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KUNSTLER UND LAUDATOR —
EIN GESPANN

,Schon wieder eines!”, konnte man sagen, wenn man das Buch in der Hand halt, weil — Kunst- und Kinstlerbiicher gibt es
viele, sehr viele, Museumsshops sind oft bis an die Decken damit angeflllt. Und jetzt kommt noch eines dazu. Warum? Zum
einen, weil es eine spontane Idee war, ein Geistesblitz, droben im hohen Norden im Kiinstlerdorf Worpswede, ergriffen von
der Uber und tUber mit Kunst angefillten Atmosphéare, zum andern, weil sich diese Idee ganz schnell fortspinnen liel3: Es sollte
ein Buch entstehen, in dem sich all die Kiinstlerinnen wiederfinden, die sich uns beiden, Stefan Rammer und mir, anver-
traut haben, sowohl ihre Arbeiten als auch ihre Person in einer ,Laudatio”, oder ,Einflihrung" oder ,Hinfiihrung®, wie man es
auch nennen will, einem interessierten Publikum nahezubringen. 75 Kiinstlerinnen sind es geworden. Freilich ist dies ein rela-
tiv geringer Anteil im Vergleich zu der tatsachlich grol3en Zahl aller aktiven Kunstschaffenden, die sich von der tschechischen
Grenze durch den ,Wald" bis Uiber die Donau hinweg verteilen, fiir gerade mal zwei Laudatoren trotzdem kein geringer Anteil.
Dass sich Stefan Rammer spontan zu diesem Projekt begeistern liel3, hat den Verlag und mich personlich sehr gefreut.

Mit ,Lobreden” werden im offentlichen wie im privaten Raum Menschen fir besondere Verdienste geehrt. In diesem Buch
handelt es sich um Reden anlasslich von Kunstausstellungen. Dabei steht, neben der Kunst, vor allem der im Mittelpunkt, der
diese Kunst produziert, der Kiinstler und — noch bedeutender — der Mensch, der sich dahinter verbirgt. Es wird der Maler, der
Zeichner, der Bildhauer, der Drucker einem interessierten Publikum gleichsam vermittelt, wie er seinen Alltag lebt, wie er arbei-
tet, wie er denkt und was er denkt, was ihn zu seiner so besonderen Art des kiinstlerischen Ausdrucks bewegt.

Die Art und Weise, wie eine Laudatio ablaufen soll, wird von allen Beteiligten, von den Kiinstlern, Laudatoren und Veranstal-
tern, immer wieder diskutiert, ob klassisch mit einer entsprechenden Rede, ob in einer Diskussionsrunde, ob durch Erlauterun-
gen durch den Kiinstler selbst, ob durch szenische Darstellung oder gar durch das Einspielen kurzer Filmsequenzen. Ich selbst
bin ein Freund der ,klassischen Laudatio, weil sie tiberdauert und nachlesbar bleibt, weil sie archivierbar ist und weil sie, wie in
diesem Buch praktiziert, gesammelt und verbreitet werden kann.

In der Regel bittet der Kiinstler einen Freund, einen Bekannten, einen Kenner seines Werkes um die Laudatio, was fur den als
Vertrauensbeweis und Ehre empfunden wird. Laudator und Kiinstler sind ein Gespann. Sie kennen sich gut, sie tauschen sich
aus. Der Kinstler 6ffnet sich ihm, lasst ihn zuschauen, gibt seine Gedanken preis, seine Stimmungen, seine Ansichten. Der
Laudator sammelt dies, versucht die Zusammenhange zu erkennen, die sich fur die Kunst daraus ergeben und bringt dies alles
in eine sprachliche Form, die den Anspriichen des Kiinstlers genligen muss und die den Zuhorer in eine Spannung versetzen
soll und in eine Neugierde, die Bilder und Skulpturen mit diesem Hintergrundwissen anzuschauen, zu beurteilen und sich daran
zu erfreuen.

