 550,-
Patrick Schmierer
geb. 1972 in Schärding, Atelier: Innbruckstraße 4, 4780 Schärding
Akademie der bildenden Künste Wien, Performative Kunst und Bildhauerei bei Prof. Monica Bonvicini und Abstrakte
Malerei bei Prof. Erwin Bohatsch
Philosophie und Publizistik, Universität Wien, Diplomarbeit: „Das Original, seine Kopie und die Fälschung mit Blick
auf die Bildende Kunst im 20. Jahrhundert“ bei Prof. Konrad-Paul Liessmann
Ausstellungen (Auswahl):
2013: „Patrick Schmierer“, Museum Angerlehner, Thalheim bei Wels; „The Rest of the World“, Ural Vision Gallery,
Yekaterinburg; “Ein halbes Jahrhundert Skulpturen”, Sammlung Breicha/Riedl, Schärding; „Spielraum“,
Galerie Knoll, Budapest; „Abstrakte Malerei“, Galerie 422, Gmunden
2012: „EG NORD, eine Malereiausstellung“, Semper-Depot, Wien; „Spielraum“, Galerie Knoll, Wien;
„Planet 178243“, Schlossgalerie Schärding; „Satelliten der Malerei“, Suterena, Wien;
2011: „Silver“, Galerie Knoll, Wien;
2010: „1Mann,1Ball“, Galerie Knoll, Wien; „Sympathy for the Devil“, Galerie de Multiples, Lyon; „Wozu wird das Ding
gebaut?“, Kubinhaus, Zwickledt; „Bild im Aufbau“, Galerie Knoll, Budapest;
2009: „Welches Leben“ (Kuratorenprojekt Sabine Breitwieser), Semper Depot Wien; „Tracing Abstract“,
Dokumentationszentrum für Moderne Kunst, St. Pölten; „Eines zum Anderen“, Sammlung Riedl, Museum Moderner
Kunst Passau sowie Stadtmuseum Bruneck.
„Die Bandbreite von Patrick Schmierers malerischem Werk umfasst unterschiedliche Kombinationen formalistischer
Funktionsweisen, die aus einem modernistischen und abstraktionsgeladenen Formenvokabular gespeist sind und
eine experimentelle Haltung des Künstlers im Umgang mit Farbe und Raum eröffnen.“
(Walter Seidl)
Überläufer
In seinen aktuellen Arbeiten führt Schmierer die Auseinandersetzung mit Farbe, Materialität und die Hinterfragung
des Bild-Objekt-Status konsequent weiter. Den Verlauf der Farbe überlässt er der Schwerkraft: das eigenständige
Fließen der Farbe löst den Pinselstrich ab. Schnurgerade geflossene Farblinien sind teils vereinzelt und in Abstand
voneinander positioniert und heben sich vom hellen Bilduntergrund ab, teils ist die vertikale Reihung so drastisch
verdichtet, dass kein Blick auf das Dahinter mehr durchdringt. Am unteren Bildrand ragen die getrockneten und
verhärteten Tropfen über den Bildträger hinaus: eingefrorene Bewegung, Stillstand der Zeit.
Polaroids
Der präzise Umgang mit den Faktoren Zeit und Viskosität der Farbe ist auch charakteristisch für eine Technik, die
Schmierer für eine großformatige Gruppe von Arbeiten entwickelt hat: hier wird die flächig (quadratisch) auf weißem
Bildgrund aufgetragene Farbe durch Rinnsale von Lösungsmitteln so ausgewaschen, dass sie in unterschiedlich
kräftigen Schlieren über das Bild zieht und das Portrait einer Farbe in unterschiedlichen Schattierungen erzeugt
– innerhalb des kurzen Zeitraums bis das Farbmittel getrocknet und unveränderlich geworden ist. Nicht zufällig
erinnern diese Arbeiten an jene Fotografien, denen wir beim Entwicklungsprozess zusehen können: Polaroids.
www.schmierer.at
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Patrick Schmierer
POLAROID
2011, Acryllack auf MDF,
132 x 106 cm,
rückseitig signiert und datiert,
Galeriepreis: 3.000,- Rufpreis: 1.500,-
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Walter Schmögner
ZIRKUS
1995, Acryl und Ölkreide auf Papier,
Bildausschnitt 85 x 55 cm, signiert und gerahmt,
Galeriepreis: 4.600,- Rufpreis: 2.500,-
Walter Schmögner
Geboren 1943 in Wien, lebt heute in Wien und in Neumarkt an der Raab, Burgenland.
Einen Teil seiner Jugend verbrachte er in Toledo, Spanien; Ausbildung zum Grafiker in Wien. Großen Einfluss auf
seine künstlerische Laufbahn hatte sein Vater Theobald Schmögner, ebenfalls Maler und Grafiker.
1988 Gastprofessur an der Fachhochschule Hamburg,
Schmögner arbeitet als Maler, Zeichner, Buchkünstler und Bühnenausstatter, er hatte zahlreiche
Buchveröffentlichungen und auch sehr viele Ausstellungen im In- und Ausland.
Arbeiten des Künstlers sind in folgenden Sammlungen vertreten:
Sammlung Leopold, Sammlung Essl, Privatstiftung lnfeld, Graphische Sammlung Albertina, Museum Wien,
Sammlung Würthle, Sammlung Dichand, Sammlung Strabag, Österreichische Galerie im Oberen Belvedere, Artothek
des Bundeskanzleramtes, Stiftung Hans Schmid, Rupertinum Salzburg, Ferdinandeum Innsbruck, Burgenländische
Landesgalerie, Museum für Kunst und Gewerbe Hamburg, Kulturamt der Stadt Wien,
Kunstsammlung Bank Austria, Sammlung Facchetti Paris, Sammlung Grosz New York, Sammlung Rothschild
New York, Museum Herbert Liaunig, Neuhaus (Kärnten), Museum Angerlehner, Wels (Oberösterreich)
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Walter Schmögner
ZÜNDKÖPFE
2004, Acryl auf Leinwand,
80 x 100 cm, signiert und gerahmt,
Galeriepreis: 7.200,- Rufpreis: 3.600,-
„Illustrator und Cartoonist, Bildhauer und Objektkünstler, Maler und Zeichner, vor allem Zeichner: nichts hält den
geistigen Kosmos von Walter Schmögner so sehr zusammen, wie der zittrige Strich des Zeichners Schmögner; er ist
das formale Äquivalent einer unverständlichen Welt, die von zerbrechlichen Wesen bevölkert wird. Sein Werk lässt
sich nicht in scharf voneinander getrennte Segmente unterschiedlicher Funktionen, Gattungen und Techniken teilen.
Die Karikatur ist ebenso eine Klammer wie das durchgängige Thema der absurden Fremdheit und Unbehaustheit der
die Bildwelt Schmögners bevölkernden Wesen. Diese insektenhaften Gestalten und zerbrechlichen Figuren geben das
Modell für das Gesamtwerk ab: eine Symbolfigur des Menschen im Zustand der Nichtigkeit.
Zu guter Letzt ist der Witz in des Wortes doppeltem Sinn ein das gesamte Schaffen des Künstlers zusammenfassender Nenner. Es liegt im Charakter Schmögners, dass er nie gemein oder bösartig, nie zynisch oder gehässig ist.
Er hat den Blick des Weisen, er findet die Welt immer schon seltsam und komisch, nicht tragisch und abstoßend.
Schmögner liebt den Menschen und versucht, ihn zu verstehen - auch und insbesondere dann, wenn er dessen
Schwächen und unergründliche Leidenschaften und Ängste zum Thema der Kunst erhebt. Man kann nicht über
Walter Schmögner sprechen, ohne seine unerschöpfliche Phantasie zu preisen. Nur der frühe Kubin ist ihm an lmaginationskraft und geistiger Unabhängigkeit gleichwertig. Doch teilt Schmögner nicht Kubins Pessimismus und dessen
Verachtung der Welt. Seit bald fünf Jahrzehnten erfindet Schmögner Sujets und Objekte, die in der Kunstgeschichte
schlechterdings ohne Vorbild sind. Das macht ihn stark, unvergleichbar und eigenständig. Walter Schmögner gehörte
nie zur PopArt, nie zum Minimalismus oder zur Konzeptkunst. Er ist kein Neuer Wilder, kein Neo-Expressionist. Die
Gegenständlichkeit seiner Zeichnungen und Bilder verankert ihn in keiner wie auch immer gearteten Weise in eine
der Realismusdebatten der 70er Jahre. Schmögner war von Beginn an Einzelgänger, und er ist es geblieben. Obwohl
selbst bestens informiert über alles, was in der Kunst geschieht, arbeitet er konsequent an seinem eigensinnigen
Bilderkosmos, den er mit dem Weltbild bebildert: der Mensch ist kein Säugetier, sondern ein Insekt. Ein Insekt, das
meint nicht nur dessen äußere Gestalt. Viel tiefer gehend meint es dessen Existenz, seine Nichtigkeit und Zwecklosigkeit. Aber dieses Menschen-Insekt erschlägt Schmögner nicht, im Gegenteil. Er stellt es unter den besonderen
Schutz seiner künstlerischen Aufmerksamkeit. Spinnen und Insekten bedürfen unseres Schutzes, weil sie Artverwandte des Menschen sind. Dies ist es, was Schmögners Kunst sagt: gleich, ob er malt, zeichnet, Objekte schafft
oder Bücher schreibt. Dies ist auch der tiefe Humanismus, der Schmögners Denken leitet, wenn sein Stift über das
Papier fährt oder der Pinsel die Leinwand bestreicht.“ (Aus „Der Mensch ist ein Insekt“ von Klaus Albrecht Schröder)
walter.schmoegner.at
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Martin Schnur
PERIPHERIA
2014, Öl auf Leinwand,
30 x 40 cm, gerahmt,
rückseitig signiert und datiert,
Galeriepreis: 3.500,- Rufpreis: 2.200,-
© Daniela Beranek
Martin Schnur
1964 in Vorau (Steiermark) geboren
1982-85 Kunstgewerbeschule in Graz
1985-90 Akademie der bildenden Künste Wien, Joannis Avramidis
lebt und arbeitet in Wien
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Martin Schnur
WIENERWALD
2013, Öl auf Leinwand,
120 x 100 cm,
rückseitig signiert, gerahmt, datiert,
Galeriepreis: 11.000,- Rufpreis: 6.600,-
Martin Schnur hatte zahlreiche Einzelausstellungen und Ausstellungsbeteiligungen im In-und Ausland:
„Österreich: 1900-2000. Konfrontationen und Kontinuitäten“, Sammlung Essl Klosterneuburg, 2006
„Schein“, Einzelausstellung Augarten Contemporary, Belvedere, Wien, 2008
„System Mensch“, Werke aus der Sammlung des Museums der Moderne Rupertinum Salzburg, 2008
„Ringturm Kunst“, Sammlung Vienna Insurance Group, Leopold Museum, Wien, 2010
„Figurative und expressive Konzepte von 1980 bis heute“, Museum Liaunig, Neuhaus / Suha, 2011
„Der nackte Mann“, Lentos, Kunstmuseum Linz, 2012
2. Malerei Biennale „Vienna Calling“, HDLU, Zagreb, 2013
Martin Schnur. „Vorspiegelung“, Essl Museum Klosterneuburg, 2013
Galerievertretung Bechter Kastowsky, Wien: www.bechterkastowsky.com
„Martin Schnurs Gemälde sind Schnittstellen zwischen fiktiver fotorealistischer Natur und malerischem Eigenwert.
