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Auktionen im Mai Millionenpreis für Sisi-Porträt Eduard Thöny im Simplicissimus- „curated by johann garber“ The Theater of Disappearance- James Welling- Bruce Davidson



KUNST.INVESTOR Editorial



Liebe Leserinnen und Leser!..



Heute halten Sie die aktuelle Ausgabe des e-Magazin KUNSTINVESTOR in „Händen“. Innovativ, exklusiv und stets mit dem richtigen Riecher für aktuelle Entwicklungen informieren wir Sie rund um alle wichtig-en Themen, die nationalen und internationalen Kunstmärkte betreffend. So spannend war der Kunstmarkt noch nie- besonders dieser Monat wird turbulent: Die Kalender der Sammler und Kunstinvestoren sind voll. Auktionen, Ausstellungen und Previews, ein Termin jagt den nächsten. Und dem Geschäft mit den schönen Dingen mangelt es keineswegs an Härte, ganz im Gegenteil, auf der Suche nach neuen Kunden und Märkten bedarf es Flexibilität und Wandlungsfähigkeit. Der österreichische Kunstmarkt mit seiner prosperierenden Galerieszene boomt und Österreichs Auktionshäuser legen an Internationalität kräftig zu. Kunst ist ein interessantes Portfolio und unbestritten die schönste Beimischung für Ihr Investment. Inspirierend, nicht



allein in ideeller Hinsicht. Auch der ganz „normale“ Kunstliebhaber, der ein Bild bei sich zuhause an die Wand hängt, wird damit zu einem Überzeugungstäter. Er kultiviert später einen sehr selektiven Blick. Er wird daran gemessen; es ist seine ganz persönliche Visitenkarte. Mit diesem Bild zeigt er ein Stück von sich, ein Stück von dem, woran er glaubt, ein Stück von seinen Gefühlen, Hoffnungen, Ängsten. Eine intensive Auseinandersetzung mit Kunst ist ohne emotionale Beteiligung nicht möglich…….. Weil es bei allen Dingen des Lebens immer auf den richtigen Mix ankommt, wollen wir Sie nicht nur mit fundierten Hintergrundberichten, präzise recherchierten Topstories, wichtigen Nachrichten und aktuellen Themen begeistern. Lesen Sie die aktuelle Ausgabe KUNSTINVESTOR, wo Sie sich ein aktuelles Bild über den Kunstmarkt verschaffen können- eine wirklich gute Investition. Viel Spaß wünscht Ihnen Michael Ruben Minassian



IMPRESSUM: Medieneigentümer, Chefredakteur & Herausgeber: Michael Ruben Minassian Mail: [email protected] , Telefon: +43 1/ 236 53.1312 Verlagsadresse: MN Online & Content GmbH, 1110 Wien, Brehmstrasse 10/4.OG, Geschäftsführung: Markus Bauer, ATU 65091955, FN 330453k, Tel: +43 1/ 91920- 9045, Fax: +43 1/29 81 298, Website:www.kunstinvestor.at, Cover-Foto: © Dorotheum Wien, Otto Muehl (1925–2013), Ludwig Wittgenstein, 1989, Acryl auf Leinwand, 130 x 100 cm, € 40.000 – 60.000- Auktion Zeitgenössische Kunst am 31. Mai 2017
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Kunst ist Erkenntnis das Glücksgefühl des Suchens und Findens



Foto: © Ressler Kunst Auktionen



Was ist Kunst? Für die, die sich mit ihr ernsthaft auseinandersetzen, ist sie – auch – ein Abenteuer; eine Unternehmung des menschlichen Geistes, die außergewöhnliche Einsichten beschert und unvorhersehbare Möglichkeiten eröffnet; eine Reise, bei der man unentwegt Neuland betritt. Sie ist eine wichtige Erfahrung, und zuweilen wird man reich belohnt mit dem intellektuellen Vergnügen, das einem gewonnene Einsichten verschaffen kann. „Der Künstler bietet ein großes Beispiel. Er vergöttert seine Arbeit: köstlicher Lohn ist ihm die Freude, sie recht zu machen. Die Menschheit wird erst glücklich sein, wenn alle Menschen Künstlerseelen haben werden, das heißt, wenn allen ihre Arbeit Freude macht, wenn alle ihrem Leben einen Inhalt geben.“ (Auguste Rodin) Aber nicht nur Künstler verfügen über Künstlerseelen, auch Sammler. Sie kennen das Glücksgefühl des Suchens und Findens. Es geht dabei gar nicht in erster Linie darum, dass sie ein bestimmtes Werk unbedingt besitzen wollen. Mehr noch geht es um eine Einsicht,



darum, einen größeren Zusammenhang zwischen den Werken, die man „gefunden“ hat, herzustellen. Es geht um die Hoffnung, dass sich als Ergebnis des Suchens und Findens der Blick auf etwas Ganzes erschließen werde. Es geht darum, eine neue Ordnung zu entdecken; eine Ordnung, mit der sich besser verstehen lässt, was man vor Augen hat. Es geht darum, einen Zusammenhang zu entwickeln, eine Vorstellung von Kunst als etwas Ganzem. Dieses Ganze ist eine Erfindung des Sammlers; sie kommt aus ihm selbst, er hat sie aus sich selbst heraus geschaffen. Und ebenso, wie sich ein neues Kunstwerk erst nach und nach in unserem Bewusstsein festsetzt, etabliert sich auch diese neue Ordnung, diese neue Vorstellung von Kunst nur allmählich. Nicht nur Künstler, auch Sammler verwandeln ihren Stoff; sie verändern unsere Vorstellung von Wirklichkeit, und sie tun es, indem sie die Werke in eine neue Beziehung zueinander bringen. Genau das ist es, worunter wir letztlich Kultur verstehen.
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Denn eine neue Ordnung, mit der sich aus vielen einzelnen, zueinander in Beziehung gebrachten Kunstwerken eine neue Vorstellung von Kunst entwickelt, ist, was man sogar ein neues Weltbild nennen könnte. Ob diese Ordnung richtig oder falsch ist, ist zunächst völlig irrelevant. Wir beurteilen sie nach anderen Kriterien: Entweder gefällt sie uns, oder sie tut es eben nicht. Wir beurteilen sie danach, ob wir sie schön finden. Ob sie unserem ästhetischen Bedürfnis entspricht. Ob sie auch stimmt, entscheiden wir erst viel später, und es liegt nahe, dass unser Urteil darüber, ob etwas richtig oder falsch ist, ganz wesentlich davon beeinflusst wird, ob es uns gefällt oder nicht. Etwas, das neu ist, wird von uns also zunächst nach ästhetischen Kriterien bewertet, erst dann nach moralischen oder praktischen. Das trifft auf ein einzelnes Kunstwerk ebenso zu wie auf irgendetwas anderes. Der französische Mathematiker Henri Poincaré hat in seinem Buch „Wissenschaft und Methode“ die Motivationen von Wissenschaftlern zu



erklären versucht: „Der Gelehrte studiert die Natur nicht, weil das etwas Nützliches ist. Er studiert sie, weil er daran Freude hat, und er hat Freude daran, weil sie so schön ist. Wenn die Natur nicht so schön wäre, wäre es nicht der Mühe wert, sie kennenzulernen, und das Leben wäre nicht wert, gelebt zu werden.“ Auf Sammler übersetzt, auf die diese Motive zumindest im gleichen Ausmaß zutreffen, hieße das: Der Sammler beschäftigt sich mit der Kunst nicht, weil sie seinen Reichtum oder sein Prestige steigert. Er beschäftigt sich mit der Kunst, weil er daran Freude hat, und er hat Freude daran, weil sie schön ist. Wenn die Kunst nicht schön wäre, wäre es nicht der Mühe wert, sich mit ihr auseinander zu setzen. Es geht also, in der Wissenschaft wie in der Kunst, viel weniger um praktische Vorteile als um immaterielle Werte, um Werte, die von rationaler Logik nicht erfasst und eher gefühlsmäßig wahrgenommen werden. Es geht bei der Kunst sogar fast ausschließlich um solche Werte. Kunst ist wertvoll, weil sie voller (sinnlich wahrnehmbarer) Werte steckt.
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Millionen Preis für Sisi-Porträt im Dorotheum



Sensationsergebnis für das Gemälde zur Verlobung der späteren Kaiserin Elisabeth von Österreich



Foto: © Dorotheum



Das von Carl Theodor von Piloty und Franz Adam gemalte historisch bedeutsame Porträtbild „Kaiserin Elisabeth von Österreich als Braut zu Pferd in Possenhofen“ war Spitzenlos der Auktion "Gemälde des 19. Jahrhunderts" am 27. April 2017 und konnte trotz Ausfuhrsperre des Denkmalamtes diesen Rekordpreis erzielen. Das Bild war das Weih-nachtsgeschenk von Sisi, der späteren Kaiserin Elisabeth von Österreich, an Kaiser Franz Joseph im Verlobungsjahr 1853 und bis zum Tod Kaiser Franz Josephs I. hing es über seinem Schlafzimmer-Bett: Es zeigt die 15jährige Herzogin in Bayern hoch zu Ross vor dem elterlichen Schloss in Possenhofen und dem Starnberger See. Mit der Ausführung des Portraits betraute Herzog Max in Bayern, Sisis Vater, zwei der bedeutendsten Maler ihrer Zeit, den deutschen Historienmaler Carl Theodor von Piloty und den für seine Pferdedarstellungen berühmten Künstler Franz Adam. Eine spätere Variante dieses Sisi-Gemäldes befindet sich in der Kunst-sammlung Thurn und Taxis in Regensburg, und eine Kopie davon hängt am originalen Platz in der Wiener Hofburg. Der Schätzwert des Bildes betrug 300.000 bis 350.000 Euro. Das Bildnis der „allerhöchsten Kaiserbraut“, in der Habsburgischen Familie als „Verlo-bungsgeschenk“ tituliert, wurde vom Kaiser an seine Tochter Marie



Valerie vererbt. Danach verloren sich für die Öffentlichkeit die Spuren eines für Kaiser Franz Joseph wohl bedeutendsten persönlichen Gegen-standes. Im „Fremdenblatt“, Ausgabe Nr. 308 vom 29. Dezember 1853, wird das Gemälde als „Christgeschenk an seine Majestät den Kaiser von Österreich“ erwähnt und als prachtvolles Kunstwerk geschildert. Auch Egon Caesar Conte Corti beschreibt in seiner Biographie über Kaiserin Elisabeth den ersten gemeinsam verbrachten Weihnachtsabend des Paares, der gleichzeitig auch der 16. Geburtstag Sisis war. Kaiser Franz Joseph hatte es sich nicht nehmen lassen eigens nach München zu kommen. Die Verlobten sollen sich wechselseitig Bilder überreicht haben, beide jeweils auf einem Pferd sitzend dargestellt, womit sie ihre gemeinsame Leidenschaft für den Reitsport offenbarten. Sisi, Spross einer pferdebegeisterten Familie, war mit 30 Jahren eine der besten Dressurreiterinnen Europas und nahm in England an kühnsten Jagden teil. Willensstärke und Reitleidenschaft - zwei im Bild eingefangene Wesenszüge der späteren Kaiserin - machen den emblematischen Charakter dieses wichtigen, von den renommierten Künstlern Theodor von Piloty und Franz Adam gemalten Werkes aus. (Foto: © Dorotheum)
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Andy Warhol + Gilbert & George Wenn Ikonen einander begegnen, entsteht Reibung



Gilbert & George, Sex and Money, (A London Picture), 2011



Berlin- Zum Berliner Gallery-Weekend begegnen sich in unserer Ausstellung der Gründungsvater der Pop Art und zwei seiner die Bewegung weiterführenden ‚Söhne im Geiste‘. Obwohl Gilbert & George sich stets vom amerikanischen Vorbild Warhol distanzierten, ist dessen Einfluß in ihrem Werk unübersehbar. Wir wagen eine Annäherung. In den 1970er Jahren portraitierte Andy Warhol (1928 – 1987), damals bereits ein einflußreicher Vertreter der Pop Art, die beiden Künstler mehrfach, in jeweils separaten Aufnahmen, oft einander zugewandt. Er transformierte diese Portraits zu eigenen Werken in seiner charakteristischen Manier und griff so bereits die Selbstdarstellungen von Gilbert & George in ihren Werken auf. Wie Andy Warhol schaffen auch Gilbert & George flache, rhythmisch stilisierte KompositBilder, die – gerade wegen ihrer ästhetischen Leere und starren Symbolik - mit Bedeutungen im erweiterten Kulturverständnis aufgeladen sind. Wiederholungen, Reihungen und Reduktion auf wesentliche Grundfarben prägen ihr Werk. Wenn sich Gilbert & George in der Öffentlichkeit zeigen, dann immer zu zweit. Als eines



der wichtigsten Paare der Kunstgeschichte sorgen sie seit 40 Jahren für Aufsehen. Gilbert Proesch (geboren 1943 in Süddtirol) und George Passmore (geboren 1942 in Devon / Großbritannien), trafen sich 1967 als Studenten am St Martin's College of Art in London. Seit dieser Zeit leben und arbeiten sie gemeinsam. Exzentrische, oft dandyhafte Auftritte sind integraler Bestandteil ihres Lebenswerkes. "Aber wir haben nichts gegen Dandys. Sie sind schließlich eine englische Erfindung." Sagt Gilbert. Und George fügt hinzu: "Wir ziehen uns nicht an wie Dandys. Wir sind normal. Andy Warhol war ein Dandy." Das Thema Warhols, sagt George, sei Konsum gewesen. "Unser Thema dagegen ist: Humanismus". Die Werke von Gilbert & George haben – wie Warhols Kunst – ganz eigene, strenge Charakteristika. Leuchtende Grundfarben hinter schwarzen Gittern. Sie bilden markige Symbole von Leben, Tod, Angst oder Hoffnung ab, oft drastisch und in Comic-Manier. Vor allem aber tauchen die beiden Künstler immer wieder selbst in den riesigen Tafeln auf. (Foto: © Galerie Schultz Berlin)
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Achmet Güneştekins Sun Road