KARL-HEINZ REIMEIER
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EIN KOPFKINO OHNE DREHBUCH

Wenn ich tiber Kunst rede, dann nicht als einer, der etwa Kunstgeschichte studiert hat, oder als einer, der Experte auf diesem
Metier ist. Ich rede und schreibe bei offenen Augen und staunend als Betrachter Uiber Bilder, Objekte oder Skulpturen und tber
die Menschen, die hinter den Werken stecken. Artikulieren zu Kunst kann ich mich erst, wenn ich versucht habe, die Urheber
zu verstehen, ihre Motivation, ihre Arbeitsweise, ihre Umwelt, ja sogar ihr Her- und Fortkommen, ihre Psyche. Kunst braucht
Anndherung. Ich ndhere mich Uber das an, was ich sehe, was ich hére, was ich fihle. Ich beschreibe, was ich mit meinen Sin-
nen erfassen kann, was Bilder mit mir machen. Die Menschen horen seit jeher gerne Geschichten, und Geschichten Uber
Frauen und Manner, die ihre eigenschopferische Tatigkeit anderen zur Verfligung stellen, umfassen die ganze Bandbreite des
Lebens. Die Beweggriinde sind so unterschiedlich wie die Ausformungen. Ich ordne nicht in Kategorien ein, weder die Werke
noch deren Urheber. Ich hole sie nicht aus Schubladen, belege sie nicht mit vorgefertigten Sprachhiilsen. So wie kein Mensch
dem anderen gleicht, gleicht keine Zeichnung, kein Olbild, keine Skulptur der anderen. In jedem einzelnen Stiick liegt unver-
kennbare Identitat und Individualitat. Und diese suche ich zu ergriinden, in erster Linie fiir mich. Beim Anschauen von Kunst
beginnt ein Kopfkino. Das Drehbuch dafiir ist nicht bindend, es variiert. Da zlinden Synapsen, spinnen Gedanken sich zu Wor-
ten und Satzen. Sie sind meine Ubersetzung des Erahnten. Wenn man so will, kreiert ein schopferischer Vorgang einen wei-
teren. Dass andere Menschen die von mir gefundenen Geschichten horen wollen, freut mich. Ich rede, wenn ich von Bildern
spreche, von Freunden, die mir immer vertrauter werden, je ofter ich sie vor Augen habe. Bisweilen werden auch die Kiinstler
Freunde. Nicht von jetzt auf dann, eher in einem langandauernden Prozess.

Ich bin dankbar, dass Karl-Heinz Reimeier mich gebeten hat, mit ihm dieses Buch zu machen. Wir ticken, wie es so schon
heil3t, vielfach im gleichen Takt. Wir lassen uns ansprechen von Bildern, wir gehen in ihnen auf, wir geben sie weiter. Kunst
spiegelt den, der sie ansieht. Es entsteht kein vollstandiges Bild der Kunstwelt unserer Region, aber doch ein veritabler Spiegel
derselben. Immer eingedenk des Wissens, dass Kunst eine Sprache der Empfindung ist, die da erst anhebt, wo der Ausdruck
mit Worten aufhort, sollte jeder immer auch die Bilder fir sich selbst buchstabieren. So sehe ich die erfiillende Aufgabe des
Redens tber Kunst.

STEFAN RAMMER
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In vorliegendem Buch wechseln sich kir-
zere und langere Laudationes ab. Dies ist
der Tatsache geschuldet, dass sie entweder
Einzel- oder Gruppenausstellungen entnom-
men sind. Laudationes missen dem Zuhorer
zeitlich zumutbar sein, was bei Gruppenaus-
stellungen unweigerlich verkiirzte Reden
erfordert. Im Vorspann zu den Laudationes
wird im jeweilig zutreffenden Fall darauf ver-
wiesen. Eine Wertung stellt dies in keinem
Fall dar.
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KLAUS BUCHLER

Glasschliff, Gravur, Design

MIT RESPEKT
HINEINSCHNEIDEN
INS GLAS

Ausstellungseroffnung anlasslich des 70. Geburtstages des
Kinstlers im Waldgeschichtlichen Museum St. Oswald am
20. Januar 2017.

Klaus Biichler, geboren 1947. 1961-64 Lehre als Hohlglas-
feinschleifer an der Staatl. Fachschule Zwiesel, 1964-68
Werkstatt Carl Rotter/Liibeck, 1969-70 Tatigkeit in der Glas-
industrie, 1971 Meisterprifung. 1972-73 Weiterbildung Abtei-
lung Gravur, Staatl. Glasfachschule Zwiesel. Seit 1973 eigene
Werkstatt und tatig in der Glasindustrie, Glasschliff, Gravur
und Design. Eigene Galerie fir Glasschliff und Glasgestal-
tung. Mitglied im Kunstverein Wolfstein e.V. und im BBK —
Bundesverband Bildender Kiinstler Niederbayern e. V. 1999
Kulturpreis des Bayerischer Wald-Vereins, 2007 Baumstef-
tenlenz-Heimatpreispreis, 2008 Kulturpreis des Kulturkreises
e.V. Freyung-Grafenau, 2018 Ludwig und Johanna Stock-
bauer-Preis. Zahlreiche Ausstellungen im In- und Ausland.