Zeitgemäßes trifft auf Altmeisterliches, Coolness auf organische Delikatesse. Schnur ist ein Bildermacher und
zugleich feinsinniger Malermeister.
Vor allem in seinen großformatigen Tableaus agiert er wie ein Regisseur, baut Szenarien auf, im Kleinformatigen
herrscht direkte Umsetzung, Spontanität und Skizzenhaftigkeit vor. Beides befruchtet sich gegenseitig, strenge
Choreografie und freigesetzte Concettos. Diese Szenarien – meist hingestreckte Figuren im Landschaftsraum –
wirken entschleunigt und starr. Man könnte meinen, Schnur male Filmstills, einen einzelnen gecutteten Kader aus
einer alltäglichen Begebenheit; oder einen Schlüssellochblick in intime Situationen à la Degas´ Badeszenen oder Eric
Fischls Blick über des Nachbars Zaun. Alles natürlich mit bravouröser Geste malerisch manieriert. Schnur hingegen
postiert seine Figur im Setting, streift die Narration ab, lässt sie zur Skulptur werden. Seine künstlerischen Anfänge
fußen ja auf der Bildhauerei, bei Avramidis auf der Akademie am Schillerplatz studiert. Bereits im skulpturalen
Agieren tendierte der Künstler zum Piktorialen; so schuf er zum Beispiel ein großformatiges Rahmengebilde, an
dessen Stege Figuren platziert waren. Dieses Rahmenobjekt (Raumdeuten) wurde beim Steirischen Herbst 1995 in
die Landschaft gestellt; der damit entschiedene Ausschnitt wurde zum Bild.
Rahmung und Ausschnitt beschäftigen Schnur virulent in seinen Gemälden, wenn er scharf beschnittene Inserts
auf die Leinwand setzt. Verschiedene Wirklichkeitsfenster öffnen sich, ergeben eine heterogene Collage aus fiktiv
Figuralem, Landschaftlichem und auch Abstraktem. So werden stofflich detaillierte Körper mit Inkarnat und
spektakulärer Verkürzung monochromen Farbflächen gegenübergestellt. Somit holt Schnur die Verführung der
Realität von ihrem Sockel und deklariert die faktische Zweidimensionalität der Malerei; es ist nur gemalte Farbe auf
Leinwand. Vor allem auf den kleinformatigen Kupferarbeiten spürt man das fleischliche Impasto der Ölfarbe, die
auf der glattpolierten Oberfläche aufgetragen ist. Farbe wird zur sinnlich taktilen Haut, ohne immer Haut als solche
imitieren zu müssen. Und dennoch verfallen wir dem schönen Schein der Schnurschen Bilderwelt: Die glitzernden
Gewässer, die lichtdurchfluteten Innenräume, die komplexen Spiegelungseffekte, die weiche Haut der Frauen, das
sumpfig Trübe der Aulandschaften. Der Vorhang öffnet sich, wir werden von der Leinwand verschlungen, tauchen in
die Weiten der malerischen Landschaft ein und verlieren uns in ihr.“
(Florian Steininger)
www.martinschnur.com
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Werner Schrödl
LUFTBALLONAKTION
aus der Serie „Verschiedene Wege
ins Wasser zu gelangen“
2007, 12/30 Lamdaprint
kaschiert auf 2 mm Aludipond
44,5 x 67,5 cm, gerahmt im
Eisenrahmen mit Museumsglas
56 x 79 cm, rückseitig signiert,
Galeriepreis: 980,- Rufpreis: 500,-
Werner Schrödl
1971 in Vöcklabruck (Oberösterreich) geboren
1990 - 96 Studium der Architektur in Wien
lebt und arbeitet in Wien
Ausstellungen u.a.:
Einzelausstellung Bank Austria Kunstforum Wien // Kunsthalle Nexus, Saalfelden;
mehrmals im Lentos Kunstmuseum Linz; Museum Angerlehner, Thalheim bei Wels;
mehrmals im Museum der Moderne Salzburg; Donaufestival Krems;
National Museum of Contemporary Art (MNAC) Bucarest; Sammlung Alison u. Peter W. Klein, GER;
2005 11th Triennale India New Dehli ; Museum Moderner Kunst, Passau; Einzelausstellung Landesgalerie OÖ;
Kunsthalle Krems
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Werner Schrödl
SELBSTVERSENKUNG
aus der Serie „Verschiedene Wege ins Wasser zu gelangen“
2007, 3/5 Lamdaprint kaschiert auf 2 mm Aludipond
80 x 120 cm, gerahmt im Eisenrahmen mit Museumsglas, rückseitig signiert,
Galeriepreis: 3.800,- Rufpreis: 1.900,-
Sammlungen:
Bank Austria Kunstsammlung, Lentos Kunstmuseum Linz, Museum der Moderne Salzburg, Landesgalerie am
OÖ Landesmuseum, Kunstsammlung MUSA Wien, Sammlung Alison u. Peter W. Klein / D, Sammlung Spallart /
Salzburg, Landesgalerie für Zeitgenössische Kunst St.Pölten.
Werner Schrödl nennt seine Fotografien „Skulpturen“. Vor fast zweihundert Jahren erklärte Johann Wolfgang
Goethe: „Der Hauptzweck aller Skulptur ist, dass die Würde des Menschen innerhalb der menschlichen Gestalt
dargestellt werde.“ Damals galt der Mensch als zentraler Gegenstand der Bildhauerkunst. Anfangs stehen und sitzen
auch in Schrödls skulpturalen Arrangements noch Menschen, zunächst als Playmobil-Figuren in seinen MiniaturModellwelten, dann als Statisten real, aber sie treten nicht als Handelnde auf, sondern in eingefrorenen Positionen.
In den neueren Werken kommen Menschen entweder in Abwesenheit vor, als jene, die die „Baumverlängerung“
vorbereiten und ausführen.Oder als Akteure wie in den fotografischen Dokumentationen der verschiedenen Weisen,
ins Wasser zu gelangen wie in „Kenterung“, „Ferrari“ oder „Aktion Hund“. Ob in An- oder Abwesenheit, die Menschen
sind nie die Bild-Helden.Ihre Gestalt ist unerheblich, ihre Funktion der Skulptur, und d.h. in Schrödls Werken der
Aktion untergeordnet. Das Skulpturale findet in den momenthaften Elementen statt, im Flüchtigen.
Schrödls Skulpturen basieren auf Handlungen, ohne jedoch als Performances bezeichnet werden zu können. Denn
der Aspekt der Aufführung, des Bühnenhaften tritt entschieden zurück hinter den skulpturalen Qualitäten der
Situation. Daher sind auch nicht die Handlungsgründe – etwa die Wege ins Wasser – entscheidend, sondern die
bildlichen Momente, in denen etwas Unerwartetes, manchmal ein unerklärliches Geheimnis sichtbar wird.
„Wirklichkeiten treten hervor, entfalten sich, werden sichtbar, wirken überzeugend und verblühen zuletzt“ schreibt
Gerhard Fasching in seiner Publikation „Illusion der Wirklichkeit“. Wirklichkeit, das ist eine Möglichkeitsform. Und
genau darin liegt die Faszination von Schrödls temporären Skulpturen, die nämlich Unerwartetes sichtbar und damit
möglich machen. Sein Spiel mit Möglichkeiten, mit der Welt, hinterlässt in den Fotografien dann eine skulpturale
Spur, bisweilen komprimiert in dem einen einzigen Bild, oder wie in „Selbstversenkung“ in einer Bildfolge, poetisch
oder brachial, präzise inszeniert und doch geheimnisvoll, eingefrorene Augenblicke und immer auch filmische
Geschehen – es sind Wege, den Raum des Möglichen zu erweitern, und sei es nur für einen Moment.“
(Auszug aus „Ein Spiel mit der Welt - Werner Schrödls temporäre Skulpturen“ von Sabine B. Vogel)
www.wernerschroedl.at
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Hermann Serient
FUN PARTY
2011, Kaltnadelradierung auf Kupferdruckbütte,
10 Exemplare + 2 Ex Art,
Bildausschnitt 20 x 15 cm,
signiert und gerahmt,
Galeriepreis: 500,- Rufpreis: 250,-
Hermann Serient
1935 in Melk an der Donau geboren,
1950 Goldschmiedelehre und Juwelierfachschule, in den 50ern aktiver Jazzmusiker,
1963 erste Einzelausstellung, freier Journalist und Künstler, erstes Atelier in Wien.