Ahmet Güneştekin, Achilles' Soldiers, (Akhilleus’un Askerleri), 2017, Patchwork



Berlin- Achmet Güneştekins Leben wurde im Wesentlichen beeinflusst von seinem Ziehvater Yasar Kemal (1923-2015), dem wichtigsten kurdisch stämmigen Schriftsteller der Türkei, der sich bereits in jungen Jahren nicht scheute, den mächtigen des Landes kritische Fragen zu stellen. Dafür war er als Siebzehnjähriger sogar bereit, ins Gefängnis zu gehen. Beide verband die gemeinsame Begeisterung für die Magie des Wortes, für Heldenlegenden, Epen und zeitlose Menschengeschichten. Im weiten Feld der islamischen Kunst, deren Abstraktionsweisen und Abstraktionsgrade höchst unterschiedlich sind, verschafft sich Ahmet Güneştekin auf unnachahmliche Weise Aufmerksamkeit. Formen und Geschichten aus verschieden Kulturkreisen überlappen sich. Aus den Truhen der Erinnerung birgt er unablässig neue Schätze. Mythische Vergangenheit eingeflochten in eine abstrakte, eine glühende außerbildliche Konstellation; das ist das Markenzeichen von Güneştekin. Er



arbeitet in verschiedenen Medien: Malerei – bevorzugt Öl auf Leinwand, mit textilem Material in PatchworkTechnik, in Keramik, Metall und mit Film und Video. Der türkische Künstler kurdischer Herkunft ist Autodidakt, malt seit seinem fünften Lebensjahr und hatte mit 16 bereits seine erste Ausstellung. Insbesondere die leuchtende Farbigkeit und der Symbolismus in seiner Malerei und den Patchworks kennzeichnen seine Kunst. Sein besonderes Gespür für Licht und strahlende Farben zieht sich wie ein roter Faden durch die Arbeiten, welche sich inhaltlich mit der Kulturgeschichte der Türkei auseinandersetzen. Dabei überlappen sich die Farben, Formen und Geschichten aus verschiedenen Kulturkreisen. Dass türkische und kurdische Gegenwartskunst internationale Aufmerksamkeit genießt, ist nicht zuletzt auch ihm zu verdanken.[ Galerie Schultz Berlin. Dauer bis 20. MAI 2017 - Foto: © Galerie Schultz ]
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Adrián Villar Rojas, Two Suns, 2015, Marian Goodman Gallery, New York Courtesy of Adrián Villar Rojas und Marian Goodman Gallery, New York, © Jörg Baumann



The Theater of Disappearance im Kunsthaus Bregenz



Der argentinische Künstler Adrián Villar Rojas wird von 13. Mai dem Kunsthaus Bregenz zum 20-jährigen Jubiläum eine der spektakulärsten und aufwendigsten Ausstellungen der KUB Geschichte bereiten. Die Vorbereitung dafür laufen bereits auf Hochtouren. Er wurde mit überdimensional großen Skulpturen bekannt, die alle Maßstäbe und Grenzen sprengen. Entsprechend spektakulär sind auch seine Pläne für Bregenz. Für KUB Direktor Thomas D. Trummer ein absolutes Highlight in der bisherigen KUB Geschichte. Adrián Villar Rojas arbeitet in größten Dimensionen. Seine Ausstellung hat bereits jetzt ihren gesicherten



Platz in der großen Geschichte des Kunsthaus Bregenz. Selten wurden derart viele Materialien verarbeitet, selten so massiv Ressourcen in Anspruch genommen. Für das Kunsthaus Bregenz entwirft der Künstler einen vierteiligen Zyklus, eine Passage durch die Geschichte der menschlichen Kultur von ihrer Entstehung (Erdgeschoss) bis zu ihrer fragwür-digen Apotheose (3. Obergeschoss). Adrián Villar Rojas verwandelt das Kunsthaus Bregenz in einen Betonbunker, in dem die Kunstgegenstände letztlich gerettet werden. (Foto: Kunsthaus © Bregenz)



KUNST.INVESTOR News



Wiener Mode (1924) © Eduard Thöny / Dagmar von Kessel (München)



28. Jahrgang, Nummer 49, mit dem Titelblatt "Wiener Mode“ 1924 ©



Eduard Thöny im Simplicissimus



Die charakteristischen Stereotypen der wilhelminischen Kaiserzeit wurden von Eduard Thöny im Simplicissimus als Karikaturen auf über 3.000 Blättern in der Zeit von 1896, dem Gründungsjahr des ersten politischdeutschen Satireblattes, bis 1944 dargestellt. Das Blatt widmete sich den sozialpolitischen Themen vor, während und nach den beiden Weltkriegen. Ein Großteil dieser Grafiken ist verloren gegangen, dennoch konnte zum 150. Geburtstag des Karikaturisten, aus den zwei wichtigsten Privatbeständen, der Enkelin



Dagmar von Kessel in München sowie der Sammlung Michael Seeber in Sterzing, eine Ausstellung in Thönys Heimat Brixen zusammengestellt werden. In reduziertem Umfang wird diese Ausstellung von 14. Mai bis 10. September 2017 im IRONIMUS Kabinett des Karikaturmuseum Krems zu sehen sein. Die Kuratoren Gustav Peichl und Hans Haider zeichnen für die Gestaltung der Werkschau verantwortlich. (Foto: © Karikaturmuseum Krems)
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Helmut Lang Various Conditions



Helmut Lang, Untitled, 2012/13, Harz, Pigment, Mixed-Media, Höhe 147cm ©Helmut Lang



Die Sammlung Friedrichshof präsentiert in einer umfangreichen Schau in den Räumlichkeiten in Zurndorf, sowie im Stadraum in Wien, Skulpturen und Reliefs von Helmut Lang erstmals in Österreich.Für seine Ausstellung Various Conditions entwirft LANG Raumkonzepte die auf dem Dualismus von Schwarz und Weiß basieren. Im Ausstellungsraum in Zurndorf dominiert Weiß. Die weißen reliefartigen Wandpaneele aus Kunstharz, Stoff und Lack, und die weiß getünchten Körper der phallischen Skulpturen tauchen den Raum in kontemplative Stille. Komplementär dazu dominiert im Stadtraum in Wien Schwarz. Die Wand ist mit schwarzen Paneelen verkleidet und der Raum wird von pfeilartigen schwarzen Skulpturen definiert. Ein Video in dem Schwarz und Weiß aufeinandertreffen verbindet die beiden Konzepte. Helmut Langs Skulpturen und Objekte oszillieren zwischen Figuration und Abstraktion. Sie nehmen Anleihen an Formen klassischer Skulptur (Wandreliefs, freistehende Plastiken) und ritueller Gegenstände (Idole), die er im künstlerischen Arbeitsprozess dekonstruiert, abstrahiert und transformiert. Das erreicht er im Wesentlichen



durch die radikale Reduktion von Form und Farbe, durch Dekontextualisierung die auf der variablen Integration der Objekte und Skulpturen in übergeordnete installative Raumkonzepte beruht und durch den Einsatz von vorwiegend alltäglichen Materialien, wie Metall-Schrott, Stoff oder Industrieabfällen. Lang bevorzugt wie er sagt, Materialien „mit Geschichte, Dinge mit unverrückbarer Präsenz, mit Narben und Spuren die an ihren Gebrauch erinnern.“ So sind die Stofffetzen die er mit Kunstharz zu Skulpturen formt, Beispielsweise die Reste seines Archivs Séance de travail, das er in einem Akt kreativer Zerstörung Schreddern ließ, um daraus etwas Neues zu entwickeln. Langs Umgang mit Material ermöglicht Kontextualisierungen mit dem Wiener Aktionismus, in dessen Materialcollagen und Strukturstudien verschiedenste Materialien gemäß der Gleichung „Materie = Farbe“ eine wesentliche Rolle spielen. Alles ist Material und wird gleichwertig behandelt, ob es sich um Schlamm, Schrott, Lebensmittel, Blut oder in weiterer Konsequenz um den Körper handelt. (Foto: © Sammlung Friedrichshof)
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Markus Proschek POSSESSION



Markus Proschek, "shock and awe", PLA, galvanisch verkupfert, © Tim Dammermann/Markus Proschek



“Especially important is the warning to avoid conversations with the demon. We may ask what is relevant but anything beyond that is dangerous. He is a liar. The demon is a liar. He will lie to confuse us. But he will also mix lies with the truth to attack us. The attack is psychological,……, and powerful. So don't listen to him. Remember that - do not listen.“ The Exorcist, 1973



Der Titel der Schau „Possession“ des in Berlin lebenden Künstlers Markus Proschek (1981) bezieht sich auf das Motiv der Besessenheit von einer dämonischen Macht und der Gefahr dieser permanent ausgesetzt zu sein. Die Arbeitsweise von Markus Proschek ist getragen von einem dichten Referenzsystem politischer, historischer und gegenwärtiger Analysen. Hierzu verknüpft er in seiner als Ganzes zu verstehenden Rauminstallation einzelne Bildzitate zu einer vielschichtigen Argumentationskette. Jenen Schlagabtausch zwischen Realität und Fiktion als Modus politischer Argumentation in seinen gegenwärtigen und historischen Bedingungen untersucht Proschek mit seinem komplex recherchierten Bilderkatalog, den er auf exemplarische



Bildwerke reduziert. So zeigt am Beispiel der eskalierten Konflikte im Nahen- und Mittleren Osten und der resultierenden terroristischen Bedrohung die Rhetorik der politischen Dämonisierung, der Konstruktion ihrer Feindbilder innerhalb eines Orientalismus der negativen Besetzung, und die Zerstörung von Bildwerken als Visualisierung eines gewalttätigen Exorzismus von (Bild-) Regimen, und somit deren symbolische Auslöschung. Was bleibt ist die Leerstelle, das Fragment als Zeuge von Vernichtetem und das Unbehagen darüber, welche symbolische Ordnung diese Leere als nächstes besetzen wird. [Kunstraum Innsbruck, Foto: © Kunstraum Innsbruck]
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Eisbechermüll monumental I, 1976, 150 x 185 cm, Acryl auf Papier auf Leinwand



Jorg Hartig Eine Retrospektive



„In der Malerei gibt es nichts, was es nicht auch in der Natur gibt“, lautet einer der Leitsätze Jorg Hartigs (*1932 Smržovka/Morchenstern, CZ), der Zeit seines Lebens die größte künstlerische Inspiration aus seiner unmittelbaren Umwelt schöpfte – aus dem Alltag, aus Phänomenen der Zivilisation und der Kultur. Dabei hat die Farbe für Hartig eine große Bedeutung. Mitte der 1960er Jahre sieht er für sich die Möglichkeiten der Ölmalerei ausgeschöpft, experimentiert mit Dispersion und entdeckt 1966 (als einer der ersten in Österreich) das Material Acryl. Durch die neue Technik erhöht sich die Geschwindigkeit, beim Malen und bei der Thematik: Überschneidungen, Überlappungen werden möglich – das Tempo der Straße und ihrer Benutzer, Zerstörung,



leere, zerdrückte Eisbecher, bei einem Amerikaaufenthalt ist er vom „American Football“ fasziniert. Die Schnelligkeit, der Kampf finden Eingang in seine meist großformatigen Gemälde. Hartig selbst bezeichnet seine Arbeiten als REALPOP, da sie stets an die Realität gebunden sind. Selbst Bilder, die auf den ersten Blick nichts mit der realen Welt zu tun haben, finden ihren Ursprung in dieser. Das MUSA zeigt Jorg Hartigs bedeutendes umfangreiches Œuvre erstmals in einer konzentrierten, Werke aus sechs Jahrzehnten umfassenden musealen Retrospektive, wobei es während der Ausstellungsdauer einen teilweisen Wechsel der gezeigten Arbeiten geben wird. [MUSA, 9. Mai-19. August 2017 – Foto: © MUSA]
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Farbensprung, 1979, 186 x 151 cm, Acryl auf Leinwand
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Kunstverein Baden, © Julia Haugeneder