Ich darf heute in eine Ausstellung einfiihren, in der Klaus
Biichler das zeigt, was man seit Jahren und weithin mit ihm
unweigerlich in Verbindung bringt: Glas. Und wenn man die

zwei Begriffe ,Glas” und ,Klaus Biichler* hort, dann weils man,
dass es sich nicht um irgendein Glas handelt, sondern um
besonderes Glas. Um Glas, das unter seinen Handen ,ver-
edelt” wird, aus scheinbar lebloser Materie vom Kunst-Hand-
werk zum Kunstgegenstand erhoben wird. Glas, das — kurz
gesagt, unverkennbar zu einem ,Blchler” wird und, in der
Szene auf alle Falle, sofort als solches erkannt wird. Das ist
so, das ist schon lange so, und das kommt nicht von unge-
fahr. Dahinter steckt jahrelanges, nein, jahrzehntelanges
Uben. Am Schleifbock, mit der Diamantscheibe. Dahinter ste-
cken unverkennbar handwerkliches Konnen und Geschick
und der rechte Blick — und — worauf es, wie ich meine, am
meisten ankommt, dahinter steckt ganz viel Freude, Freude
am Spiel mit den Formen, den Strukturen, den Linien. Freude
einfach am freien Gestalten.

Wer Klaus Biichler die letzten 30 bis 40 Jahre begleitet hat,
und das sind flrwahr nicht wenige, der kennt ihn, der kennt
ihn als Mensch und der weil3 auch, wie er arbeitet: sehr
konzentriert, sehr zielstrebig und — fast immer. Wer seine
Arbeiten im Laufe dieser Jahrzehnte nur ein wenig intensiv
mitverfolgt hat, der hat miterleben konnen, wie so nach und
nach das Unwesentliche, das Unwichtige, Nebensachliche
aus seinen Arbeiten zu verschwinden begann, unmerklich
fast. Da waren dann die Schnitte und Linien, die er ins Glas
zeichnete, nicht mehr nur als Verzierung gedacht, sondern
dazu, die Glaskorper in ihrem Wesen zu verandern, nach
seinem Willen zu gestalten, immer mit dem Ziel, das Glas
irgendwie lebendig werden zu lassen. Dabei ist der Drang
zu vereinfachen, zu reduzieren, zu abstrahieren in bei-
nahe jedem Objekt zu versplren. Und wenn man dann so
ein fertiges Objekt in der Hand halt, dann kann man sich
dieses genauso und tberhaupt nicht mehr anders vorstel-
len. Das sind dann die Objekte, die man nicht nur mit den
Augen, sondern unbedingt auch mit den Handen begreifen
und erfiihlen mochte, wo man mit den Fingern die Linien
und Einschnitte nachfahren mochte. Das muss man fast
tun, wenn man dahinterkommen will, wo die Linien gelenkt
sind und wo ungelenkt, wo sie bewusst gesetzt sind und wo
unbewusst, wo die Linien Gedankengéange verraten, pro-
blemlose, aber auch quer laufende, die er wahrend seiner
Arbeit iiberwinden muss.

Glas — erstarrte Materie — erkaltete Masse — das ist genau
das, was der Klaus fiir seine Arbeit braucht. Und das
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bekommt er von den Glasmachern, und zwar aus den Orten,
wo Glas Uberhaupt noch hergestellt wird. Ich glaube, viele von
uns erinnern sich daran, als Klaus Biichler in der Ofenhalle
der Glasmanufaktur von Poschinger in Frauenau eine weithin
beachtete Ausstellung prasentieren durfte. Damals, in dieser
urspringlichen und traditionsschwangeren Umgebung und
Atmosphare ist mir etwas ganz deutlich aufgefallen: Res-
pekt namlich. Der Respekt, den der Klaus den Glasmachern
gegeniiber an den Tag legt, allein durch die Art, wie er umgeht
mit dem, was ihm die Glasmacher anbieten und vorgeben,
wie er deren Formen aufsaugt und weiterspinnt, um sie letzt-
endlich mit seinem Werkzeug und seinen Maglichkeiten und
Ideen zu einem , Biichler” werden zu lassen.