Seit 1965 ein Atelier in Rohr im Burgenland.
Serient stellt auch seine Malfarben selbst her und engagiert sich sein Leben lang gegen die Zerstörung
der Umwelt oder wie er es auch bezeichnet: gegen „Weltzerstörertum“
Hermann Serient´s Wirken wurde mit verschiedenen Ehrungen und Preisen gewürdigt. Es gibt über ihn zahlreiche
Publikationen in Kunstzeitschriften, Tages– und Wochenzeitungen, in Büchern und Fernsehfilmen, Fernsehporträts
und Rundfunksendungen.
Seine Werke wurden in vielen österreichischen Galerien in Wien und in den Bundesländern, über Deutschland, Italien
z.B. Rom, Turin, Triest etc. bis Japan in vielen Einzelausstellungen präsentiert, davon alleine 10 x in Tokio.
Derzeit werden seine Werke beispielsweise in Bayreuth gezeigt.
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Hermann Serient
DIE ABSTIMMUNG
2013, Öl auf Holz,
Bildausschnitt 20 x 30 cm,
signiert und gerahmt,
Galeriepreis: 8.000,- Rufpreis: 4.000,-
Serient ist mit seinen Werken in vielen Sammlungen und Museen vertreten:
Museum Fukuda, Tokio, Albertina Wien, Artothek des Bundes, Heeresgeschichtliches Museum, Landesmuseen
Burgenland und Niederösterreich, Österreichische Nationalbank, und in über 10 weiteren städtischen Museen
Österreichs sowie in privaten Sammlungen.
„Der Maler Serient ist ein Einzelgänger in der so mannigfaltigen österreichischen Kulturszene. Sein Werk lässt sich
schwer in eine bestimmte Stilrichtung oder Modeströmung einordnen und seine künstlerische und kunsthandwerkliche Mehrfachbegabung hat ihn auch zu den verschiedensten Tätigkeiten im Laufe seines Lebens gebracht, z.B.
Goldschmied, Jazzmusiker, Filmdarsteller, Karikaturenzeichner oder Bildhauer.
Als Maler und Grafiker war und ist immer der Mensch das Hauptthema seiner Bilder: Der Mensch als Gestalter seiner Umwelt erzählt in phantastischen und absurd wirkenden, grotesken Darstellungen. Sie bedeuten Reflexion und
Parodie auf die menschliche Existenz und auch auf die sich selbst zerstörende Menschheit.
Serient erarbeitete sich als Autodidakt verschiedene Techniken der Malerei. Durch die eigenständige Produktion von
Malgründen und Farben versucht er den Betrachter, im Wissen um die Leuchtkraft dieser Farben, in Bann zu ziehen
und seine Bildinhalte zu vermitteln. Sind es in den 60er Jahren meist satirische Motive, mehren sich ab den 70er
Jahren meist die zeit- und gesellschaftskritischen Themen, die unter anderem auch um Themen wie Umweltschutz
und Weltzerstörung kreisen.“
(Rudolf Götz)
Atelieradresse: A-7551 Rohr im Burgenland 91
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Hans Staudacher
DER SIEBENER
1959, Mischtechnik auf Büttenpapier,
Bildausschnitt 50 x 35 cm, signiert und gerahmt,
Galeriepreis: 5.000,- Rufpreis: 2.500,-
Hans Staudacher
wurde am 14. Jänner 1923 in St. Urban am Ossiachersee geboren. Aufgewachsen in bescheidenen Verhältnissen
beginnt Staudacher sehr früh als Autodidakt mit Zeichnungen, Landschaftsaquarellen und Porträts neben seinem
Beruf in Villach. 1950 übersiedelte er nach Wien und beschäftigte sich mit den Arbeiten von Kubin, Schiele und
Klimt. Staudacher trat der Wiener Secession bei und nimmt an deren Ausstellungen teil. Frühe grau-schwarze
kleinformatige Arbeiten werden in Wien bald von größeren, farbigen Gemälden abgelöst, in denen die individuelle
Zeichensprache des Informel erkennbar ist.
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Hans Staudacher
ABC
1987, Mischtechnik auf Leinwand,
150 x 150 cm, signiert,
Galeriepreis: 25.000,- Rufpreis: 12.500,-
1951 entstehen erste tachistische Kunstharzbilder. Während seiner Parisaufenthalte 1954 –62 setzt sich Staudacher
intensiv mit dem Werk von George Mathieu und dem „Lettrismus“, der Verbindung von Bild und Schrift auseinander.
Diese Einflüsse und Beobachtungen prägen fortan sein gesamtes Schaffen.1956 vertrat Staudacher Österreich mit
acht Bildern auf der 28. Biennale von Venedig.
„Ich war schon immer sehr großzügig.“ Dieser Satz von Hans Staudacher kann als Leitmotiv sowohl für seine Person
als auch für seine Kunst gelten. Seinen Gedanken lässt er freien Lauf, sie schlagen sich auf der Leinwand oder auf
dem Papier mit großer Geste in einer großzügigen Pinselführung nieder.
Seit Beginn der 1960er Jahre entwickelt er konsequent eine abstrakte Malerei, in der die spontane Geste zentrales
Thema ist. 1976 wird Staudacher der Professorentitel verliehen. Der Künstler gilt seit der Nachkriegszeit als
bedeutender, österreichischer Vertreter der gestischen Malerei. In Staudachers OEuvre verbindet sich das lyrische
Informel mit dem abstrakten Expressionismus zu einer einzigartigen, sehr persönlichen Handschrift, die in
Österreich keine Parallelen besitzt.
Staudachers Arbeiten waren neben vielen Ausstellungen in Österreich auch in zahlreichen anderen Ländern zu
sehen, darunter 1975 auf der Biennale in Sao Paulo und 1994 im Museum für Moderne Kunst in Bozen.
Werke von Staudacher befinden sich heute u.a. in der Graphischen Sammlung Albertina, im Museum of Art in
Cincinnati, sowie in zahlreichen anderen öffentlichen und privaten Sammlungen des In- und Auslandes.
Der internationale Durchbruch gelingt dem Künstler 1965 mit der großen Ausstellung in Paris und der Biennale in
Venedig sowie dem Hauptpreis der Biennale in Tokio.
Zum 75. Geburtstag widmete ihm das Kunsthistorische Museum im Palais Harrach eine große Ausstellung. Es folgte
die Ehrenmitgliedschaft der Wiener Secession und eine lange Reihe von Auszeichnungen und Ehrungen, darunter:
das Goldene Ehrenzeichen der Stadt Wien, der Kulturpreis des Landes Kärnten, das Große Goldene Ehrenzeichen
für Verdienste um das Land Kärnten, der Ordre de Saint Fortunat, der Ehrenring der Marktgemeinde Finkenstein,
das Goldene Ehrenzeichen für Verdienste um das Land Wien, der Kulturpreis der Stadt Villach, das Große Goldene
Ehrenzeichen für Wissenschaft und Kunst 1. Klasse der Republik Österreich und der Goldener Rathausmann der
Stadt Wien.
Die Preise seiner Bilder vervierfachten sich in den letzten Jahren.
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Martin Staufner
ROM VIA ANGELO EMU
2007, Mischtechnik
auf Aquarellkarton,
42 x 60 cm,
signiert und gerahmt,
Galeriepreis: 1.000,Rufpreis: 500,-
Martin Staufner
Geboren 1964 in Immenstadt/Allgäu, lebt und arbeitet seit 1968 in Bad Schallerbach und Linz.
Nach dem Abschluss an der Fachschule für Gebrauchsgrafik in Linz 1989, Studium an der Hochschule für künstlerische und industrielle Gestaltung in Linz, Meisterklasse Malerei und Grafik, Diplom 1995.
Wesentliche Einzelausstellungen seit 1995: Galerie Barbara Vogt Hamburg 2002; Galerie Thiele Linz 1995, 1997,
2000, 2004; Kunst – Galerie Andreas Lendl Graz 2006; Galerie Wolfgang Exner Wien 2011; Galerie Welz Salzburg
2004, 2012; Galerie in der Schmiede Pasching/Linz 2013; Galerie Wolfrum Wien 2000, 2002, 2011, 2014.
Buchpublikationen mit Kunstverlag Wolfrum, Wien und Christophorus Verlag, Freiburg.
Meine Bildwelt „Paris“ – Ein Erfahrungsbericht von Martin Staufner:
(Langfassung des Textes erscheint in der Zeitschrift Palette & Zeichenstift, Koblenz 2014)
„Die baumbestandenen Boulevards in Paris verdecken im Sommer ganze Häuser und Straßenzüge und der
klassische Maler mit seinem flächigen Vortrag findet hier seine Aufgabe. Als Zeichner hingegen ist mir der Frühling
lieber, am Trottoir sitzend, finde ich in den kahlen Bäumen grafische Strukturen, die die Architektur und den
Himmel spinnennetzartig bedecken, aber auch die Jugendstilportale der Metro-Stationen, sind je nach Motiv ein
brauchbarer Vorder- oder Hintergrund. Das Formen-Spiel der Äste mit ihren Überlagerungen und Durchblicken
stellen mich als Zeichner bei jedem Bild aufs neue vor eine große Herausforderung. Solch komplizierte Motive sind
von mir gewünscht und deshalb auch gesucht. Nicht die Illusion von Frühling oder Sommer, oder eine bestimmte
Lichtstimmung wiederzugeben ist meine Aufgabe, sondern die Auseinandersetzung mit den verschiedenen Formen
der Stadt und ihren Größenverhältnissen zu einander. Die Formgebung und die Bildgestaltung dominieren meine
Arbeiten, Stimmungen und erzählerische Inhalte finden natürlich in meinen gegenständlichen Bildern ihren
Niederschlag, ordnen sich aber der Gestaltung unter.