Die neuen Mitglieder im Kunstverein Baden Andreas Dworak, Julia Haugeneder, Catherine Ludwig und Michael Niemetz Julia Haugeneders kinematographisch wirkende Bildkompositionen organisieren die zweidimensionale Bildfläche meist durch Überlappungen und Überschneidungen. Die Formen orientieren sich dabei an, aus der Druckgrafik kommenden Teststreifen bis hin zu Zensurbalken. Techniken der Druckgrafik treffen in diesen Arrangements auf Zeichnung, Collage und Malerei, wobei immer wieder ein bestimmtes Vokabular an Zeichen und Abbildungen zum Einsatz kommt. Es lohnt sich, die Arbeiten wie Filmkader in Relation zueinander zu betrachten, wodurch der Raum "zwischen" den Bildelementen, aber auch den einzelnen Arbeiten in den Fokus gerät. Catherine Ludwig widme sich seit einigen Jahren der Untersuchung von Freizeitphänomenen verschiedener Generationen und Kulturen und den damit verbundenen Inszenierungsmechanismen. Mittlerweile hat sich mein Fokus auf die Spannungsverhältnisse im Zeitlichen (individuelle, selbstbestimmte Freizeitgestaltung versus manipulierte, fremdbestimmte Freizeit) und im Räumlichen (inszenierte und determinierte Orte im Urbanen versus Rückzugsorte in der Natur) verschoben. Phänomene der Zeit inhaltlich (Freizeitgestaltung verschiedener Kulturen und Generationen), wie formal (beschleunigte und verlangsamte Arbeitsprozesse) spielen in meiner Arbeit eine wichtige Rolle. Ich unter¬suche Zeiträume und



Freiräume: Wieviel Raum, wieviel Freiraum haben wir in unserer Freizeit wirklich, wie gestaltet sich der oft hochfrequentierte öffentliche Raum und wie gehen wir andererseits mit dem (Frei-)Raum, den die Natur abseits des urbanen Lebens uns schenkt, um? Ist Freizeit in der Regel wirklich reine Dispositionszeit, also freigewählte Zeit, oder nicht doch häufig eine determinierte, fremdbestimmte Zeit? Um eine Kultur ungezwungen kennenzulernen, beschäftige ich mich mit ihren speziellen Freizeitaktivitäten. Während eines Artist in Residence in Finnland im Sommer 2016, habe ich mich mit einer aussterbenden und einer trendigen Sportart auseinandergesetzt: dem Minigolf- & dem Discgolfsport. Der Niedergang von NOKIA hat die finnische Wirtschaft schwer getroffen - viele können sich seitdem den teuren Golfsport nicht mehr leisten. Eine Alternative zum Golf hat sich aber aufgetan: der Frisbeegolf, den man vor allem in Wäldern spielt. In einem “Tableau vivant”, einer großen Zeichnung, auf dem ca. 30 Frisbeespieler andächtig und konzentriert in skurilen Posen versuchen, ihre Frisbee in den Metallkorb zu treffen, thematisiere ich diesen neuen Trend. Schwappt dieser auch auf die Wälder Österreichs über? Außerdem plane ich die Weiterentwicklung des „old fashionedFreizeitvergnügens” des Minigolfes.
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Kunstverein Baden, © Catherine Ludwig



In jedem Ort und auf jedem Campingplatz in Finnland findet sich ein Minigolfplatz – manche noch in Betrieb, andere bereits „out of order“ – alle aber sehr ähnlich ausgeführt: Länge, Breite und Höhe sind genormt. Da der Minigolfsport mit wenig Platz und wenig Ressourcen auskommt, macht es in meinen Augen Sinn, ihn wieder neu zu beleben. Allerdings bräuchte es neue Ideen und Konzepte dafür. Ich bilde einen Schulterschluß von dieser Freizeitaktivität und der künstlerischen Auseinandersetzung und stelle neue Anreize für den totgesagten Sport vor : neue Regeln, neue Bahnen mit erweiterten Spielmöglichkeiten. Vielleicht erlebt der Sport ja auch in Österreich wieder ein Revival! In der Skizze & in den Modellen aus Gips sieht man die ersten Ansätze: andere Formate, andere Bahnen mit mehr Löchern, eine Bahn mit einer Kugel, die in Farbe getaucht wird und mit der man anschließend ein Kreuz an der Wand treffen soll. Michael Niemetz Arbeiten bewegen sich auf einem Terrain, das sich im Faszinosum des alltäglich Vertrauten gründet und dabei die kunsthistorische Expertise schwungvoll auf eine Achterbahn jagt. Die Perfektion des Maschinellen trifft auf die Performanz des Situativen, unversehens reihen sich Jean Tinguely, Roman Signer, Peter Fischli und David Weiss in das Referenzspalier ein. Wie das Stakkato der sich einschaltenden Bezugsfiguren bereits ankündigt, ist es



Kunstverein Baden, © Michael Niemetz



ebenjener Exzess der Referenz-Akkumulation, mit dem Michael Niemetz zu Werke rückt. Die Absurdität historisch informierter Expertise wird konstitutiver Bestandteil der Arbeit. Die geschichtsschreibende Funktion des Matthäus-Effekts – der das Immer wiederNennen derselben Namen bezeichnet – wird durch die künstlerische Setzung ad absurdum geführt. Mit überraschender Simplizität stimmt Michael Niemetz in den schnelllebigen Takt des Kunstzirkus ein; er steigt auf das kunsthistorische Karussell mit seiner prestigeträchtigen Beladenheit auf, um dessen unausweichliche Referenzialität mit ironischem Unterton zu paraphrasieren. Gerade in der Obskurität der Situation beginnen die Interferenzen jenes Tautologischen zu flimmern, das den Blick abseits des subjektiv vorprogrammierten schweifen lässt. Dergestalt rückt also die Begegnung mit dem Kunstwerk wieder ins Zentrum, und der Blick wird zum essentiellen Anliegen: Das Objekt – samt seiner historischen und funktionalen Geschichte – ist wieder alleinige Protagonistin, die immer noch dasselbe spricht, aber dabei doch immer etwas Anderes erzählt. Der Kunstverein Baden präsentiert mit einem Event in der Galerie des Kunstvereins die Werke der neuen Mitglieder. Ausstellungsdauer: 6. Mai 2017 – 25. Juni 2017 – Foto: © Kunstverein Baden]



UNST.INVESTOR Auktionshaus ‚im Kinsky‘



Kabinettschrank Meister mit dem ornamentierten Hintergrund, Eger, Mitte 17. Jh. Reliefintarsien; 80 × 63,5 × 37,5 cm verkauft um € 78.100



Sammlerleidenschaft in der 117. ‚im KINSKY“-Kunstauktion Topergebnisse für die Kunst der Antike und des Mittelalters Bereits im Vorfeld der Auktion war erkennbar, dass sich Sammler aus aller Welt für das besondere über 300 Objekte umfassende Angebot der Antiquitäten begeistern werden. Zahlreiche selten am Markt angebotene Stücke zu günstigen Ausrufpreisen waren ein weiterer Lockruf und reüssierten durchwegs nach hartnäckigen und leidenschaftlichen Bietgefechten! Finale Zuschläge mit Steigerungen zwischen 50 und über 100% waren die Folge. Mit einem Endergebnis von € 1,3 Mio (Kaufpreis) stellt die 117. Auktion das beste Ergebnis dieser Sparte in der Geschichte des Auktionshauses dar.



Zum Toplos des Abends wurde das besondere Kabinettschränkchen mit herrlichen Intarsien aus Eger mit einem Zuschlag von € 62.000 (KP € 78.100) gekürt. Die höchste Steigerung aber verzeichnete ein Wandthermometer mit Barometer, 1784 in Frankreich hergestellt, dessen Startpreis von € 3.500 in kürzester Zeit bis auf € 54.000 (KP € 68.000) kletterte und nun in einer amerikanischen Sammlung zu sehen sein wird. Nicht viel weniger erzielte die fantastische Porzellanuhr aus der Hand du Paquiers, genau datiert mit 1725. Dieses einzigartige Beispiel aus der Frühzeit der 1718 in Wien erstmals gegründeten Porzellanmanufaktur



geht nach der Verdoppelung des Anfangspreises für € 50.000 (KP € 63.000)nach Deutschland. Es war auch noch in der Folge der Abend des Porzellans. Eine große Kalebassenvase aus dem Ursprungsland dieses weißen Goldes, China, war für den Startpreis von € 3.000 bei weitem nicht zu haben. Erst bei € 40.000 (KP € 50.400) sicherte sich ein englischer Sammler das wertvolle Stück. Ein kostbares Ritualgefäß mit Blüten aus Rhinozeroshorn ließ sich dafür ein chinesischer Sammlern nicht entgehen und führt es mit € 38.000 (KP € 47.800) auch in die Liga der Toppreise.



KUNST.INVESTOR Auktionshaus ‚im Kinsky‘



Große Kalebassenvase China, Qianlong/Jiaqing-Periode, 18./19. Jh. Porzellan; H. 67 cm verkauft um € 47.800



Ein kleines, aber sehr feines Angebot kam dieses Mal aus der Antike. Erzielte eine Bronzehand aus dem 2. Jh. n. Chr. schon € 10.000, begeisterte ein wunderbar ausgearbeiteter Bronzefuß aus dieser Zeit bis zum Toppreis von € 39.000 (KP € 49.100)! Wie sehr seltene Stücke aus allen Zeiten immer wieder gefragt bleiben, bewies die Nachfrage für ein Anatomisches Modell aus Bronze mit einer Steigerung von € 1.500 bis auf € 30.000 (KP € 37.800). Ebenso begehrt waren die ausgesucht schönen Arbeiten aus der Zeit des Mittelalters. Die Qualität einer Johannesschüssel um 1500 aus Franken wurde nicht übersehen und mit € 36.000 (KP € 45.300 ) gewürdigt, gefolgt von einer



Kassette aus dem siculo-arabischen Raum für € 30.000 (KP € 37.800). Einen erfolgreichen Auftritt mit einem Ergebnis von € 30.000 (KP € 37.800) absolvierte auch einer der wohl schönsten Krüge, ein Zunftkrug der Tuchmacher, aus der Habaner Keramikproduktion in der heutigen Slowakei aus dem Jahr 1700. Eine Tasse Kaffee und duftendes Gebäck, das ist Wiener Lebenskultur par excellence! Die Wiener Porzellanmanufaktur hat das schon um 1850 erkannt und es in Porzellan authentisch für die Ewigkeit bewahrt. Einem österreichischen Sammler war dieser Augenschmaus jeweils € 20.000 (KP € 25.200) wert. (Foto: Ausktionshaus ‚im Kinsky‘)
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Uhrgehäuse Du Paquier, Wien, datiert 1725 Porzellan; H. 31,5 cm verkauft um € 63.000



KUNST.INVESTOR Auktionshaus ‚im Kinsky‘



Wiener Frühstück Wien, 1854 Porzellan; H. 7,8 cm; L. 20,5 cm verkauft um € 25.200



KUNST.INVESTOR Auktionshaus ‚im Kinsky‘



David Vinckboons, Bauernfreud – Bauern verjagen spanische Soldaten aus ihrem Haus, um 1610 Öl auf Leinwand; 106 × 145 cm, verkauft um € 75.600



Bauernfreud und sonnige Wege in der 117. 'im Kinsky'-Kunstauktion Alte Meister und Gemälde des 19. Jahrhunderts Sanchez Alonso Coello war einst gesuchter Hofmaler Phillips II von Spanien und seiner Tochter Isabella Clara Eugenia, deren authentisches Porträt er über viele Jahre für die Ewigkeit dokumentierte. Als Auftakt der Auktion Alte Meister wurde eines von diesen in einer Wiederholung aus der Werkstatt des Meisters angeboten, die nun für € 38.000 (KP € 47.800) den Weg nach Südeuropa antreten kann. Wenn sich flämische Bauern gegen spanischen Soldaten zu Wehr setzen und ein Maler wie David Vinckboons dies mit aller künstlerischer Freiheit dokumentiert, kann es nicht wundern, wenn sich der Preis bis auf € 60.000 (KP € 75.600) im Zuge eines Sammlerwettkampfes erhöht.