Wenn Klaus Bichler Glas in die Hand nimmt, dann zuckt es
schon in seinen Fingern und in seinem Kopf beginnt es zu
arbeiten. Mensch und Material geraten sofort in einen Dia-
log miteinander. Und dann begibt er sich in seine Werkstatt,
und dann setzt er die Schleifscheibe an, konzentriert, und
dann sind alle Sinne angespannt: das Auge genauso wie das
Ohr. Jetzt kommt es auf den Ton an, auf den Klang. Die Ton-
hohe der Schleifscheibe und der Druck der Hande arbeiten
in Einklang miteinander. Er splrt genau, besser gesagt, er
hort genau, wann der Druck fir eine besondere Linie passt,
und wenn er passt, dann entspannt sich der gesamte Klaus
Blichler vom Geist bis zum Kdrper und wenn man irgend-
wann aus der Werkstatt ein frohlich gepfiffenes Lied hért, das
sich in das Kreischen der Schleifscheibe mischt, dann kann
man davon ausgehen, dass sich Klaus Bichler in seiner krea-
tiv-produktiven Phase befindet.

Wer mit Klaus Bichler unterwegs ist, merkt ganz schnell,
dass vor ihm eigentlich nichts sicher ist. Ob es Schwemmgut
ist von der Nordsee oder von der Toskana, ob Schieferplat-
ten, ob Granitsteine, ob Holzer der verschiedensten Art. Und
wenn die llse, seine Frau, noch Kresse oder Weizen anbauen
muss, um den Glaskunsteiern zu Ostern ein entsprechen-
des Ambiente zu verschaffen. Er kann alles brauchen, immer
wieder, ganz bewusst auch, um Verbindungen herzustellen
zwischen natirlich Gewachsenem und von Menschenhand
Geschaffenem. Dafur ,werklt" er unaufhorlich. Ganz gleich,
wann man zu ihm kommt, hort man die Diamantscheibe sin-
gen, schon von Weitem, und er schneidet und schleift hinein
in Stabe, in Schalen, in Wirfel, in Kegel und vor allem in die
Kugel. Die hat es ihm in der Tat besonders angetan. Was in
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Biichlers Arbeiten dann im Glas sichtbar wird, ist ganz viel von
ihm selber, von seiner Person, von seiner Art, wie er so ist. Das
Spielerische, das Freie, das Ungezwungene, das Gemditliche,
das Umgéangliche seiner Wesensart spielen sich wie selbst-
verstandlich in seinen Arbeiten wieder und die Linien und
Formen und die rauen und die feinen Flachen geben diese
Wesensart des Kinstlers preis. Spielerisch, wie gesagt, aber
auf der Grundlage von Konsequenz und handwerklichem
Kdnnen. Leicht, wie gesagt, aber auf der Basis von Durch-
haltevermogen. Locker, wie gesagt, aber auf dem Boden von
Strenge und Disziplin und Konzentration. Das Arbeiten mit
Glas ist ein standiges Auseinandersetzen mit dem wider-
spenstigen und doch so zerbrechlichen Werkstoff. Und in
dieser heftigen Zwiesprache zwischen Mensch und Material
wird jedes Stiick zu einem originalen Stlick. Manchmal habe
ich sogar das Gefiihl, dass in den Einschnitten eine Geradlinig-
keit sichtbar wird, die sich auch durch sein Leben zieht, Uber
Jahrzehnte bereits, einerseits. Aber, und das ist eben auch
Leben, in den tiefen Schnitten, Einkerbungen und Furchen
verbergen sich so kleine ,Aufs” und ,Abs", die ein Leben mit
70 Jahren zwangslaufig mit sich bringt.

Das, was Klaus Biichler so scheinbar mihelos auf das Glas
projiziert, kommt nattrlich nicht von Ungeféhr. Das hat er von
der Pike auf gelernt, angefangen in Spiegelau, wo er aufge-
wachsen ist, geformt in der Glasfachschule in Zwiesel, vor
allem von seinem Lehrer und Freund Manfred Thomczyc, um
dann, mit 17 Jahren — mutig, wie ich finde — in den Norden zu
gehen, um bei Carl Rotter in Libeck zu arbeiten. Ein Schritt,
den er nie bereut hat, und er arbeitete dort hart daran, sei-
nen Schliff meisterhaft zu vervollkommnen. Den Klaus, so
mochte ich jedenfalls sagen, wie wir ihn heute kennen, gabe
es ohne die Libecker Jahre wahrscheinlich nicht. Nach sei-
ner Rickkehr machte er sich an die Meisterpriifung, 1971, um
danach noch einmal die Schulbank zu drlicken, zwei Jahre
lang, wieder an der Fachschule in Zwiesel, wo er sich intensiv
der Gravur widmete. Dies flhrte konsequenterweise dazu,
dass er sich bereits 1973 eine eigene Werkstatt zulegte, um
dort neben seiner Arbeit bei Englbert Wandtner in Riedlhitte
und dann in der Kristallglasfabrik Spiegelau seine Traume
von Glasbearbeitung verwirklichen zu konnen. Mittlerweile
besitzt er sogar eine eigene Galerie.