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Martin Staufner
SEIFENBLASEN PLATZEN NICHT - DIPTYCHON
2003, Mischtechnik auf Holz, 2-teilig je 60 x 60 cm, rückseitig signiert,
Galeriepreis: 3.400,- Rufpreis: 1.700,-
Zentraler Aspekt meiner Arbeitsweise ist das Zeichnen und Malen mit freiem Augenmaß, ob in der Wirklichkeit vor
dem Motiv oder vor einer Fotovorlage. Dabei ist es sekundär, ob ich an einem grauen Märztag am Quai de la Loire
stehe und zeichne, oder in meinem warmen Atelier vor einer Fotografie arbeite. Denn bei der Auseinandersetzung
und dem Herantasten an die Größenverhältnisse und Formen einer Figur, auch in einer fotografischen Abbildung
oder Skizze, ergeben sich immer zu korrigierende grafische Spuren. Durch diesen mühsamen Weg auf der Suche
nach den richtigen Proportionen manifestiert sich auf der Bildfläche die Handschrift des Künstlers, die die Ideologie
meiner Arbeitsweise zu einem großen Teil bestimmt. Zum diesen sogenannten „Vortrag“ kommt parallel der Prozess
der Bildgestaltung, die Wahl des Bildmittelpunktes und die Analyse hinzu. Durch das Zusammenspiel von Vortrag
und Gestaltung, versuche ich in einem offenen Arbeitsprozess, eine eigene Bildwelt entstehen zu lassen.
Erst durch die Augen des Künstlers, der abstrahierend und analysierend das Motiv zeichnend in der Bildkomposition
festhält, wird für den Betrachter das Raumerlebnis Stadt bewusst gemacht und festgehalten. Ein gelungenes Bild
wird vielleicht noch intensiver erlebt als die Wirklichkeit, da der Künstler das Wesentliche der Raumkonstellation
durchschaut und zusammenfassend auf den Punkt gebracht hat.”
www.staufner.at
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Wolfgang Stifter
BLATT AUS DEM
OPERNPROJEKT PALESTRINA
2007, 75 x 50 cm, Eitempera und Kreide
auf Büttenkarton, signiert und gerahmt
Galeriepreis: 1.450,- Rufpreis: 800,-
Wolfgang Stifter
1946
geboren in Ottensheim, OÖ
1964 - 1970 Studium an der Akademie in Wien, Meisterschule für Grafik
unter Max Melcher
1973 – 1989 Lektor an der Kunstuniversität Linz
1989 – 2014 Universitätsprofessor an der Kunstuniversität
1991 – 2000 Rektor der Kunstuniversität
1993
Jurypreis Biennale Cagnes sur mer F
2001
Goldenes Ehrenzeichen des Landes Oberösterreich
2007
Landeskulturpreis für bildende Kunst
2008
Intersalonpreis Ceské Budejovice CZ
132 Wolfgang Stifter
DIONYSISCHES QUINTETT
2012, signiert, 120 x 100 cm, Öl und Eitempera auf Leinwand
Galeriepreis: 5.200.- Rufpreis: 2.600,-
„Es kommt selten vor, dass das Verhältnis zwischen Malerei und Zeichnung, der Umgang mit Pinsel und Farbe,
beziehungsweise der Gebrauch rein grafischer Mittel, so ausgewogen und einander mitbestimmend ist wie bei
Wolfgang Stifter. Bei ihm stimmt einfach die Balance. Beide großen Reservoirs und Möglichkeiten der bildenden
Kunst als grundlegend verschiedenartige Techniken und doch zueinander in wesenhafter Korrespondenz stehende
Antipoden des Schöpferischen weiß der in Ottensheim in Oberösterreich lebende Künstler adäquat zu nutzen….“
(Peter Baum)
„Die erstaunliche thematische Vielfalt ist bei Wolfgang Stifter Resultat eines offenen Geistes, eines neugierigen
Auges und einer wissbegierigen Künstlerpersönlichkeit gegenüber allen möglichen Ereignissen, Geschehnissen oder
sonstigen Informationsflüssen, die sich zufällig zum Malakt in zeitlicher Koinzidenz befinden. Sie sind wichtige
Auslöser für seine künstlerische „Bilderflut“, wie Stifter selbst dies beschreibt…..“
(Carl Aigner)
„Überblickt man Stifters bisheriges, erstaunlich umfangreiches zeichnerisches und malerisches Œuvre, so wird
dieses zum überwiegenden Teil von einer seriellen Arbeitsweise dominiert, d.h. dass er konsequent ein gewähltes
Sujet durchdiskutiert, sich bisweilen über Jahre hinweg damit auseinandersetzt, auch wenn mehr oder minder
parallel dazu verschiedenste andere Bilderserien entstehen. Besonders verblüfft die thematische Vielseitigkeit.
Eigentlich ist nichts vor ihm sicher. Was ihm auffällt, formal und inhaltlich sein Interesse erweckt, wird seziert und
zerpflückt, mit Assoziationen kombiniert und mit schnellem Strich fixiert….“ (Wolfgang Hilger)
„Mit Spontaneität und Leichtigkeit im Gestalterischen, mit tänzerischer Linienführung, filigran und „leichtfüßig“
(Wolfgang Stifter) provozieren künstlerische Gebilde von farblicher und kompositorischer Eleganz, von oft
schwebender Grazie Imaginationsketten, nicht zuletzt auch deshalb, weil es Stifter gekonnt versteht, auf der
Klaviatur der bildnerischen Entwicklung seit 1945 meisterhaft zu spielen. Weit darüber hinaus finden wir bei
Stifter den Begriff des „Bildbegehrens“ in erstaunlich existentieller Weise wieder, dieses unerhörte Vermögen und
Wünschen, die Welt als Bild zu erfahren und das Bild als Welt zu begreifen…..“
(Carl Aigner)
www.wolfgangstifter.at
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133 Johann Julian Taupe
BAP TIZUM
2014, Öl auf Leinwand,
signiert und gerahmt, 86 x 66 cm
Galeriepreis: 2.900,- Rufpreis: 1.500,-
Johann Julian Taupe
1954
1976 - 1981
1981 - 1983
1983 - 1984
2014
geb. in Gritschach bei Villach, Kärnten
Akademie der Bildenden Künste, Wien, Prof. Max Weiler
Lehrauftrag bei Prof. Arnulf Rainer, Akademie der Bildenden Künste, Wien
Österreichisches Staatsstipendium für bildende Kunst
Kunstpreis der Volksbank Kärnten
Ausstellungsverzeichnis (Auswahl)
1989
2000
2007
2010
2012
2013
134 Johann Julian Taupe
MIGRATION
2014, Öl auf Leinwand,
signiert und gerahmt, 120 x 130 cm,
Galeriepreis: 5.900,- Rufpreis: 3.000,-
Kärntner Landesgalerie, Klagenfurt
„Architettura di colore“, Spazio Thetis, Arsenale di Venezia
Galeria Esther Montoriol, Barcelona
Galerie Welz, Salzburg
Ateliers Höherweg, Düsseldorf
Palazzo Bonvicini, Venedig
„Die Bilder von Johann Julian Taupe sind Produkte von visuellen und emotionalen Erfahrungen, die durch
individuelle Reflexion zum Bild werden.“
(Gabriele Boesch)
„Taupes Bilder sind zugleich intimste Innenschau und umfassende Außenschau. Malen bedeutet für ihn
Psychohygiene. Er malt nicht, weil er will, sondern weil er muss.
Obwohl oder gerade weil sie also höchstpersönlich sind, können die Bilder jedoch trotzdem für jeden
„funktionieren“. Dies liegt an der künstlerischen Ausdrucksweise von Taupe, die dem Betrachter den Freiraum
schenkt, zu ganz eigenen Interpretationen zu kommen.
So werden die Farbflächen in Taupes Bildern zu Variablen, die mit mannigfaltigen Inhalten gefüllt werden und
Schemata, Landkarten für die unterschiedlichsten Beziehungskonstrukte darstellen können.
Unklare Flecken, in denen sich Farben vermischen und Formen ausbrechen, könnte man als die halb verdrängten
oder vergessenen Bewusstseinsinhalte deuten, die Bereiche der Innen- oder Außenwelt, derer man sich noch nicht
oder nicht mehr voll bewusst ist - wie Erinnerungen, die plötzlich auftauchen, ohne dass man ihrer wirklich gewahr
wird.
Taupes Bilder schließen nichts aus und drängen nichts auf. Es gibt für sie keine falschen, nur richtige
Interpretationen. Sie mit komplexen, philosophischen oder psychologischen Inhalten aufzuladen, funktioniert
genau so gut, wie sie als reine Lust an der Farbe, als Mathematik oder als Poesie zu sehen. Nur eines ist mit
Taupes Bildern nicht möglich: sie ideologisch zu vereinnahmen oder auf einen bestimmten, unveränderlichen Inhalt
festzulegen.
Jedes Bild steht für sich selbst, ist in sich geschlossen und doch unendlich offen, ist selbst Ganzes und zugleich Teil
eines größeren Ganzen, nämlich von Taupes Landkarte des Lebens, die er beständig erweitert.“
(Clara Kaufmann)
www.juliantaupe.at
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135 Eva Wagner
CENTRAL STATION
aus der Serie Centralstation
2013, Gouache, Acryl auf Leinwand,
50 x 60 cm, rückseitig signiert
Galeriepreis: 3.300,- Rufpreis: 1.700,-
Eva Wagner
1967
geboren in Salzburg
1986 - 1993 Studium an der Akademie der Bildenden Künste und an der Hochschule für Angewandte Kunst, Wien 1995
Anerkennungspreis für Malerei, Bauholding AG,
seit 1992
unterschiedliche Lehrtätigkeiten: Universität für Angewandte Kunst, Wien;
Internationalen Sommerakademie für Bildende Kunst, Salzburg; Ecole National des Arts;
Dakar/Senegal
2005
Anton Faistauer Preis
2008
Kapsch Kunstpreis
2011
Nominierung für großen Preis für bildende Kunst des Landes Salzburg
Arbeitsaufenthalte in Italien, Frankreich, Marokko, Senegal, Indien
lebt und arbeitet in Wien
136 Eva Wagner
SHORESIDE
2013, Gouache, Acryl auf Leinwand,
80 x 115 cm, rückseitig signiert,
Galeriepreis: 6.000,- Rufpreis: 4.900,-
Seit 1993 Ausstellungen im In-und Ausland u.a.