Die Sonderauktion von Zeichnungen aus der Renaissance bis zum Barock fand bei Sammlern große Resonanz und eine erfreuliche Nachfrage. Ein schmaler Weg zwischen hohen Bäumen entlang eines Baches wurde – wie zu erwarten – das Toplos in der Sparte des 19. Jahrhunderts: € 115.000 (KP € 144.900) war der letzte Zuschlag für Olga Wisinger-Florians malerischer Interpretation des Fürstenweges im südmährischen Raitz. Der farbige Reichtum und der mutige, bereits sehr expressionistisch anmutende Duktus ihres Stils überzeugten die Sammler und ließen sie hartnäckig bieten.
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Peter Fendi, Adelsberger Grotte bei Postojna, 1821 Öl auf Holz; 32 × 45 cm, verkauft um € 47.800



Dass große Kunst keine großen Maße benötigt, bewies die Künstlerin außerdem mit ihrer lebendigen wie erfrischenden Ölstudie vom berühmten Strand von Etretat in der Normandie. Französischer Impressionismus in Reinformat und von einer der wichtigsten und ersten erfolgreichen Künstlerinnen Österreichs führte am Ende zu einem sensationellen Preis von € 60.000 (KP € 77.300)! Am Beginn des Jahrhunderts war der Blick auf die Welt noch eine Pionierleistung des Sehens, die Welt der Wirklichkeit mit ihren Farben, Stimmungen, Licht musste erst erobert werden. Dieser erfrischend naive wie neugierige Blick gepaart mit der selbstverständlichen Perfektion der Technik zeichnet auch das kleine Bild von Peter



Fendi mit dem Blick auf das Naturwunder der Adelsberger Grotte aus. Für € 38.000 (€ 47.800) kann es nun ein privater Sammler exklusiv bestaunen. Rudolf von Alts letzter Blick auf den noch ganz barocken Hohen Markt war ebenso eine nicht zu übergehende Versuchung und erzielte mit € 20.000 (KP € 25.200) den doppelten Preis des unteren Schätzpreises. Die Schönheit einer Klavierspielerin wiederum reizte den in Serbien geborenen Maler Paul Joanovits und verewigte sie in einem Gemälde von zarten Farben, sensibler Malerei und reizender Komposition. Erkannt wurde das von mehreren Bietern, ein Ende war erst bei € 38.000 (KP € 47.800) möglich. (Foto: © ‚im Kinsky‘)
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Sanchez Alonso Coello Werkstatt, Isabella Clara Eugenia von Spanien (1566-1633), nach 1579 Öl auf Leinwand; 117 × 92,5 cm, verkauft um € 47.800



KUNST.INVESTOR Auktionshaus ‚im Kinsky‘



Olga Wisinger-Florian, Der Fürstenweg in Raitz (Südmähren), 1907 Öl auf Leinwand; 101,5 × 135,5 cm, verkauft um € 144.900



Olga Wisinger-Florian, Der Strand von Etretat (Normandie), 1893/94 Öl auf Karton; 16 × 26 cm, verkauft um € 77.300



KUNST.INVESTOR Dorotheum



Nicolas De Staël (1914–1955), Composition, 1950, Öl auf Leinwand, 16 x 27 cm, € 200.000 – 300.000



Contemporary Week Zeitgenössische Kunst vom 30. Mai bis 2. Juni 2017 im Palais Dorotheum Wien Eines der Highlights der Zeitgenossen-Auktion vom 31. Mai ist zweifellos ein plakatives Werk des amerikanischen Pop-Art-Erotikers Tom Wesselmann, bekannt durch seine fast roboterhaften „American Nudes“, die rauchend in bunter Umgebung posieren. Auf dem im Dorotheum angebotenen Bild hingegen entfaltet eine einzige Zigarette und deren bizarrer Rauch ein faszinierendes Eigenleben. Individualität auch bei einem anderen Auktionsobjekt. Von der frühen Mariendarstellung zieht sich das Thema Mutter und Kind durch die gesamte westliche Kunstgeschichte eine ganz profane Version liefert Fernando Botero, populär durch seine x-large-Menschendarstellungen. Ein großer Schwerpunkt der Auktion mit Zeitgenössischer Kunst ist der Stilrichtung „Informel“ gewidmet. Bei diesen abstrakten Werken, geboren aus dem Geist



der Nachkriegsmoderne und somit der Erneuerung stehen die Sichtbarmachung des Bildprozesses sowie spontane Malgesten im Vordergrund. Der Begriff „Informel“, oft auch in Zusammenhang mit „Lyrischer Abstraktion“ und „Tachismus“ genannt, wurde vom französischen Kunstkritiker Michel Tapie 1952 geprägt. Informelle Kunst vereint in der Dorotheum-Auktion so unterschiedliche Werke wie Strichbilder von Hans Hartung, kalligraphisch-dynamische Arbeiten von Georges Mathieu oder Emilio Vedova sowie flächige Materialbilder eines Nicolas De Stael. Kunst aus Österreich kommt natürlich auch nicht zu kurz. Die Auktionswoche hält Arbeiten von Maria Lassnig, Otto Muehl, Franz West, Herbert Brandl bereit, ebenfalls Arbeiten von Albin Egger-Lienz, Karl Hofer, Gustav Klimt oder Carl Moll. (Foto: © Dorotheum)
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Emilio Vedova (1919–2006), Tensione, 1959 N 4 V, Öl auf Leinwand, 146 x 196 cm, € 150.000 – 200.000



Giuseppe Santomaso (1907–1990), Spazio Aperto n.1, 1963, Öl auf Leinwand, 117 x 117 cm, € 80.000 – 120.000



KUNST.INVESTOR Dorotheum



Maria Lassnig (1919–2014), “self porträt”, 1962, schwarze Kreide, Gouache auf Papier, 54 x 74,5 cm, € 35.000 – 50.000



Herbert Brandl (geb. 1959), Untitled – Wasserfall, 1992, Öl auf Leinwand, 150 x 130 cm, € 25.000 – 32.000



KUNST.INVESTOR Dorotheum



Franz West (1947–2012), Ohne Titel, 1987/89, Papiermaché, Gips, Holzwolle, Holz, Metall, Malerei von Herbert Brandl, 67 x 62 x 97 cm, € 45.000 – 70.000



KUNST.INVESTOR Dorotheum



Alfons Walde (1831–1958), Einsame Hausung, Öl auf Karton, 59,5 x 42,5 cm, € 120.000 – 180.000



KUNST.INVESTOR Dorotheum



Albin Egger-Lienz (1868–1926), Ruhender Hirte, um 1920/23, Öl auf Leinwand, 50 x 48 cm, € 100.000 – 150.000



Ernst Ludwig Kirchner (1880–1938), Hirten mit Kuh auf der Stafelalp, 1918, Wasserfarbe, blaue Kreide auf bräunlichem Papier, 44,5 x 59,5 cm, € 90.000 – 120.000



KUNST.INVESTOR Dorotheum



Josef Albers (1888–1976), Study for Homage to the Square: Earthen I, 1955, Öl auf Masonite, 60,5 x 60,5 cm, € 170.000 – 220.000



Adolf Luther (1912–1990), Sphärisches Hohlspiegelobjekt, 1968, 153 x 153 x 11,5 cm, € 50.000 – 70.000



KUNST.INVESTOR Dorotheum



Agostino Bonalumi (1935–2013), Blu, 1971, Vinyl Tempera und geformte Leinwand, 100 x 100 cm, € 90.000 – 120.000



Paolo Scheggi (1940–1971), Zone riflesse, 1963, orange Acrylfarbe auf drei übereinander gelegten Leinwänden, 60 x 70 x 5 cm, € 170.000 – 250.000
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Bruce Nauman (geb. 1941), Maquette for 5 foot 8 inch figure, 1998, Ed. 8/15, Bronze, Gips, 48 x 36 x 15 cm (2 Teile), € 75.000 – 90.000



KUNST.INVESTOR Dorotheum



Gustav Klimt (1862–1918), Sitzender Akt nach links, die Hände an die rechte Schläfe gelegt, um 1908, Kreide auf Papier, 50,9 x 35 cm, € 18.000 – 28.000



KUNST.INVESTOR Dorotheum



AUS SCHATZKAMMERN Hofstätter I - Sammlung Reinhold Hofstätter am 10. Mai 2017 im Dorotheum



Mehr als 60 Jahre Arbeitspraxis und leidenschaftliches Kunstinteresse machten Reinhold Hofstätter (1927 – 2013) selbst zu einer Legende unter den Wiener Kunsthändlern. Der gesamte, mit höchster Kennerschaft zusammengetragene Bestand aus den Standorten Dorotheergasse 14 und Bräunerstraße sowie sämtliche Gemälde und Kunstgegenstände aus Hofstätters an der Strudlhofstiege in Wien Alsergrund gelegenem Wohndomizil werden in zwei Tranchen im Dorotheum versteigert. Insgesamt handelt es sich um rund 600 Kunst- und Dekorationsgegenstände. Teil eins „Hofstätter I – Sammlung Reinhold Hofstätter“ kommt am 10. Mai 2017 zur Auktion, Teil zwei folgt im September. Im Herbst 2016 hatte das Dorotheum bereits eine sehr erfolgreiche Auktion mit Beständen von Hofstätters privatem Landsitz Schloss Schwallenbach abgehalten. „Mit großem Fachwissen blieb der 2013 verstorbene Kunstenthusiast immer auch Generalist. Mich fasziniert die Bandbreite seines



Spektrums. Schier unglaublich, was er in seinem langen Sammlerleben erworben, womit er gehandelt und gelebt hat“, so Dorotheum-Möbelexperte Alexander Doczy. Hofstätters Schatzkammer reicht zeitlich vom Mittelalter bis zum Art déco und umfasst eine 3 x 5 Meter große Brüsseler Tapisserie mit einer Herkulesszene, einen deutschen BarockSchreibaufsatzschrank ebenso wie die Balthasar Permoser zugeschriebene Doppelbüste „Leid und Bestürzung“. Wohl wertvollstes Werk des HofstätterBestandes in dieser Auktion ist Ferdinand Georg Waldmüllers Gemälde „Kinder am Morgen Bilder betrachtend“, 1853, Schätzwert zwischen 400.000 und 500.000 Euro. Zahlreiche Altmeistergemälde befinden sich ebenfalls in der Auktion, etwa ein „Ecce Homo“ von Cornelis Engebrechtsz. (1460/62–1527) und Werkstatt (€ 60.000 – 80.000) oder ein Altarbild der HispanoFlämischen Schule zweite Hälfte 15. Jahrhundert. (€ 80.000 – 100.000).



Zur Person Reinhold Hofstätter: Mit dem Erlös einer geerbten goldenen Taschenuhr und einem Darlehen soll der 1927 geborene Wiener Reinhold Hofstätter 1953 sein erstes Geschäft in der Dorotheergasse gegründet haben. Mit kaufmännischem Geschick, kunsthistorischem Wissen und Auge für Qualität eröffnete er Ende der 1960er Jahre seinen zweiten Standort in der Bräunerstraße. Seine weitläufige Wohnung an der durch Heimito von Doderers Roman berühmten „Strudlhofstiege“ umfasste mehrere Salons, jeder spezifisch eingerichtet und voller Gemälde, Skulpturen und Tapisserien.
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Ferdinand Georg Waldmüller, Kinder am Morgen Bilder betrachtend, 1853, Öl auf Holz, Schätzwert € 400.000 - 500.000



KUNST.INVESTOR Dorotheum



Cornelisz Engebrechtsz. (1460/62 - 1527) und Werkstatt, Ecco Homo, Öl auf Holz, 91 x 63 cm, Schätzwert € 60.000 - 80.000



KUNST.INVESTOR Dorotheum



Balthasar Permoser (1651 - 1732) zugeschrieben, Doppelbüste "Leid und Bestürzung", weißer Marmor, doppelseitig gearbeitet, Höhe 97 cm, Schätzwert € 40.000 - 60.000



Bedeutender deutscher Barock-Schreibaufsatzschrank, Mainz, 18. Jahrhundert, Typus a deux corps, Schätzwert € 30.000 - 40.000



KUNST.INVESTOR Dorotheum



Apollonio di Giovanni (1416 - 1465) Schlacht von Pharsalos, Tempera mit Gold auf Holz, 40 x 157 cm Auktion 25. April 2017, erzielter Preis € 674.0000



„Es war ein glanzvoller Start der April-Auktionswoche des Dorotheum“ Enormes internationales Interesse, hohe Ansteigerungen bei Alten Meistern Großer Andrang und dramatische Bietgefechte bildeten den Auftakt zur Auktionswoche im Wiener Dorotheum: Ein Meisterwerk der Florentiner Frührenaissance, „Die Schlacht von Pharsalos“ von Apollonio di Giovanni, erreichte in der Auktion von Gemälden Alter Meister am 25. April 2017 hervorragende 674.000 Euro. Das ursprünglich die Längsseite einer so genannten Hochzeitstruhe zierendes Tafelbild war eines der Starlose der Versteigerung. Szenenapplaus setzte ein, als nach langem Bietgefecht ein Bilderpaar der Antwerpener Schule, ein Porträt eines Mannes und einer Frau, für die hervorragende Summe von 466.600