Museum Angerlehner (2014); Essl Museum (2006, 2014); Kunstverein Mönchengladbach (2013); Güterbahnhof,
Bremen (2012); Museum Liaunig, Neuhaus/Suha (2011); Künstlerhaus, Wien (2010);
NÖ Dokumentationszentrum für moderne Kunst, St.Pölten (2008); Danubiana Meulensteen Art Museum, Bratislava
(2006); Museum Györ, Ungarn (2005); Tiroler Landesmuseum Ferdinandeum, Innsbruck (2005); LENTOS Museum,
Linz (2004); Atterseekunsthalle (1999); Rotunda, Hongkong (1998); WAFA- Bank, Casablanca, Marokko (1997);
Museumspavillon, Salzburg (1993);
„Eva Wagner verwebt in ihren Bildern Motive des Alltags mit abstrakt-malerischen Bildräumen. Im Zentrum
der Figurationen steht dabei stets der Mensch in seinem Umfeld, herausgelöst aus dem täglichen Treiben,
eingebettet in die dichte Atmosphäre der vielfach überlagerten Farbschichten. Der Blick wird dadurch auf das
Besondere, die Stille, das in der Peripherie der Wahrnehmung oftmals Übersehene gelenkt und zugleich auf
allgemeingültige, übergreifende Gemeinsamkeiten. Eine wesentliche Quelle dieser Momentaufnahmen sind
Impressionen, die die Künstlerin auf Reisen oder in ihrem Alltag gewinnt. Kulturelle Besonderheiten können da und
dort in den Szenen festgemacht werden, im Vordergrund steht aber der Ausdruck von grundlegenden Stimmungen,
die für jeden Menschen zugänglich sind.“
(Johannes Holzmann, Museum Angerlehner, 2014)
„Den Bildern von Eva Wagner ist eine poetische Lyrik eingeschrieben, die vor allem durch die Verbindung der
(Kohle)Zeichnung mit der Malerei evoziert wird, aber auch durch die Verbindung von mehreren Realitätsebenen.
Die Fotografie bildet dabei einen Referenzrahmen und wird zum Tagebuch der Erinnerung. In der Malerei werden
die Szenen vermischt und bilden eine Komposition, die den malerischen Intentionen der Künstlerin folgt, nicht
aber einer Dokumentation der Wirklichkeit. Das reale Motiv verschwindet in den Bildhintergrund und wird von
Schichten von lasierender Farbe überlagert. So entsteht auch der Eindruck des Flüchtigen, Vorbeiziehenden. ...“
(Silvie Aigner, Auszug aus Katalogtext zur Ausstellung „Die andere Sicht“, Essl Museum, 2014)
www.evawagner.at
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137 Manfred Wakolbinger
O.T.
2014, Kupferskulptur I,
52,5 x 77 x 10 cm
Galeriepreis: 4.000,Rufpreis: 2.000,-
Manfred Wakolbinger
Wurde am 6.November 1952 in Mitterkirchen O.Ö. geboren.
Nach einer Ausbildung in Metallbearbeitung und Werkzeugbau wandte er sich der Kunst zu.
Anfangs Schmuckdesign mit seiner Frau Anna Heindl.
Besuch von Seminaren bei Bazon Brock an der Universität für Angewandte Kunst.
Halbjähriger Aufenthalt in London.
Ab 1980 Skulptur und Fotografie.
Zahlreiche Einzel und Gruppenausstellungen in vielen europäischen Ländern und den USA.
Unter anderem Documenta 8, Biennale Venedig.
1993 Gestaltung der Schausammlung für Design und Architektur im MAK Wien.
Anlässlich der Personalausstellung 1997 im 20iger Haus (Wien) erschien das Katalogbuch „Sputnik“.
In den letzten Jahren entsteht bei Tauchreisen mit Anna Heindl verstärkt Unterwasserfotografie.
2003 erschien zu diesem Thema das Buch „Bottomtime“ anlässlich einer Ausstellung im MAK Wien. Für den Eigengebrauch entwarf er ein Sofa. Durch einen Zufall bei einem Besuch von der Familie Wittmann-Hofer entdeckt – wird
es nun in verschiedenen Modellen von der Firma Wittmann produziert.
2006 erscheint anlässlich der Ausstellung „Current“ im Museum Küppersmühle für moderne Kunst Duisburg
das Katalogbuch „Placements“.
Christoph Ransmayr verwendet für seinen Romane und Hörbücher „Der fliegende Berg“ und „Die letzte Welt“ Fotos
von Manfred Wakolbinger für die Covers.
2007 erscheint Christoph Ransmayrs Buch „Damen und Herren unter Wasser –
Eine Bildergeschichte nach 7 Farbtafeln von Manfred Wakolbinger“
138 Manfred Wakolbinger
O.T.
2014, Kupferskulptur II,
40 x 71 x 10 cm
Galeriepreis: 4.000,Rufpreis: 2.000,-
2012 erscheint das Buch „Under the Surface“ mit fantastischen Unterwasserfotografien und mit Essays von Christoph Ransmayr und Wolf D. Prix im Springer Verlag.
Anlässlich der Ausstellung „Up from the Skies“ erscheint ein Katalogbuch mit Essays von Peter Sloterdijk, August
Ruhs, Jasper Sharp und einem Gespräch von Alexandra Schantl mit Manfred Wakolbinger
Wakolbinger hat mit seinen Skulpturen viele Wettbewerbe gewonnen und so sind zahlreiche seiner Skulpturen auch
im Öffentlichen Raum zu bewundern,
(z.B. auf der großen Freitreppe im neuen DLZ , Bahnhofsviertel Linz)
www.manfredwakolbinger.at
156
157
Wolfgang Walkensteiner
139 Wolfgang Walkensteiner
GEGENLICHT
2013, Eitempera auf Leinwand,
100 x 130 cm,
rückseitig signiert,
Galeriepreis: 11.000,- Rufpreis: 5.500,-
1949 in Klagenfurt geboren und lebt in Wien
1967/68 Akademie für Angewandte Kunst, Wien, Architektur, (Schlesinger)
1968-73 Akademie der bildenden Künste, Wien, Malerei, (Diplom bei Max Weiler)
Auswahl von Ausstellungen:
2014 Brick 5 Wien, by Galerie Robert Weber, München
2013 Galerie Krinzinger, „curated by...” Anthony Hudek, Liverpool Tate Gallery
Center of Contemporary Art m 17, Kiew, Ukraine
Kunsthalle Eurogold, Zhitomir, Ukraine
2012 Heiligenkreuzerhof, Universität für Angew. Kunst, Wien
2010 Kastejev Museum of Modern Art, Almaty, Kasachstan
Foundation of the 1st President of the Republic of Kasachstan, Almaty
2009 Kunsthalle Ashgabad, Turkmenistan
2005 Gorenski Muzej, Kranj, Slowenien
2000 Taide Museo Lapinhladen, Finnland
1976 37. Biennale internationale d’Arte di Venezia, Italien
1972 Dreiländer Biennale Intart, Udine Italien
Das Kreuz ist nicht, es entsteht. Ein Balken wird von einem zweiten durchkreuzt. Das ergibt ein Pluszeichen oder in
Schieflage ein Multiplikationszeichen.
Malt oder zeichnet man jedoch dieses Zeichen etwas größer, als es in der Regel für eine Rechenaufgabe notwendig
ist, dann lädt sich dieses Zeichen unmittelbar mit Sinn auf, es lebt anscheinend eine Ursprünglichkeit, deren Kraft
ein Geschehen ins Bewusstsein ruft, welches mit dem Abendland unzerreißbar in Verbindung steht: die christliche
Religion.
Selbst als christliches Kreuzessymbol kann es als Additionsmaschine verstanden werden, summiert seine additive
Kraft doch jegliches Verhältnis dazu in entsprechender positiver bzw. negativer Form. Die positive Haltung seines
Rezipienten vermehrt den Wert, die Bedeutung, die Aussage des Kreuzes, seine negative, ablehnende Rezeption
entwertet und vermindert seinen Gehalt.
„Die beseelte Seite eines Zeichens macht dieses zum Symbol, damit tief und letztlich unergründlich.
Sein Grund reicht bis zur Entbergung der Wahrheit des Seins zurück. Dort, kann man sagen, wurde jene Potenz als
Kreuzfigur, als Idee erschaffen. Die Dynamik dieser ewigen Potenz reicht in die Gegenwart und fortwährend. Sie
veranschaulicht die Durchdringung der Materie mit Geist. Das ist das Kreuz.
So besitzt sich diese Form, dieses Zeichen, diese Kreuzform in ihrer Essenz mächtig selbst,
um in dieser ihrer eigenen Form seinen eigenen Zweck als Funktion zu repräsentieren.
Unversehens definiere ich damit das „Kunstwerk“. Ein echtes Kunstwerk, das KREUZWERK, somit.
Schnell gesagt ist das Kreuz die einzige Form, die als Werk immer Kunstwerk ist und sich selbst ausspricht.
Ein Kreuz ist ein Kreuz ist ein Kreuz.“
(Wolfgang Walkensteiner)
www.walkensteiner.at
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140 Wolfgang Walkensteiner
KREUZWERK
2014, Eitempera, intarsiert auf
Leinwand, 200 x 130 cm,
rückseitig signiert,
Galeriepreis: 14.520,Rufpreis: 7.500,-
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Herwig Zens
DER TOD UND DIE SÄNGERIN
Kohle, Acryl auf LW, 2009, 100 x 80 cm,
signiert und gerahmt,
Galeriepreis: 2.000,- Rufpreis 1.000,-
© Karl Dworschak
Herwig Zens
Geboren 1943 in Himberg bei Wien
1961 – 1967 Studium an der Akademie der bildenden Künste in Wien
1962 „Schule des Sehens“ von Oskar Kokoschka in Salzburg
Seit 1975 lehrte Prof. Zens an der Akademie der bildenden Künste in Wien
1987 – 2006 war er Vorstand des Instituts für bildnerische Erziehung an der Akademie der bildenden Künste in
Wien, lebt und arbeitet in Wien
Seit 1966 unzählige Ausstellungen im In- und Ausland bis nach Japan und in den USA, wo er auch eine
großformatige fünfteilige Austriaca-Bildserie für die Österreichische Botschaft in Washington D.C. malte. Seine
Werke finden sich in zahlreichen öffentlichen Sammlungen wie der Albertina in Wien, dem Lentos in Linz oder
der Gemäldegalerie der Akademie der bildenden Künste und dem Leopold Museum in Wien sowie beispielsweise
in der Casa de Goya in Bordeaux, dem Museo de Grabado, dem Geburtshaus Francisco de Goya im spanischen
Fuendetodos oder dem Museum Moderner Kunst in Lissabon.
Prof. Zens wurde mit vielen Preisen und Ehrungen bedacht, darunter den Orden De Merito Civil (Verleihung durch
Juan Carlos I. von Spanien) und das Österreichisches Ehrenkreuz für Wissenschaft und Kunst 1. Klasse der Republik
Österreich.
142 Herwig Zens
MONUMENT VALLEY
Acryl auf LW, 2002, 145 x 220 cm, signiert, Galeriepreis: 5.000,- Rufpreis: 2.500,-
„Sein Pinselstrich ist expressiv, die Themen Projektionsfläche für weitreichende Gedankengänge und Erzählungen
und es gibt immer wieder neue Blickwinkel zu erkunden: Das macht das Werk des Malers, Graphikers und
ehemaligen Professors an der Akademie der bildenden Künste in Wien, Herwig Zens, nicht nur unglaublich vielfältig,
sondern gibt dem Betrachter ausgiebig Gelegenheit permanent neugierig zu sein und auch tatsächlich Neues zu
entdecken. Der unruhige Geist, der da in Herwig Zens‘ Lebens- und Arbeitsweise ziemlich durchgängig die Oberhand
behält, spiegelt sich lebhaft und mit oft mit hintergründiger Ironie im Bildgeschehen wider.
Ein starker zeichnerischer Ansatz zieht sich durch die Bilder von Herwig Zens. Ob der Bleistift, der Kugelschreiber,
der Pinsel oder die Radiernadel als Werkzeug dient. „Eine Linie - das ist schon was...“, sagt Zens mit großer
Wertschätzung und diese Zens‘schen Linien sind markant, legen mit einem Schwung, einer Kante oder einer kleinen
Abweichung den Charakter des Abgebildeten offen: Zeigen seine Wut, Neugier, Sinnlichkeit oder Belustigung oder
seine Herrschaftsansprüche. Ob auf den Miniaturen oder den großen Leinwänden, die heute fast ausschließlich
mit Acrylfarben bearbeitet werden. In der Technik der Radierung führt er seit mehr als 35 Jahren ein einzigartiges
Tagebuch, seit er im November 1977 auf einem Kupferabfallstück begann das Datum einzuritzen und sehr
persönliche Bemerkungen zum laufenden Tag zu machen, fallweise mit Zeichnungen versehen.
Seine Inspiration holt sich Zens aus der Kunstgeschichte ebenso wie aus der Musik, aus der griechischen Mythologie
wie von seinen zahlreichen Reisen, die mit großer Begeisterung in alle Regionen Europas und nach Nordamerika
und immer wieder auch nach Spanien führen. Ständig auf der Suche nach Neuem – im Bereich der Architektur, der
Geschichte, der Kuriositäten und der Lebensweisen und der Beschäftigung mit der Endlichkeit des Lebens. Da tanzt
der Tod einen zwar unerbittlichen, aber durchaus charmanten bisweilen auch sinnlichen Reigen. Lust und Leid in der
Gesamtheit des Lebens.
Zu den Großprojekten von Herwig Zens zählen unter anderem die Innenwandbemalung in der Aufbahrungshalle am
Friedhof in Brunn am Gebirge, die Kreuzwegstationen für das Österreichische Hospiz in Jerusalem und der
40–teilige Basler Totentanzzyklus, seine Illustrationen bereichern Bücher, und seit 1984 hat er überwiegend mit dem
Filmemacher Herbert Link, häufig unter Mitwirkung des Arnold Schoenberg Chors unter Erwin Ortner, mehr als 25
Filme produziert.“ (Verena Kienast)
www.zensherwig.at
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143 Leo Zogmayer
THE WORLD AS IT IS
2013, Hinterglasmalerei,
40 x 50 cm, rückseitig signiert,
Galeriepreis: 2.640,- Rufpreis: 1.400,-
Foto Paul Kranzler
Leo Zogmayer
Leo Zogmayer studierte zwischen 1975 und 1981 an der Universität für Angewandte Kunst in Wien bei Herbert
Tasquil. Seine bevorzugten bildnerischen Medien sind Zeichnung, Druckgrafik, Fotografie, Computerzeichnung,
Malerei (Hinterglasmalerei), Skulptur (Holz, Eisen, Aluminium, Beton). Seit Ende der Achtziger realisiert Zogmayer
zudem raumgreifende Kunstprojekte in unterschiedlichen architektonischen und städtebaulichen Kontexten als auch
an der Schnittstelle zum Design und gestaltete mehrere liturgische Räume (Brüssel, Frankfurt, Bonn, Aschaffenburg,
Graz, Innsbruck).
Anfang der 1990er-Jahre löste sich Zogmayer von den ins Narrative, Mimetische und Expressive reichenden
Komponenten seiner bisherigen, vorwiegend als Malerei, Zeichnung und Druckgrafik realisierten Kunst. Es
entstehen Raum- und Wandobjekte, die auf klaren geometrischen Grundformen basieren und die der Künstler zu
installationsartigen, raumbezogenen Inventarien kombiniert.
Mitte der Neunziger kommen im Zuge einer weiteren Radikalisierung der Bildreduktion Wort und Text ins Spiel. Der
Künstler spart hiebei einzelne Worte oder kurze Sätze aus monochromen Farbflächen seiner Hinterglasbilder aus,
graviert sie in quader- und zylinderförmige Objekte aus Stahl oder Aluminium und platziert sie als großformatige
Installationen im öffentlichen Raum. Inhaltliche Themenfelder in Zogmayers Kunst sind u.a. die Rehabilitierung und
Neuakzentuierung des Schönen als ästhetischer Kernbegriff, die Thematisierung von Zeit, interkulturelle Diskurse,
Kunst und Spiritualität, reduktionistische und ikonoklastische Ästhetik.
144 Leo Zogmayer
FELD
2014, Hinterglasmalerei,
60 x 80 cm, rückseitig signiert,
Galeriepreis: 4.400,- Rufpreis: 2.200,-
Leo Zogmayer stellte in zahlreichen Museen und Kunsthallen aus: MUMOK Wien, Museum der Moderne Salzburg,
Kunsthalle Krems, Folkwang Museum Essen, Museum moderner Kunst Passau, Dommuseum Frankfurt, Palazzo
Braschi Rom, Galerie Medium Bratislava, Nationalmuseum Warschau, Vigado Galérie Budapest, Hedendaagse Kunst
Utrecht, Triennale India in New Delhi ...
Zahlreiche öffentliche Sammlungen besitzen Werke von Leo Zogmayer: Museum Moderner Kunst Wien, Grafische
Sammlung Albertina Wien, Museum der Moderne Salzburg, Lentos Linz, Niederösterreichisches Landesmuseum St.
Pölten, Museum Liaunig Neuhaus, Museum Folkwang Essen, Museum of Contemporary Art Seoul, Espace de l‘Art
Concret Mouans-Sartoux, Fonds d‘art contemporain de la Ville de Genéve, Musei de Bellas Artes Santander ...
„Wer kennt nicht den Wunsch, einmal das letzte Wort zu haben und ein Gespräch mit der Durchsetzung der eigenen
Auffassung zum Abschluss zu bringen? Leo Zogmayer möchte mit seiner Wortkunst das genaue Gegenteil. Ihm
geht es darum, erste Worte zu finden, die wie Kristallisationskerne im Leben der Betrachtenden unvorhergesehene
Sinnzusammenhänge, eigene Gedanken und neue Kommunikationsprozesse ausflocken lassen.
Es geht bei Zogmayers Wortbildern nicht wie in der visuellen Poesie darum, Texte von der Fläche her zu denken,
die poetische Funktion der Fläche und der räumlichen Anordnung von Schrift zur Geltung zu bringen. Nicht das
Zusammenspiel von räumlich-grafischen und verbalen Semantiken in räumlicher Poesie ist das Thema, sondern die
schlichte Präsenz von ersten Worten im öffentlichen Raum, der für gewöhnlich übervoll ist mit vernutzten second
hand Botschaften.
Die Fantasie der Betrachtenden kommt ins Spiel, die aus dem Wortkeim mögliche Zusammenhänge, Gedanken,
Bilder und Geschichten wachsen lässt. Ohne viel Aufhebens weisen diese Wortbilder darüber hinaus auf das
allererste Wort: Das freie Leben aus dem Nichts des Ursprungs, der Zeit ihren eigenen Gang lassend, offen für alles,
was kommen mag.“
(aus: Karl Baier, Erste Worte, 2012)
www.leozogmayer.com
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Wo
Kunst
sich
sammelt.
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Durch Kunst werden
Gedanken, Stimmungen und
Visionen in ganz spezieller
Weise ausgedrückt.