Euro den Besitzer wechselte. Der für höchste Qualität garantierende Name Brueghel, in dem Fall II, beflügelte einen Interessenten, 417.800 Euro für eine Version der berühmten Allegorie „Die Vogelfalle“ auszulegen. Ein Stillleben von Jean Michel Picart, einem der berühmtesten Vertreter der Pariser Malerei des Grand Siècle, wurde auf 393.400 Euro angesteigert. Die Auktion wurde der besten des Hauses, zeigte enormes Käuferinteresse aus aller Welt, viele Preise lagen über den Erwartungen. Spannung versprechen auch die folgenden Auktionen: Am Dienstag, 26. April werden Antiquitäten versteigert. (Foto: © Dorotheum)
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Apollonio di Giovanni (1416 - 1465) Schlacht von Pharsalos, Tempera mit Gold auf Holz, 40 x 157 cm, Auktion 25. April 2017, erzielter Preis € 674.000
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Oswald Achenbach (1827 - 1905) Blick auf die Piazetta mit der Biblioteca Marciana, Santa Maria della Salute und der Dogana, Öl auf Leinwand, 138,5 x 196 cm, erzielter Preis € 344.600



KUNST.INVESTOR Dorotheum



Jean-Michel Picart, (Antwerpen 1600–1682 Paris) Stillleben mit Blumenkorb und Früchten auf einem skulpturierten Steintisch, Öl auf Leinwand, 115.5 x 159.5 cm, erzielter Preis 393.400



KUNST.INVESTOR Galerie Gugging



Johann Garber, 2015, A-Mountain-and-a-Lake, indian ink, 51 x 73 cm, Courtesy galerie gugging



„curated by johann garber“ „Hier wohnt Johann Garber - ein großer Künstler" ist am Haus der Künstler unter dem Fenster seines ehemaligen Zimmers zu lesen. Johann Garber feiert heuer am 12. August seinen 70. Geburtstag und dies hat Galerie Gugging zum Anlass genommen, ihn zu fragen, ob er die Ausstellung, welche die Galerie ihm zu Ehren machen möchte, gerne selbst kuratieren würde, damit auch Werke gezeigt werden, die dem Künstler in Kombination mit seinen eigenen Arbeiten am besten gefallen. Er hat sofort begeistert zugesagt, da es ihm gefällt, Räume zu gestalten, und er sich für die Arbeiten seiner Künstlerkollegen interessiert. Johann Garber liebt es, wie August Walla es auch tat, seine Umgebung zu gestalten und Spuren zu hinterlassen. Rund um das Haus der Künstler findet man von ihm beispielsweise bemalte Bänke, Hölzer, Vogel- und Nisthäuschen, den von ihm gestalteten Strandkorb und den Grill. Ein von ihm gemalter Fries verbindet das ursprüngliche Haus der Künstler mit dem Zubau, und sein gelber Hirsch war das erste Werk am neu gebauten Haus. Kräftige Acrylfarben zeichnen seine Werke am Haus der Künstler und im Lichthof der galerie gugging aus und Acrylfarben verwendet er auch für seine „ready mades". Objekte, die er durch sein künstlerisches Tun in ein Kunstwerk verwandelt – so zum Beispiel den ehemaligen Heizofen im Haus der Künstler, diverse Reh- und Hirschgeweihe, Spielzeuge, Revolver, Mäusefallen, Radios, Bürsten, Stühle und vieles mehr. Johann Garbers Papierarbeiten werden



hauptsächlich mit Feder und Tusche gefertigt und dies bis spät in die Nacht, da er nächtens die Ruhe hat, die er dafür braucht. Auf verschieden Formaten entstehen fabelhafte Welten, die mit viel Liebe zum Detail und großer Geduld ausgearbeitet werden. Seine Themenwahl hängt davon ab, was ihn gerade beschäftigt und interessiert, oder er nimmt eine Reise zu einer Ausstellung oder einen Urlaub zum Anlass, um zu zeichnen. Ist das Thema festgelegt und in Worten am unteren Blattrand zu Papier gebracht, entsteht ein Rahmen und danach wird das Blatt strukturiert. Größere Objekte wie z.B. Berge, Häuser, Tiere, Seen sowie Wege und Zäune zur Unterteilung werden zuerst gezeichnet und schaffen jene Räume, die er dann mit seinen unzähligen kleinen Objekten, Menschen, Autos, Sternen, Kugeln, Igeln … füllt.
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Johann Garber, 2011, Objekt Krickecl, Acryl auf Holz und Krickel, 15 x 21 x 12 cm, Courtesy galerie gugging



KUNST.INVESTOR Galerie Gugging



Jaroslav Diviš, 2013,untitled, indian ink, collage, 21,1 x 29,7 cm, Courtesy galerie gugging



Sonne und Mond stehen in jeder seiner Zeichnungen gleich. Die Sonne scheint von rechts, der Mond von links auf das Gezeichnete und dazwischen finden sich zumeist ein bis zwei Flugobjekte. Zeichnungen, die ihm gerade besonders wichtig sind, hängt er in seinem Zimmer auf. Er ist jetzt der einzige der Gugginger Künstler, der mit seinen Werken, mit Fotos und den verschiedensten Objekten sein Zimmer gestaltet. Eine dieser Installationen ist auch im museum gugging, im Garber Salon, zu sehen. Wie sein Zimmer im Haus der Künstler ist, auch das ein „work in progress", und er kommt immer wieder, um daran zu arbeiten. curated by johann garber zeigt neben Garbers eigenen, noch nie zuvor gezeigten Papier- und Objektarbeiten seine Auswahl von Werken seiner Künstlerkollegen. Es ist eine sehr persönliche Schau, bei der die Werke seiner Künstlerfreunde aus dem Haus der Künstler überwiegen. Johann Garber hat sehr spontan und assoziativ ausgewählt. So das Radio von Günther Schützenhöfer, weil er es liebt, Radio zu hören und Radios zu bemalen, das Flugzeug von Arnold Schmidt, weil es ihn an unsere gemeinsame Reise nach Basel erinnert hat und weil ihm dessen Farben gefallen, die



Flaschen von seinem Zimmerkollegen Heinrich Reisenbauer, weil er dieses Werk als ein für diesen typisches empfindet.Sein Werk „Ein Berg und ein See" ist ein Meisterwerk, für das er sehr viel Zeit aufgewendet hat. „Hl. Maria mit Kind" ist nach einem seiner vielen Besuche bei der Lourdesgrotte in Maria Gugging entstanden, von denen er gerne erzählt.Seine Arbeiten kann man in vielen privaten und öffentlichen Sammlungen finden, etwa in der Fabio und Leo Cei Sammlung (I), in der Diamond Collection, Sammlung Hannah Rieger, Sammlung Helmut Zambo (A) oder aber im Museum de Stadshof (NL), im Museum of Outsider Art, Moskau (RU) oder im American Folk Art Museum in New York (USA). Das von Johann Garber gestaltete Ohr vor dem Funkhaus in Wien in der Argentinier-strasse 30a ist längst ein Fixpunkt für kunstinteressierte Wienreisende, und aktuell sind zwei seiner Werke auf den nachhaltigen Kulturtragetaschen der Firma Hofer AG verewigt. [Galerie Gugging. Vernissage: Mittwoch, 17. Mai 2017, 19:00 Uhr. Ausstellungsdauer bis 20. September 2017 - © Galerie Gugging]
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Johann Fischer, 2007, Four men, pencil, coloured pencils, 20,8 x 29,7 cm, © Art Brut KG



August Walla, 1993, Walla Augustin's drawing, pencil, coloured pencils, 44 x 62,6 cm, © Art Brut KG
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Arnold Schmidt, 2013, bycicle, acrylic, crayons, coloured pencils, 42 x 59,6 cm, Courtesy galerie gugging
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Johann Korec, 1972, Korec Johann pops in the mountains, indian ink, aquarellic, 20,9 x 28,3 cm, © Art Brut KG
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Bösendorfer Artist Series Klimt Goldene Adele Debut Das neue Sammlerstück aus der Bösendorfer Artist Series Klimt ist fertig und wurde auf der NAMM National Association of Music Merchants präsentiert. Kunstgenuss auf höchstem Niveau. Gustav Klimt ( 1862 - 1918 ), einer der bedeutendsten österreichischen Maler und bekanntester Vertreter des Wiener Jugendstils, und Bösendorfer repräsentieren beide österreichische Kultur und deren künstlerische, musikalische und handwerkliche Aspekte. Das zweite Modell der Klimt-Serie widmet Bösendorfer dem Bildnis von Adele Bloch-Bauer. 1903 erhielt Gustav Klimt von Ferdinand Bloch-Bauer den Auftrag, ein Porträt seiner Frau anzufertigen. Im selben Jahr reiste Klimt nach Italien. Die in Gold geschmückten Kirchenmosaiken inspirierten ihn, diese Bildsprache in eine zeitgemäße Form zu übertragen. In den folgenden Jahren erstellte Klimt über 100 Zeichnungen und Studien für das Gemälde. Er experimentierte mit verschiedensten Techniken, bis es ihm gelang, umfangreiche Blattsilberund Blattgoldauflagen auf das Ölgemälde aufzubringen. Mit einer aufwendigen Reprographie-Technik war es möglich, die Originalvorlage dieses Gemäldes auf das Innere des Flügeldeckels zu übertragen. Teile des



Gemäldes veredelten unsere Kunsthandwerker anschließend mit Blattgoldauflagen. Notenpult und Füße spiegeln diese goldene Phase mit weiteren Jugendstil-Elementen – die ebenfalls von unseren Kunsthandwerkern aufwendig blattvergoldet wurden. Das Modell Klimt ist auf 25 Flügel limitiert und erhältlich in den Größen 200 und 214. Jedes Instrument trägt eine individuell nummerierte Messingplakette. Der fulminante Ausstellungskatalog „Gustav Klimt/Josef Hoffmann, Pioniere der Moderne“ komplettiert diese Künstleredition. Dieses Buch erschien anlässlich der gleichnamigen Ausstellung im "Belvedere Museum Wien" und widmet sich der intensiven Zusammenarbeit der beiden Künstler und der modernen Bewegung um die Jahrhundertwende. Auch Josef Hoffmann, ein wichtiger Österreichischer Architekt, war eng verbunden mit der Bösendorfer Manufaktur. Er gestaltete 1909 einen Bösendorfer Flügel im Wiener Jugendstil. (Foto: © Bösendorfer)
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Taus Makhacheva, 19 a Day, Makhachkala, 14.09.2014, Courtesy die Künstlerin und narrative projects, London Foto: Shamil Gadzhidadaev



Goshka Macuga, To the Son of Man Who Ate the Scroll, 2016, Installationsansicht Fondazione Prada, Mailand, 2016 Foto: Delfino Sisto Legnani Studio, Courtesy Fondazione Prada



KUNST.INVESTOR Kunsthalle Wien



How To Live Together



How To Live Together beschäftigt sich mit den individuellen wie gesellschaftlichen Bedingungen und Potenzialen unseres Zusammenlebens. Im Vordergrund stehen dabei die Dynamiken von Ökonomie und Politik, aber auch sich wandelnde soziale Beziehungen. Die Arbeiten von über dreißig internationalen Künstler/innen verschiedener Generationen gehen von persönlichen Erfahrungen aus und verweisen gleichzeitig auf sich verändernde Verhältnisse zwischen Privatem und Politischem, Stillstand und Bewegung, Wirklichkeit und Utopie. Die Vielfalt der präsentierten Lebenswelten zeigt auf, dass Gesellschaft mehr ist als die Summe ihrer Individuen. How To Live Together entfaltet Vorstellungen von Zusammenleben, die Vergangenheit, Gegenwart und Zukunft miteinander verbinden. Reflektionen über Identitäts- und Geschichtskonstruktionen machen darauf aufmerksam, dass Vergangenheit immer auch anders erzählt werden kann, was das Verständnis von den Krisen der Gegenwart grundlegend verändert. Die



ausgestellten Arbeiten erzählen Geschichten von Flucht und Migration, von Erfahrungen von Rassismus und Ausgrenzung, aber auch von Solidarität und Ganzheit in Vielfalt. Von August Sanders Gesellschaftsporträts über Tina Barneys Abbilder gesellschaftlicher Eliten bis zu Cana Bilir-Meiers filmischer Auseinandersetzung mit den vergessenen Geschichten von Arbeitsmigrant/innen, zeigt How To Live Together auf, dass das Fremde auch etwas ist, zu dem Menschen gemacht werden. Allgemein menschliche Empfindungen zwischen Liebe, Angst, Glauben und der Sehnsucht nach Frieden werden von Goshka Macugas Androiden angesprochen, der einen Appell an die Menschlichkeit richtet und gleichzeitig zur Überwindung überholter Modelle aufruft. Wolfgang Tillmans‘ durch die Brexit Diskussion motivierte Kampagnen markieren eine Gegenbewegung: positiv besetztes zivilgesellschaftliches Engagement, das auf Solidarität und das Verbindende setzt, gewinnt an Bedeutung.
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Paul Graham, Beyond Caring, 1984/85, © Paul Graham, Courtesy Anthony Reynolds Gallery, London



Tina Barney, The Antlers, 2001, Courtesy die Künstlerin und Paul Kasmin Gallery
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Auf eine Gesellschaft zwischen Auflösung und Aufbruch verweist auch die eigens für How To Live Together von Studio Miessen entworfene Ausstellungsarchitektur. Durch ihre Referenz an antike Versammlungsorte sowie an moderne Bauplätze steht sie sinnbildlich für die Notwendigkeit, Räume der Demokratie neu zu denken und macht auf die Leerstelle der gesellschaftlichen Utopie aufmerksam. Dabei nimmt das Community College als aktiver Ort des Austauschs eine besondere Stellung ein. Zentral im Eingangsbereich verortet, fungiert das Community College als partizipative Plattform für Vermittlungsformate verschiedener Art und verwandelt



die Kunsthalle Wien in einen engagierten Ort des Lernens. Ein Eröffnungsreigen markiert den Auftakt von How To Live Together: von Mittwoch, 24. Mai bis Sonntag, 28. Mai wird es in der Kunsthalle Wien neben einem Gespräch mit Chris Dercon, designierter Intendant der Berliner Volksbühne, dem Theaterabend badluck aleppo, Gesprächen mit Künstler/innen der Ausstellung sowie der Aktivierung der offenen Plattform Community College auch ein umfangreiches Kinderprogramm zum Thema geben- Kurator: Nicolaus Schafhausen. Ausstellungsarchitektur: Studio Miessen [Kunsthalle Wien. 25. Mai-15. Oktober 2017 – Foto: Kunsthalle Wien]



Künstler/innen: Bas Jan Ader, Kader Attia, Sven Augustijnen, Tina Barney, Cana Bilir-Meier, Ayzit Bostan, Mohamed Bourouissa, Ieva Epnere, Aslan Gaisumov, Gelitin, Liam Gillick, Paul Graham, Johan Grimonprez, Binelde Hyrcan, Leon Kahane, Herlinde Koelbl, Armin Linke, Goshka Macuga, Taus Makhacheva, Pedro Moraes, Sarah Morris, Adam Pendleton, Yvonne Rainer, Jeroen de Rijke / Willem de Rooij, Willem de Rooij, August Sander, Ritu Sarin / Tenzing Sonam, Augustas Serapinas, Jeremy Shaw, Wolfgang Tillmans, Rosemarie Trockel, Kasper de Vos
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Wolfgang Tillmans / Jop van Bennekom / Gert Jonkers, Protect the European Union, 2017, Courtesy Galerie Buchholz, Berlin/Köln/New York
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August Sander, Proletariermutter, 1926, © Die Photographische Sammlung/SK Stiftung Kultur – August Sander Archiv, Köln BILDRECHT GmbH, Wien, 2017
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0123 (aus der Serie Choreograph, 2014–17), 2015 © James Welling, courtesy David Zwirner, New York/Londo



James Welling



James Welling gehört zu den einflussreichsten und wegweisendsten Figuren der zeitgenössischen Fotografie. Seit über vierzig Jahren erkundet Welling die Grundlagen des Mediums und schöpft dabei das breite Spektrum an konzeptuellen, ästhetischen und technologischen Möglichkeiten aus ohne sich auf eine bestimmte Bildsprache oder Produktionsform festzulegen. Seine Arbeiten umspannen Analoges und Digitales, Farbe und Schwarz-Weiß, kameralose und kamerabasierte Verfahren, Dunkelkammer-Alchemie und High-End-Digitaldruck. Mit einer umfassenden



Auswahl von fotografischen Serien, aber auch Videos und Skulpturen, die Welling von den 1970er-Jahren bis heute geschaffen hat, veranschaulicht diese erste Retrospektive in Österreich, wie seine Arbeit nicht nur Brücken zwischen verschiedenen Medien schlägt, sondern auch zwischen Dokumentation und Abstraktion, Konzept und Emotion, Gegenwart und Vergangenheit. Die Ausstellung ist von 5. Mai bis 16. Juli 2017 im Bank Austria Kunstforum Wien zu sehen. (Foto: © Bank Austria Kunstforum)
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Hands #3 (aus der Serie Hands, 1974–75), 1975 © James Welling, courtesy David Zwirner, New York/London
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IRMB (aus der Serie Degrades, 1986–2006), 2002 © James Welling, courtesy David Zwirner, New York/London
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Ravenstein 6 (aus der Serie Light Sources, 1977–2005), 2001 © James Welling, courtesy David Zwirner, New York/London



Wreckage (aus der Serie Drapes, 1981), 1981 © James Welling, courtesy Maureen Paley, London
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Foto: Bruce Davidson © - WestLicht, The Selma March, Alabama, 1965



BRUCE DAVIDSON In diesem Sommer zeigt Westlicht die erste retrospektive Ausstellung von Bruce Davidson in Österreich. Als führender Vertreter der humanistischen Fotografie und mit knapp sechzig Jahren Mitgliedschaft ist Davidson (*1933) einer der prominentesten Fotografen der Agentur Magnum Photos. Die legendäre Fotografenkooperative, 1947 gegründet von Robert Capa, Henri Cartier‐ Bresson, George Rodger und David „Chim“ Seymour, feiert heuer ihren siebzigsten Geburtstag. Davidson gehört zu den prägendsten Fotografen der Agentur, wie kaum ein anderer hat er mit seinen Reportagen über Subkulturen und marginalisierte Lebenswelten dem Genre die Richtung gewiesen. Die Ausstellung bietet einen Überblick seines gesamten, mehr als fünf Jahrzehnte umspannenden Schaffens, bis hin zu seinem jüngsten Projekt Nature of Los Angeles. Im Zentrum stehen seine bekanntesten Serien, darunter Brooklyn Gang,



East 100th Street und Time of Change: Civil Rights Movement. Davidsons leidenschaftliche Beziehung zur Fotografie begann bereits im Alter von zehn Jahren. Seine Arbeiten sind weniger durch einen bestimmten Stil beeinflusst, vielmehr ist es der persönliche Blick auf die Realität, der sein Werk über das Einzelbild hinaus kennzeichnet und sich in der Wiederholung und Gegenüberstellung von Themen und Charakteren manifestiert. Zu den Menschen in Davidsons Bildern entsteht eine fast intime Beziehung, ermöglicht durch die charismatische Präsenz des Fotografen, dem die Porträtierten vertrauen und Zugang in ihr Leben gewähren, selbst wenn es um kontroverse Themen geht. Davidsons Werk ist so auch ein moralisches Bekenntnis zur rauen Wirklichkeit des Alltags und den prekären Umständen, in denen sich seine Protagonisten bewegen. [Westlicht. Schauplatz für Fotografie, 15.6.-13.8.2017 – Foto: © Westlicht]
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Foto: Bruce Davidson © - WestLicht, New York, 1962



Foto: Bruce Davidson © - WestLicht, Brooklyn, New York, 1959



KUNST.INVESTOR News



Foto: Bruce Davidson © - WestLicht, Coney Island, Brooklyn, New York, 1959
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Foto: Bruce Davidson © - WestLicht, Central Park, New York, 1992‐1995



Foto: Bruce Davidson © - WestLicht, Brooklyn, New York, 1959



KUNST.INVESTOR News



Josef Hoffmann, Porträt, 1903, Foto: unbekannt



JOSEF HOFFMANN – OTTO WAGNER Vom Nutzen und Wirken der Architektur Die Ausstellung JOSEF HOFFMANN – OTTO WAGNER. Vom Nutzen und Wirken der Architektur im Josef Hoffmann Museum in Brtnice, einer gemeinsamen Expositur der Mährischen Galerie in Brno und des MAK, ist dem Verhältnis von Josef Hoffmann (1870–1965) zu seinem Lehrer Otto Wagner (1841–1918) gewidmet. Anlass für die Ausstellung gibt Otto Wagners Todestag, der sich 2018 zum hundertsten Mal jährt. Entscheidend für Hoffmanns Karriere war die Förderung durch Otto Wagner: während seiner Ausbildung in der Specialschule für Architektur an der Wiener Akademie der bildenden Künste sowie im Rahmen der gemeinsamen Arbeit in Wagners Atelier und in der Secession. Wagners Unterstützung war auch bei Hoffmanns Bestellung zum Professor an der k. k. Kunstgewerbeschule ausschlaggebend. Die Wechselwirkung in den



Schaffensweisen der beiden Architekten, die sich durch die enge Zusammenarbeit ergab, wird anhand von ca. 50 Entwürfen, Zeichnungen und Fotos in der Ausstellung aufgezeigt. Die Prägung Josef Hoffmanns durch seinen Lehrer ist schon in seinem Frühwerk spürbar. Sein Architekturdiplom Forum Orbis, Insula Pacis (1895, eine Fassade, publiziert in Aus der Wagnerschule, 1896) zeigt den jungen Architekten noch stark unter dem Einfluss des Wagner’schen Späthistorismus. In seiner „Selbstbiographie“ (1948) berichtet Hoffmann: „Wir bewunderten die palastartigen Wohnbauten Wagners, die, nicht nur was Konstruktion und solide Bauweise anlangt, mustergültig waren, sondern in der freien Verwendung alter Formen überraschende Wirkungen hervorbrachten und unter den herkömmlichen Bauten jener Zeit sofort durch ihre Qualität und Eigenart auffielen.“
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Wiener Werkstätte, Postkarte Nr. 251 mit Porträt Otto Wagners, Wien, 1911



Eine erste Richtungsänderung in Hoffmanns Genese als Architekt ist nach seiner Auseinandersetzung mit der klassischen und volkstümlichen italienischen Architektur im Zuge eines Aufenthalts in Italien, der ihm durch den „Prix de Rome“ der Akademie ermöglicht wurde, zu erkennen. Seine italienischen Skizzen aus dieser Zeit verdeutlichen sein Interesse an anonymer Architektur, die „[…] unserem Bestreben, dem Zweck und Material gerecht zu werden, viel mehr zu sagen hatte“, so Hoffmann in seiner Autobiografie. Die Architekturentwürfe für die Errichtung der Stadtbahn, die während Hoffmanns Mitarbeit in Wagners Atelier entstanden, führen erstmals weg von neobarocken Architekturformen und hin zu einer Vereinfachung im Sinne der Nutzarchitektur und des Flächenstils. Im Jahr 1897 werden beide Architekten Gründungsmitglieder der Wiener Secession. Wagners Tätigkeit als Entwerfer



für kunstgewerbliche Erzeugnisse und seine Haltung zur Allgestaltung durch Architekten gilt als wichtiger Beweggrund für Hoffmanns vielbeachtete Beschäftigung mit dem Gesamtkunstwerk. In einem 1909 publizierten Vortrag lobt Josef Hoffmann Wagners konstruktive und zweckmäßige Verwendung von Formen. Zu Wagners Bauweise schreibt er: „An Stelle des Styls, der allein das Bauwerk nicht erkenntlich macht, tritt der Charakter.“ Eine letzte Verbeugung vor dem 1918 verstorbenen Lehrer stellt Josef Hoffmanns Entwurfsserie für das Otto-Wagner-Denkmal in Wien dar, das er im Vorfeld der Werkbundtagung 1930 in Wien plante. Das Denkmal wurde 1930 am Burgtor aufgestellt, aber während des Zweiten Weltkriegs wieder abgetragen. Seit 1959 befindet es sich bei der Akademie der bildenden Künste. [MAK. 24. Mai-29. Oktober 2017 – Foto: MAK]
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LA BIENNALE DI VENEZIA 2017 Brigitte Kowanz und Erwin Wurm im Öserreich Pavillon der 57. Internationalen Kunstausstellung