Mich persönlich hat die
faszinierende Welt der Kunst
bereichert. Diese Kraft, mit der
jedes Kunstwerk seinen
B etrachter anzus prechen
versteht, soll in
meinem M useum für viele
Menschen erlebbar werden.
(Heinz J. Angerlehner)
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KUNST LEBEN:
HEINZ J. ANGERLEHNER
ARCHITEKTUR
ZELEBRIEREN.
Mit der Gründung seines Unternehmens FMT (FERROMontagetechnik) begann auch die mittlerweile
30-jährige Sammelleidenschaft von Heinz J. Angerlehner. Aktuell umfasst seine Kunstsammlung mehr als
2.500 Werke, deren Schwerpunkt auf Malerei ab 1950
liegt. Überdies finden sich auch Zeichnungen, Foto
grafien und Skulpturen in der Sammlung.
Der Entwurf zum Umbau der ehemaligen FMT-Werkund Montagehallen stammt vom oberösterreichischen
Büro Wolf Architektur, welcher nach einer intensiven
Auseinandersetzung des Bauherrn und der Architekten optimiert und schließlich realisiert wurde. Daraus resultiert ein stringentes, offenes und modernes
Kunst
museum, das den Charakter des ehemaligen
Industriestandortes bewahrt.
Ein besonderer Fokus liegt auf Werken oberöster
reichischer Künstlerinnen und Künstler, aber auch
n ationale wie internationale Künstlerinnen und Künstler bereichern die Sammlung Angerlehner. Bei der Auswahl der Werke war stets eine persönliche Begeister
ung der Auslöser, welche sich auch dem Betrachter
eröffnet.
„Das Spannende am Sammeln ist die Begegnung mit
den Künstlern. Ich finde es inspirierend, mich mit
k reativen Menschen zu unterhalten.“
Mit der Eröffnung seines eigenen Museums möchte
der passionierte Sammler allen Kunstinteressierten
Raum bieten, um sich mit Kunst auseinanderzusetzen.
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Mehr als 2.000 m2 Ausstellungsfläche und ein 50
m 
l anges Schaudepot mit rund 6.000 m 2 Hängfläche 
l iefern genug Platz, um Kunst Raum zum Entfalten zu g
 eben. Überdies verfügt das Kunstmuseum
Angerlehner über ein großzügiges Foyer mit einem

Museumsshop und der Möglichkeit sich mit Getränken zu erfrischen.
Die schwarz changierende Metallfassade, in welche
das Kunstmuseum Anger
l ehner gehüllt ist, ergänzt
den kompakten Kubatur des Baukörpers um eine weitere, feinsinnige Wahrnehmungsebene – und steigert
die Vorfreude auf ein besonderes Kunsterlebnis.
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KUNST erLEBEN.
KUNST vermitteln.
VERANSTALTUNGEN FEIERN.
Das Privatmuseum Angerlehner ist eine kulturelle
B egegnungsstätte, in der Menschen Kunst gemeinsam
erleben und begreifen können. Dabei begeistert vor
allem die Vielfalt, sowohl an den abwechslungsreichen
Ausstellungsobjekten wie auch an den Besuchern, die
sich aus Jung und Alt, Künstlern und einem urbanen
sowie 
regionalen Publikum zusammensetzen. Diese
Mischung macht einen Besuch im Kunstmuseum zum
einzigartigen Erlebnis.
Die Besucherinnen und Besucher erwartet jeweils
von Donnerstag bis Sonntag z wischen 10 und 18 Uhr
ein vielfältiges Ausstellungs- und Veranstaltungsprogramm. Thematische Einblicke in die umfangreiche
Sammlung werden von wechselnden Ausstellungen
mit zeitgenössischen Künstlern und anderen Kunstsammlungen e rgänzt.
Ein professionell ausgestatteter Veranstaltungsraum
für ca. 250 Personen und ein moderner Seminarraum
für ca. 50 Per
sonen stehen für Veranstaltungen im
Museum Angerlehner zur Verfügung. Darüber hinaus
gibt es für die Durchführ
ung unterschiedlicher Ver
anstaltungen vielf ältige und maßgeschneiderte Raumangeb ote.
Jede Ausstellung wird von einem um
fassenden
Angebot im Bereich der Kunstvermittlung begleitet,
das sich generationsü bergreifend an alle kunstinteressierten Menschen wendet. Zu unseren Gesprächen
über Kunst, die konzentriert am Wochenende stattfinden, laden wir alle Interessierten sehr herzlich ein.
Ein Kunstmuseum bietet nicht nur eine spezielle
Atmosphäre, sondern unterstützt auch die Entfess
lung kreativen Potenzials.Und der Genussfaktor – von
Kunst bis G
 astronomie – lässt mit Möglichkeiten für
Catering keine Wünsche offen.
Ein besonderes Anliegen ist es, Hemmschwellen abzubauen und allen Menschen einen Zugang zur zeitge
nössischen Kunst zu eröffnen.
In einem eigenen lichtdurchfluteten Atelierraum bietet das Museum Anger
lehner 
laufend Kunstvermittlungsprogramme für Interessierte jeden Alters.
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Verein der Freunde und
Förderer des
MUSEUM ANGERLEHNER
Kunst braucht ein Dach, das ebenso nach Stützpfeilern verlangt, die es in Freunden und Förderern des
Museum Angerlehner findet. Der Verein unterstützt

mit den Mitgliedsbeiträgen in hohem Maße die Kunstvermittlung und Museumspädagogik.
Werden auch Sie Teil dieser lebendigen Kulturszene in
Museum Angerlehner!
Als Freund oder Förderer des Hauses 
genießen Sie
verschiedenste Vorteile: Einladungen zu Previews,
Ausstellungse röffnungen,
exklusive
Führungen,
Atelierbesuche, exclusive Abende mit eingeladenen
Künstlern und auch Kunstreisen. Dies sind nur einige
Beispiele dafür, wie wir unseren Freunden und Förderern für ihre Unterstützung danken.
Alle Vorteile finden Sie auf
www.museum-angerlehner.at/de/verein
Kunst treffen.
Dona
Anreise mit PKW:
Von der Autobahn A1 kommend nehmen Sie die
Ausfahrt/Exit Sattledt, fahren auf der B138 bis zur
Abzweigung Thalheim, dann biegen Sie links ab und
fahren durch Thalheim durch bis zum Museum.
u
A7
Linz
Exit
Wels Nord
A25
Wels
Passau
Aus Richtung Passau A8 kommend fahren Sie beim
Knoten Wels Richtung Linz und nehmen die erste
Abfahrt/Exit Wels Nord. Fahren Sie auf der vierspurigen B137 durch Wels bis zur Abzweigung Thalheim,
nach rechts abbiegen, durch Thalheim durch bis zum
Museum.
A8
Do
A1
nau
Wien
A1
a
Tr
Sollten die Parkplätze vor dem Museum bereits zur
Gänze belegt sein, dann können Sie auch das große
Parkplatzangebot der Welser Messe auf der anderen
Seite der Traun und den Museumssteg über die Traun
benützen, der Sie von Wels nach Thalheim direkt ins
Museum führt.
Thalheim
un
A8
A1
Exit Sattledt
Steyr
A9
Salzburg
Graz
Anreise mit Bahn und Bus:
Die Buslinie 16 bringt Sie vom Hauptbahnhof Wels
d irekt ins Messegelände (Well

d orado). Von dort er
reichen Sie über den Steg innerhalb weniger Geh
minuten das Museum.
A 25
B1
Stadtplatz Wels
Stadthalle
Wels /
Welios
P
Bus
Welser Messe
Wels
Museumssteg
Traun
Gasthaus
zur Kohlstatt
Schauersberg
Steinhaus
Ascheter Str. 54
Volk
sg
ar ten
str.
se
Welldorado
B1
Traun
Wels Ost
Traung as
Messegelände
Exit
Wels Nord
Traun
Thalheim
Blumen
Berghammer
P.-B.-Rodlb. St
r.
Billa
Thalheim Zentrum
Weißkirchen
Die Vorstandsmitglieder des Vereins der Freunde und Förderer des Museums Angerlehner
V.l.n.r.: Josef Bachler, MBA, Dr. Wolfgang Weidl, LSI Barbara Pitzer, M.Ed., Mag. Dr. Wolfram Kramar,
Mag. Eva Pöttinger, Dr. Peter Vorauer
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Angerlehner Museums- und Immobilien GmbH
Ascheter Straße 54, A-4600 Thalheim bei Wels
T +43 7242 / 224422 0, F +43 7242 / 224422 90
[email protected], www.museum-angerlehner.at
Exit
A1 Sattledt
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Steigerungsstufen
Versteigerungsbedingungen
des Lions Club Traun für die Benefiz Auktion „LIONS im Museum Angerlehner“ am 22. November 2014.
Versteigerungstabelle
in €
1. Mittelverwendung
Diese vom Lionsclub Traun durchgeführte Auktion wird in eigenem Namen und auf eigene Rechnung durchgeführt,
wobei der Reinerlös ausschließlich gemeinnützigen Zwecken zukommt und dahingehend gewidmet ist.
1.800
100
11.000
1.900
150
12.000
2.000
200
13.000
2.200
250
14.000
2.400
350
15.000
2.600
400
16.000
2.800
450
17.000
3.000
500
18.000
3.200
550
19.000
3.400
600
20.000
650
3.600
22.000
700
3.800
24.000
4.000
750
26.000
4.500
800
28.000
5.000
850
30.000
5.500
900
32.000
6.000
34.000
950
6.500
1.000
36.000
7.000
1.100
38.000
7.500
1.200
40.000
8.000
1.300
42.000
8.500
1.400
44.000
9.000
1.500
46.000
9.500
1.600
48.000
10.000
50.000
1.700
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2. Währung, Wert, Rufpreis und Steigerungsschritte
Die angegebenen Preise sind in Euro. Der Wert wurde vom Künstler oder einer Galerie bekannt gegeben und der
LC Traun übernimmt dafür keine Haftung. Der jeweilige Rufpreis ist grundsätzlich dem aufgelegten Katalog zu entnehmen, wobei sich aber der LC Traun das Recht vorbehält den Rufpreis auch noch in der Auktion zu ändern. Die
jeweiligen Steigerungsschritte bei den Geboten orientieren sich an der Tabelle im Katalog Seite 172
3. Der Zuschlagspreis ist der zu bezahlende Endpreis.
Es kommen keine zusätzlichen Gebühren oder Steuern dazu.
4. Echtheitsgarantie, Haftung, Versicherung und Irrtumsvorbehalt
Der Lions Club Traun garantiert, dass die einzelnen Exponate von den jeweils angeführten Künstlern stammen. Bis
zur tatsächlichen Übergabe - längstens jedoch bis 15.12.2014 - trägt der Lions Club Traun auch noch die Gefahr für
einen zufälligen Untergang der Sache und sind die Kunstgegenstände versichert. Für Irrtümer und Druckfehler in
diesem Katakog wird keine Haftung übernommen.
5. Bezahlung und Übergabe der ersteigerten und zugeschlagenen Exponate
Die Ausfolgung erfolgt erst nach Barzahlung oder Zahlungseingang beim LC Traun
Empfänger: Lions Charity-Auktion
IBAN:
AT41 1500 6005 6107 6928
BIC:
OBKLAT2L
wobei beim Zahlungszweck die Katalognummer verpflichtend anzuführen ist. Bei Barzahlung über € 15.000,besteht eine gesetzliche Legitimationspflicht.
6. Die Abholung der Kunstgegenstände
Bei Barzahlung: unmittelbar nach der Versteigerung. Bei Überweisung können die Kunstobjekte nach Zahlungseingang bei der Firma Neuhauser Verkehrstechnik, 4055 Pucking, Untere Landstraße 40, ab Do 27.11.2014 jeweils zu
den Bürozeiten abgeholt werden. Die Abholung sollte bis zum 15.12.2014 erfolgen. Details siehe Buchseite 174.
7. Telefonisches Mitbieten und schriftliche Kaufaufträge
Telefonische Gebote von Interessenten, die bei der Auktion nicht persönlich anwesend sind, werden von Mitgliedern
des Lions Club Traun telefonisch entgegengenommen, wobei für allfällige Kommunikationsmängel seitens des Lions
ClubTraun keine Haftung übernommen wird. Telefonische Bieter haben sich mit dem beigelegten Formblatt und
einer Kopie eines amtlichen Lichtbildausweises spätestens 24 Stunden vor Auktionsbeginn zu registrieren. Dasselbe
gilt für schriftliche Kaufaufträge, wobei ebenfalls ausschließlich das beiliegende Formblatt verwendet werden muss.
8. Zahlungsverzug
Sollte ein Käufer trotz erfolgtem Zuschlag das ersteigerte Exponat nicht firstgerecht binnen einer Frist von acht
Tagen bezahlen, behält sich der Lions Club Traun wahlweise Vertragserfüllungsansprüche beziehungsweise Schadenersatzansprüche vor.
9. Zum Kaufauftrag
Die Angabe der Höhe des Ankaufslimits muss ziffernmäßig erfolgen. Aufträge wie „bestens“ oder „unbedingt
kaufen“ usw. können nicht berücksichtigt werden. Eine genaue Adressangabe mit Telefonnummer und eine Kopie
eines amtlichen Lichtbildausweises sind unbedingt erforderlich. Für die Auftragsvormerkung ist nur die Nummer des
Gegenstandes im Katalog verbindlich. Kaufaufträge mit gleich hohen Ankaufslimits werden in der Reihenfolge ihres
Einlangens berücksichtigt. Der Lions Club Traun ist berechtigt, schriftliche, telefonische, mit Telefax oder im automationsunterstützten Datenverkehr übermittelte Kaufaufträge unentgeltlich als Serviceleistung des Lions Clubs zu
übernehmen, der jedoch in diesem Rahmen keine Haftung übernimmt. Der Lionsclub wird für seinen Auftraggeber
sukzessive, höchstens jedoch bis zu dessen Ankaufslimit bei der Versteigerung mitbieten. Der Lions Club Traun behält sich das Recht vor, die Annahme von Kaufaufträgen oder Telefongeboten ohne Angabe von Gründen abzulehnen,
oder einlangende Kaufaufträge nicht zu berücksichtigen. Bitte übermitteln Sie uns Ihre Aufträge bis spätestens 24
Stunden vor Beginn der Auktion. Der Bieter ist an sein Gebot bis zum Ablauf des 3. Werktages nach dem Auktionstag gebunden. Die Annahmeerklärung des Lions Clubs ist rechtzeitig erfolgt, wenn sie bis zum Ablauf des dritten
Werktages nach dem Auktionstag zur Post gegeben oder telefonisch, per Mail oder durch Telefax abgegeben wird.
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Bezahlung und Abholung von ersteigerten
Kunstwerken
Barzahlung:
Wenn Sie ein Kunstwerk ersteigert haben, so haben Sie die Möglichkeit direkt im Museum am Versteigungsabend an
einer Lions-Kasse bar zu bezahlen. Mit dieser Zahlungsbestätigung wird Ihnen im Obergeschoß das Kunstwerk sofort
verpackt ausgehändigt.
Banküberweisung Kunstwerke:
Bei größeren Bildern und höheren Beträgen werden Sie wahrscheinlich lieber mit Banküberweisung bezahlen. Bitte
zahlen Sie ersteigerte Kunstwerke ausschließlich auf folgendes Konto ein und führen Sie als Zahlungszweck die
ersteigerte Katalognummer an:
Empfänger: Lions Charity-Auktion
IBAN: AT41 1500 6005 6107 6928
BIC: OBKLAT2L
Zahlungszweck: Katalognummer anführen
Abholung:
Nach dem Geldeingang, welcher üblicherweise 2 Banktage nach Ihrer Einzahlung erfolgt, können Sie Ihr Kunstwerke
bei folgender Firma zu den normalen Bürozeiten Mo – Do 8 bis 17 Uhr und Fr 8 – 12 Uhr abholen:
Neuhauser Verkehrstechnik
Untere Landstraße 40
4055 Pucking
Tel.: 0043 7229 80180
Die Abholung soll bis längstens 15.12.2014 erfolgen. Sollte Ihnen das aus irgendeinem Grund nicht möglich sein,
müssen Sie mit Herrn Neuhauser eine gesonderte Regelung vereinbaren, da zu diesem Zeitpunkt auch die Versicherungszeit abläuft.
Um sicher zu gehen, dass Ihre Überweisung am Lionskonto bereits eingegangen ist,
können Sie vor Abholung anrufen: Tel.: 0043 7229 80180
Die Firma Neuhauser hat den großen Vorteil, dass sie sehr leicht von der Autobahnabfahrt A1 TRAUN erreichbar ist.
€ 10,- Druckkostenbeitrag Katalog:
Der Erlös dieser Kunstbenefizauktion kommt ausschließlich unschuldig in Not geratenen Menschen und dem österreichweiten Lionsprojekt „Sonneninsel“, dem ersten REHA Heim für krebskranke Kinder, zu Gute. Dieses Buch
ist mehr als ein normaler Versteigerungskatalog, es ist ein informatives Buch über 72 wichtige Künstlerinnen und
Künstler. Daher bitten wir Sie um so viel Fairness uns zumindest den Druckkostenbeitrag von € 10,- zu überweisen
(der Buchhandelspreis wäre € 19,90).
Empfänger: Lions Katalogverkauf:
IBAN: AT86 1500 6005 6107 6894
BIC: OBKLAT2L
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Benefizausstellung 24. Oktober bis 23. November 2014
LIONS IM
MUSEUM ANgErLEhNEr
Florian Aigner • Zorica Aigner • Irene Andessner • Christy Astuy
Josef Bauer • Harald Birklhuber • Josef Bramer • Herber t Brandl
Arik Brauer • Brigitte Bruckner • Mario Dalpra • Gunter Damisch
Inge Dick • Gottfried Ecker • Christian Eisenberger • Therese Eisenm a n n • • L o r e n z E s t e r m a n n • V A L I E E X P O R T • To n e F i n k • E r n s t F u c h s
J a k o b G a s t e i g e r • H e i n z G ö b e l i n m e m o r i a m • L e n a G ö b e l • Fr a n z
Grabmayr • Helmuth Gsöllpointner • Rober t Hammerstiel • Xenia Hausner
Manfred Hebenstreit • Wolfg ang Hemelmayr • Karen Holländer • Ines
Höllwar th • Markus Anton Huber • Johann Jascha • Anna Jer molaewa
A r i s K a l a i z i s • A n t o n K i t z m ü l l e r • Pe t e r K l i t s c h • C o r n e l i u s K o l i g • K a r l
Ko rab • S u s e K raw a g n a • Ru d o l f L e i t n e r- G r ü n d b e rg • Jo s e f L i n s ch i n ge r
Fr a n z i s k a
Maderthaner
•
Jürgen
Messensee
•
Hannes
Mlenek
Alois Mosbacher • Maria Moser • Hermann Nitsch • Oswald Oberhuber
Rober t Oltay • Valentin Oman • Mar tin Praska • Susanne Pur viance
Alois Riedl • Annerose Riedl • Roman Scheidl • Stylianos Schicho • Eva
S ch l e ge l • Pa t r i c k S ch m i e re r • Wa l t e r S ch m ö g n e r • M a r t i n S ch nu r
• Wer ner Schrödl • Her mann Serient • Hans Staudacher • Mar tin
S t a u f n e r • W o l f g a n g S t i f t e r • J o h a n n J u l i a n Ta u p e • E v a W a g n e r
M a n f re d Wa ko l b i n ge r • Wo l f g a n g Wa l ke n s t e i n e r • H e r w i g Z e n s • L e o Z o g m ay r
Benefizauktion am 22. November 2014
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