Mit Brigitte Kowanz und Erwin Wurm präsentiert Christa Steinle, Kommissärin des Österreich-Pavillons 2017, zwei Kunstpositionen, in deren Mittelpunkt die Auseinandersetzung und Weiterentwicklung des Skulpturenbegriffs im internationalen Kunstdiskurs steht. Mit ihren Oeuvres operieren Brigitte Kowanz und Erwin Wurm – beide haben für ihr außergewöhnliches Werk den Großen Österreichischen Staatspreis erhalten – an der Schnittstelle von Skulptur und Architektur, Wurm auf materielle Weise, Kowanz auf immaterielle Weise. Beide reagieren auf die Veränderungen unserer Raumwahrnehmung und Raumerfahrung in den letzten 200 Jahren durch Maschinen, Medien und neue Materialien. „Wenngleich die berühmteste Werkphase von Wurm als performative Skulptur bezeichnet wird und die Arbeiten von Brigitte Kowanz als Lichtinstallationen, also in der Benennung weit auseinanderzuliegen scheinen, arbeiten sie doch im gleichen Feld, an der durch den Ausstieg aus dem



Bild eingeleiteten Expansion der Künste. Brigitte Kowanz hat durch ihre Lichtinstallationen auf immaterielle Weise Raum und Architektur neu definiert. Erwin Wurm hat mit seinen berühmten Häuserparaphrasen, von ‚House Attack’ (2006) bis zum ‚Narrow House’ (2010), auf materielle Weise die Architektur in Skulptur verwandelt und mit seinen ‚One Minute Sculptures’ die performative Wende der Skulptur auf konsequenteste Weise weiterentwickelt. Kowanz hat mit ihren Lichtobjekten und Lichträumen, denen Schrift und Zeichen inhärent sind, eine autonome Leistung für die Kunst erbracht. Mit ihren innovativen und eigenständigen Beiträgen sind Kowanz und Wurm Teil einer internationalen Bewegung innerhalb des Spektrums eines erweiterten Skulpturund Raumbegriffs“, kommentiert Christa Steinle ihr ästhetisches Konzept für den Österreich-Pavillon. [Ort: Österreich-Pavillon, Giardini della Biennale, Venedig.
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Melitta Moschik - „TOUCHING REALITY“



Melitta Moschik erkundet die Wahrnehmung und Repräsentation von Wirklichkeit im Kontext der Kunst und visualisiert die realen und virtuellen Welten der Information in ikonografischen, raumplastischen Werken. Signifikante Kommunikationsoberflächen werden von der Künstlerin in skulpturale Symbolformen und Zeichensysteme übersetzt, welche auf die Mechanismen der Rezeption und Abbildung der Realität verweisen. Das Buch bietet einen Überblick über ihre aktuellen Acrylglasobjekte, Metalltableaus und Installationen, die sich im Spannungsfeld von Kunst und Technologie sowie Literatur und neuen Medien



bewegen. „Die hypertrophe Produktion und Distribution von Bildmaterial, die visuelle Struktur von Benutzeroberflächen, der virtuelle Raum als neuer Kulturraum sind einige Aspekte, die Melitta Moschik in der formalen Logik und technischen Ästhetik ihrer Themen umsetzt. Des Weiteren analysiert die Künstlerin in ihrem Werk die Entwicklung vom Bild zum Zeichen, lotet dessen Bedeutungsvalenzen aus und reflektiert unter dem Stichwort der Ikonisierung die Zeichenwerdung von medialen Bildern.“- Roman Grabner (Textauszug aus Melitta Moschik, TOUCHING REALITY)



Melitta Moschik TOUCHING REALITY 104 Seiten, 34 Farb- und 32 s/w Abbildungen Hardcover, Deutsch & Englisch Texte: Roman Grabner, Lucas Gehrmann, Heimo Strempfl Kerber Verlag Berlin—Bielefeld ISBN 978-3-7356-0210-7
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Heinz Adamek „KUNSTAKKORDE – diagonal“ Essays zu Kunst, Architektur Literatur und Gesellschaft



Heinz P. Adamek stellt mit diesem Essay-Band beispielhaft „Kunstschritte vom 19. ins 21. Jahrhundert“ vor: Er beleuchtet Persönlichkeiten aus bildender und angewandter Kunst, Architektur, Literatur, Theater und Film. Als vormaliger Universitätsdirektor der Universität für angewandte Kunst Wien gewährt er in Beiträgen über Hermann Heller, Anton Kenner, Bertold Löffler, Otto Niedermoser, Michael Powolny, Grete Rader-Soulek, Elli Rolf und Heinrich von Tessenow - durchwegs prägenden Gestalten der „Angewandten“ - profunde Einblicke in deren Schaffen, anderseits gilt sein Engagement als jahrelangem Initiator bzw. Kurator von Ausstellungen dem Oeuvre Giovanni Segantinis ebenso wie Arbeiten internationaler Künstler der Gegenwart zum Thema Rezeption des Werkes von Gustav Klimt. Sein Interesse für das Fin de Siècle und die frühe Moderne drückt sich auch in der Stückwahl für die Theateraufführungen des Wiener European Studies Program der Central University of Iowa aus, für die der Autor als Dramaturg und Regisseur eineinhalb Jahrzehnte verantwortlich zeichnete. Nicht zuletzt durchleuchtet der Arthur Schnitzler-Kenner Adamek in zwei Essays wenig bekannte Seiten des prominenten Dichters. Heinz Adamek „KUNSTAKKORDE – diagonal“ 250 Seiten, 107 Abbildungen Hardcover, Schutzumschlag Preis 30,- Euro Verlag Böhlau Wien, Köln, Weimar ISBN 978-3-205-20250-9
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Hans Hornyik



„Ein Kunstverein in Baden – vom Gestern ins Morgen“ Hundert Jahre Kunstverein



Zum Thema Kunst in Baden wurde viel geschrieben. Musik, Theater, Literatur prägten das kulturelle Leben im 19. Jahrhundert. Die Namen von Mozart, Beethoven, Lanner, Strauß zieren Gedenktafeln und Erinnerungskultur. Während Mozarts Bezug zu Baden maßlos überschätzt wird, war die Stadt Beethovens Lieblingskurort, wo er viele Sommer nach Heilung für seine zahlreichen Krankheiten suchte.…“ Inhaltsverzeichnis: 7 Ein Kunstverein in Baden – vom Gestern ins Morgen- Hans Hornyik, 13 Kurze Anmerkungen zu den Ritualen der Kunst- Alexandra Schantl, 17 Die Blüte der Kunstvereine im 19. Jahrhundert- Cornelia König, 29 Die Gründungszeit des Kunstvereins- Regina Hadraba, 41 Die temporäre Vereinigung des Kunstsinns- Wolfgang Müller-Funk, 49 100 Jahre Kunstverein Baden- Leo Hemetsberger, 57 Artists in Residence- Hartwig Knack, 65 Künstler des



Kunstvereins Baden, 148 Galerieprogramm 1995 – 2016, 156 Biografien. Auszug aus „Ein Kunstverein in Baden – vom Gestern ins Morgen, Hundert Jahre Kunstverein“: Das ist eigentlich eine Spätgeburt. In den Jahren ab 1793 begann der steile Aufstieg der kaiserlichen Kurstadt. Wiener Adel und Großbürgertum entdeckten die hohe Lebensqualität Badens und ab 1842, dem Jahr des Anschlusses an die Südbahn, reihte sich Villa an Villa der Reichen und Schönen. Diese Entwicklung verwandelte die Kleinstadt in ein gründerzeitliches Arkadien mit großzügigen Parkanlagen, Alleen und allen urbanen Annehmlichkeiten, die den „Weltkurort“ zur einer der führenden Fremdenverkehrsdestinationen der k. k. Monarchie machte. Vor diesem Hintergrund erscheint die Gründung des Kunstvereins im Jahr 1915 als späte Geburt.



Hans Hornyik „Ein Kunstverein in Baden-vom Gestern ins Morgen“ 160 Seiten, Größe: 240 x 290 mm Gebunden, Leineneinband Preis: € 18,00 Verlag Kunstverein Baden



KUNST.INVESTOR Buchtipp



Otto Hans Ressler



Soshana



Als Susanne Schüller, wie Soshana eigentlich hieß, elf Jahre alt war, musste sie mit ihrer Familie aus Österreich flüchten. Über Paris und London gelangte sie nach New York. Sie war siebzehn, als sie die Schule verließ und mit ihrem Lebensgefährten, dem Maler und Bildhauer Beys Afroyim, durch Amerika zog und mit Porträts prominenter Emigranten erste Lorbeeren als Künstlerin erwarb. In New York verkehrte sie mit den (damals noch unbekannten, mittlerweile weltberühmten) Künstlern des Abstrakten Expressionismus und der Pop Art. Sie ging nach Paris



und schloss Freundschaft mit Constantin Brancusi, Frantisek Kupka, Yves Klein, Jean Paul Sartre und vor allem mit Alberto Giacometti. 1953 lud Pablo Picasso sie nach Vallauris ein, die beiden hatten eine kurze, heftige Affäre, aus der Soshana floh, weil sie befürchtete, von Picasso völlig vereinnahmt und erdrückt zu werden. Sie bereiste, längst eine etablierte Künstlerin, die ganze Welt. 1999 hatte sie ihre letzte große Ausstellung im Musée Matisse in Nizza. Soshana starb im Dezember 2015 in Wien.



„Wie in meinen letzten Büchern habe ich Soshanas Lebensgeschichte aus der Sicht der Künstlerin aufgezeichnet. Dabei konnte ich mich auf tausende Tagebuchseiten stützen, die sich in der Österreichischen Nationalbibliothek befinden. Trotzdem ist Soshana keine Biografie, sondern ein Künstlerroman.“ Otto Hans Ressler Edition Va Bene (Verlag) 2016 Buch | Hardcover Preis: 21,90 Euro 304 Seiten ISBN 978-3-85167-302-9



KUNST.INVESTOR Buchtipp



Adolf Krischanitz



Das Inventar ist das Ergebnis der Inventur



Basierend auf den Entwürfen für zahlreiche Gebäude aus den Bereichen Kultur, Wohnen, Gewerbe, Bildung etc. hat Adolf Krischanitz Innenausstattungen entworfen, die sich mit wenigen Ausnahmen jeweils aus den laufenden Bauaufgaben entwickelt haben. Die im Zuge der architektonischen Arbeit entstandenen Interieurs sind in der Regel nicht nur Sessel, Tisch, Liege und Lichtobjekte, sondern sind konstitutiver Teil des räumlichen Aufbaus und der Gestion des integralen architektonischen Raumes. Alles in allem liefert er durch sein Werk einen bemerkenswerten Beitrag zu einem wichtigen Aspekt der jüngeren österreichischen Architekturgeschichte. Die Entwicklung



dieser Arbeiten ist anfänglich durch historisierende postmoderne Tendenzen gekennzeichnet, um schließlich in radikalere direkte Versuche zur Anknüpfung an die inzwischen fast verloren gegangene Entwurfstradition des regionalspezifischen Ausstattungshandwerks in Wien zu münden. Außerdem werden Kooperationen mit anderen Architekten (Otto Kapfinger, Hermann Czech), mit Künstlern (Oskar Putz, Gilbert Bretterbauer, Helmut Federle, Gerwald Rockenschaub) gesucht und zu spezifischen Entwurfsergebnissen gebracht, die sich jenseits aller modischen Tendenzen trotz oder gerade wegen ihrer zeithältigen Materialität heute wie zeitlos gerieren.



Adolf Krischanitz, * 1946 in Schwarzach / Pongau gründete 1970, gegen Ende seines Studiums an der Technischen Universität Wien, zusammen mit Angela Hareiter und Otto Kapfinger die Architektengruppe Missing Link. 1979 zählte er zu den Begründern der Zeitschrift UmBau der Österreichischen Gesellschaft für Architektur und übernahm 1982 den Vorsitz dieser Gesellschaft. Als Mitglied und schließlich Präsident der Wiener Secession (1991–1995) verantwortete er die Gestaltung und Organisation zahlreicher Ausstellungen zeitgenössischerKunst. Als Gastprofessor war er 1989 an der Technischen Universität München sowie an den Sommerakademien in Karlsruhe (1990), Neapel (1994/95) und Wien (1996) tätig. 1992–2011 war er Professor für Stadterneuerung und Entwerfen an der Universität der Künste Berlin. Seit 1979 arbeitet Krischanitz als freischaffender Architekt mit Ateliers in Wien und Zürich. Herausgeber: Edelbert Köb Texte: Sebastian Hackenschmidt, Otto Kapfinger, Adolf Krischanitz und Marcel Meili ALBUM VERLAG, Wien 2016- Auflage: 1.000 Stück 224 Seiten, 210 x 260 mm, Preis: 46,- Euro ISBN: 978-3-85164-196-7



KUNST.INVESTOR Buchtipp



Heinz Adamek „KUNSTAKKORDE – diagonal“ Essays zu Kunst, Architektur Literatur und Gesellschaft



Heinz P. Adamek stellt mit diesem Essay-Band beispielhaft „Kunstschritte vom 19. ins 21. Jahrhundert“ vor: Er beleuchtet Persönlichkeiten aus bildender und angewandter Kunst, Architektur, Literatur, Theater und Film. Als vormaliger Universitätsdirektor der Universität für angewandte Kunst Wien gewährt er in Beiträgen über Hermann Heller, Anton Kenner, Bertold Löffler, Otto Niedermoser, Michael Powolny, Grete Rader-Soulek, Elli Rolf und Heinrich von Tessenow - durchwegs prägenden Gestalten der „Angewandten“ - profunde Einblicke in deren Schaffen, anderseits gilt sein Engagement als jahrelangem Initiator bzw. Kurator von Ausstellungen dem Oeuvre Giovanni Segantinis ebenso wie Arbeiten internationaler Künstler der Gegenwart zum Thema Rezeption des Werkes von Gustav Klimt. Sein Interesse für das Fin de Siècle und die frühe Moderne drückt sich auch in der Stückwahl für die Theateraufführungen des Wiener European Studies Program der Central University of Iowa aus, für die der Autor als Dramaturg und Regisseur eineinhalb Jahrzehnte verantwortlich zeichnete. Nicht zuletzt durchleuchtet der Arthur Schnitzler-Kenner Adamek in zwei Essays wenig bekannte Seiten des prominenten Dichters. Heinz Adamek „KUNSTAKKORDE – diagonal“ 250 Seiten, 107 Abbildungen Hardcover, Schutzumschlag Preis 30,- Euro Verlag Böhlau Wien, Köln, Weimar ISBN 978-3-205-20250-9



Aux Gazelles – Savoir Vivre in Wien Le Restaurant, Le Club, Le Design Mit "mehr Funktion und weniger Folklore" ist das gemeinsam entwickelte Design-Konzept von Christine Ruckendorfer und Architekt Alberto Bach perfekt definiert. Bach zeichnet mit seinem Büro Albertoni für viele internationale Prestigebauten verantwortlich und hält Nichts von unnötigem Chi Chi, lauten Farben und orientalischen Klischees. Beide wollten dem Aux Gazelles mehr Spielraum und Bewegung geben. Das Licht wird durch die Neugestaltung tief in den Raum geholt. Auch die Séparées wurden neu interpretiert. "Ich wollte zwei unterschiedliche, elegante Welten kreieren, das Restaurant mit dem großzügigen Gastgarten ist eine helle frische Sommerwelt von großer Klarheit", erklärt Bach. "Verbindend dazu finden sich Designelemente, die klar und schwungvoll sind, mit klassisch marokkanischen Elementen." Eine Formsprache, die in Abwandlungen immer wieder zum Einsatz kommt. Ruckendorfer Für Ruckendorfer ist das Ergebnis "ein zeitgemäßes Lokal auf internationalem Niveau, ohne folkloristisch zu sein." Auf 2000 Quadratmeter wird "Savoir Vivre in Wien" geboten:



Essen, Trinken, Tanzen, Verwöhnen, Entspannen & Genießen. Neue Features, wie "Lunch Bazaar", "Signature Drinks", "After Work-Shower" und anderes mehr erwarten den Gast. "Orient Light" nennt sich das frische Food-Konzept, vielfältig, spannend und ideal für die heißen Sommermonate in der City. Im "Lunch Bazaar" werden mittags feine Variationen in Form von libanesischen Mezze-Gerichten und marokkanischen Vorspeisen das Aux in Form eines All You Can EatBuffets angeboten. Abends können diese auch à la Carte bestellt werden. Als Mittagsmenü gibt es Rindsbrochettes mit gratinierten Zucchini, Lammköfte im Tomaten-Zimtfonds mit Dijon Senf und gegrillte Calamari & Garnelen mit Spargel-Fenchel-Salat. Abends kommt regional-österreichisches zum Einsatz, wie bei der Tajine mit Mariazeller Saibling, knusprigem Rinderprosciutto und Granatapfel, einem zarten Kalbsgulasch, Couscous und Kichererbsen. Vegetarier werden mit Gemüse-Tajine oder gebackenen Kartoffeln mit Arganöl, Koriander mit Limetten-Sauerrahmdip verwöhnt.



Wüstentee on the Rocks meets Bloody Mary Eine schöne Bar braucht exzellente Drinks! Daher hat sich das Aux Gazelles-Team gleich mehrere feine Signature-Drinks überlegt. So wird der berühmte marokkanische Minztee, an dem bereits Winston Churchill im La Mamounia schlürfte, im Sommer "on the rocks" serviert. Zum Feierabend gibt es eine alkoholische Version des Traditionsgetränks aus der Sahara, gemixt mit Gin. Oder ein Gimlet, das berühmt, berüchtigte Getränk der Britischen Navy, favorisiert von Ernest Hemingway und bekannt aus den Philip Marlowe-Krimis. Apropos Hemingway: Zu Beginn einer heißen Bar-Nacht darf ein perfekter Bloody Mary nicht fehlen. Dieser Klassiker wird im Aux Gazelles nach einer klandestinen Rezeptur eines jamaikanischen Barmans gemixt. After Work-Shower Raus aus dem Job und rein in den Feierabend! Doch wo bitte, machen Mann und Frau sich nach einem anstrengenden Arbeitstag frisch und fein? Nicht jeder



wohnt im City-Loft um die Ecke. Hammam und Salon de Beauté schaffen Abhilfe. Für 15,- Euro können sich Aux Gazelles-Gäste von 17 bis 20 Uhr duschen, entspannen und für den Abend zu Recht machen. Im Preis inkludiert sind: Handtuch, Erfrischungsgetränk (hausgemachte Limonaden und Eistees). Verwöhnprogramm für Body & Soul Eine alte Hammam-Tradition besagt: Politik, Geld und Sorgen bleiben draußen! Insofern sind Hammam & Salon de Beauté nicht gerade der geeignete Ort für das nächste Business Meeting, wohl aber um sich von Kopf bis Fuß verwöhnen zu lassen und zu entspannen. Auf 500 Quadratmetern befinden sich ein klassisches Dampfbad, Behandlungs- und Entspannungsräumlichkeiten in bester Orient-Manier. Hammamcis verwöhnen mit Waschungen, Peelings, wohlriechenden Salben und einer Haarwäsche – falls gewünscht. Mehr Info unter



www.auxgazelles.at
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Mai 2017 Themen: 

01.05.2017 - Der EuropÃ¤ische Dachverband der Kammern hat Anfang MÃ¤rz weitere ehrgeizige und umfassende Freihandelsverhandlungen mit Indien ...
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7. Mai 2017 

Für unsere treue Diener, Anne Friesen im Büro und Hanna Hiebert, als. Haushälterin, in der ... Lied #453 / „Die Zeit ist kurz, o Mensch sei weise!“ Bibellese ...
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Stand: Mai 2017 - Autobahnatlas 

MeiÃŸen. KÃ¶nigs. Wusterhausen. Storkow. MÃ¤rkisch. Buchholz. Neu LÃ¼bbenau. Ranzig. MÃ¼llrose. Beeskow. Grunow. EISEN-. HÃœTTENSTADT. Lieberose. Guben.
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GebetsnewsletterLE/Gebetsinfos Mai 2017 
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Speisekarte Mai 2017 

DANN IST DIE KÃœCHE VON MAERZ UND MAERZ DIE PERFEKTE ... 34,00â‚¬. AFTER DINNER ... CROSS FINE DINING â€“DAS GROÃŸE TAUSCHMENÃœ.
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Monatlicher Bericht Mai 2017 

und die Verschiebung zum Online-Handel, bilden weiterhin einen starken ... Der GAMAX Junior Fund investiert in Aktien erfolgreicher Unternehmen,.
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Mai 2017 Themen: 

01.05.2017 - Ansprechpartner: [email protected]; [email protected]. Regionale Gutscheinsysteme: Bundesrat greift DIHK-Vorschlag auf.
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getrÃ¤nkekarte mai 2017 

super fruchtig, beerig, sexy. Naturbursch Bio 2015. 1/8l. 4,00. Hareter, Burgenland gelbes Kernobst, vollmundig, fein, vegan. RosÃ©. Amorosa RosÃ© Bio 2015. 1/8l.
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Mai 2017 - WordPress.com 

01.05.2017 - INVESTOR Kommentar â€“ Otto Hans Ressler. Kunst ist Erkenntnis ...... Flaschen von seinem Zimmerkollegen Heinrich. Reisenbauer, weil er ...
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Standplan Mittwoch, 17. Mai 2017 Standplan Dienstag, 16. Mai 2017 

16.05.2017 - Standplan Mittwoch, 17. Mai 2017. 148. STANDPLAN. Standplan Dienstag, 16. Mai 2017. VORTRÃ„GE. Garderobe. Eingang. Accenture. 06D.
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Standplan Mittwoch, 17. Mai 2017 Standplan Dienstag, 16. Mai 2017 

16.05.2017 - Accenture. 06M. ACO Passavant GmbH. 11M. Actian. 31M. Adecco. 13M ae-group. 12M. Agentur fÃ¼r Arbeit. 01M. ArnstÃ¤dter Werkzeug und.
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Protokoll vom 29. Mai 2017 

29.05.2017 - Jeder hat Stimmrecht und soll bis Montag abstimmen. â€¢ Es soll bei Vier-Vogel-Pils weiterhin nach Bier-Sponsoring gefragt werden.
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13-mai-2017-gemeinschaftstour-hirschbachtobel 

13.05.2017 - Der drahtseilversicherte Weg durch den Hirschbachtobel war erst zwei Tage zuvor geÃ¶ffnet und die BrÃ¼cke Ã¼ber den Bach, die im Winter ...
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MAI-Tagung 2017 Brown - LVR 

16.05.2017 - gerne stundenlang Ã¼ber die Online-Produkte des Medienhauses DuMont Rheinland referieren ..... die Aktivierung von Usern On- und Offline.
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1. mai 2017 - Achtung Berlin 

21.04.2017 - Bus 200 (MollstraÃŸe / Prenzlauer Allee) ... Tram 12, 50, M1, Bus 12 (Schwedter StraÃŸe) ..... Stadttheater in Berlin, Dresden und Stuttgart auf.
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1. mai 2017 - Achtung Berlin 

21.04.2017 - Nach einer Trennung flÃ¼chtet sich Claudia in ein franzÃ¶sisches. KÃ¼nstlerdomizil ...... Das intime Por trÃ¤t einer sanft schillernden PersÃ¶nlichkeit.
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Protokoll vom 22. Mai 2017 

Der Finanzplan hÃ¤ngt an. Der GroÃŸteil der Kosten soll durch. VerkÃ¤ufe von GetrÃ¤nken und Speisen refinanziert werden. Finanzplan â€“ vom 22.05.2017. MUSIK.
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Å KODA Velotour am 1. Mai 2017 

Der Start der Å KODA Velotour im Rahmen von Eschborn-Frankfurt â€žRund um den ... Von Eschborn geht es durch die Frankfurter Innenstadt und je nach ...
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24. MAI 2017 - heilsarmee-dhq-mitte.ch 

24.05.2017 - 24. MAI 2017. Ab 18.oo Uhr. Markthalle Burgdorf. LÃ„BE ZUR EHR! Page 2. Anmeldung fÃ¼r`s FrÃ¼hstÃ¼ck. Was dich erwartet: Grillplausch mit ...
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Monatlicher Bericht Mai 2017 

AG (DJE) wurde zum Portfoliomanager fÃ¼r die Fonds GAMAX Junior und GAMAX ... Ihrem unabhÃ¤ngigen professionellen Berater besprechen (u. a. auch in ...
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MEDIOLA TANZT IN DEN MAI 2017 

28.04.2017 - 2017 mediola â€“ connected living AG | Gutscheinbedingungen Tanz in den Mai | Ã„nderungen und IrrtÃ¼mer vorbehalten. 1. MEDIOLA TANZT IN ...
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ŠKODA Velotour am 1. Mai 2017 AWS 

Online-Anmeldung unter www.skoda-velotour.de. • bei anderer Anmeldeform (Brief, ... überwiesene Meldegeld dann nach dem 1.5.16 unserem Konto gutgeschrieben wird, werden wir dem Teilneh- mer den überwiesenen Betrag ... Für eine Abmeldung gelten folgen
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13. und 14. Mai 2017 Muttertag 

Mai 2017. Muttertag. Amuse Gueule. Spargel-und Tomatenbutter I Baguette. ***. Amuse Bouche. Spargeltatar I MÃ¶hre I Erdbeere. ***. Amuse Bouche. GemÃ¼se I ...
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Vortrag zur MAI-Tagung 2017 - LVR 

Dieser Vortrag wurde gehalten anlÃ¤sslich der MAI-Tagung 2017 am 15./16. Mai 2017 im Zoologischen. Forschungsmuseum Alexander Koenig, Bonn.
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