Ein Kinstler will, ein Kiinstler muss seine Arbeiten zeigen,
der Offentlichkeit présentieren. Klaus hat das in einer Viel-
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sau, da unten im Donautal, die, wenn man von der Hohe
Tiefenbachs hinab fahrt, nicht selten wie Phonix aus der
Asche im Nebel aufsteigt. Mein Freund Sepp Loher hat dies
oft genug und bewundernswert richtig auf die Leinwand
gebannt. Erik Limmer, geboren 1962 in der Dreiflissestadt,
scheint diese Liebe zu seiner Geburtsstadt auch zu haben.
Wie sonst konnte er so unendlich oft deren Kulisse, deren
bauliche und stadtelandschaftliche Vielfalt auf die Leinwand
bannen, nie gleich, immer anders und so, dass die Stadt Pas-
sau auch zum Inbegriff jeder anderen schonen Stadt werden
kann, Uberhaupt jedes anderen schonen Ortes werden kann.
Ich beobachte und verfolge nun schon etliche Jahre das
kiinstlerische Schaffen von Erik Limmer. Was ich an Kunst-
schaffenden besonders schatze, ist, wenn sie ihre eigene
unverkennbare Handschrift gefunden haben, ihr unbeirrt treu
bleiben. Auch das eint hier beide Kiinstler. Bei Erik Limmer ist
der eigene Stil verinnerlicht, im Fernsehgesprach hat er klug
auf die Frage geantwortet, wie lang er eigentlich fir seine wie
hingehaucht, mit leichter Hand hinskizziert erscheinenden
Bilder brauche. Er hat sein Lebensalter genannt. Heute wiirde
er also sagen, ich habe 53 Jahre gebraucht. Denn die Summe
seines Lebens, seiner Erfahrungen, Gefiihle und Beobach-
tungen flieBt ein in die Arbeit. Schnell geht leicht was, schnell
geht aber auch schwer was. Die Lockerheit des Strichs ist
hart erarbeitet. Architekturen missen stimmig wiederge-
geben werden, das hat er in langer zeichnerischer Bildung
erkannt und verinnerlicht. Ja, er ist ein Jager des Motivs,
ein Augenmensch, der Beobachtungen sammelt und fest-
halt, wahrscheinlich tberall, wo er steht und geht. Und dann
kommt der Reiz des weiBen Papiers. Weil3, das ist wichtig,
viel davon lasst er zu, nie Uberdeckt er es, immer geht es hell
zu auf seinen Bildern, das lasst die Motive atmen.

Atmosphare, Stimmung erzeugen die Farben, die zum Kohle-
oder Bleistiftstrich dazukommen. Ocker dominiert, aber das
ganze Farbspektrum deckt er ab, nie Uppig barock, nie foto-
realistisch konkret. Es kommt ihm auf die Farbverlaufe an,
die dem Gerippe der schwarzen Linie das Fleisch auf die Kno-
chen bringen, die es zum Farbentanz animieren. Und dann
darf der Kopf Salti schlagen, meint: den Gedanken, jenes
Kopfkino ermdglichen, das man Fantasie nennt. Und da sind
wir dann bei den beiden Bildern, die er ,Terra“ nennt, die weg
vom Konkreten des bekannten Ortes hin zum Uberall fiihrt.
Jene im gottlichen Dreiklang aufscheinenden Arbeiten fiih-
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ren ins Universale, fiihren, wenn man so will, ins Zentrum, das
jeder anders bestlicken mag. Sie fihren in unser Inneres, ver-
anschaulichen die Flichtigkeit des Daseins und geben doch
Halt. Terra, Erde, ja diese Bilder erden den Betrachter.

Wie nun zu Waltraud Danzig tiberleiten? Die Erdung, von der
Erde und zu der Erde, das trafe auch diese Kreative. Nun, ein
Uberleiten ist auch anders moglich, am leichtesten geht es
wieder mit dem Architekturen-Begriff. Es mag eine, wahr-
scheinlich bestenfalls aber nur eine kleine Rolle spielen, dass
die 1945 in Pfarrkirchen Geborene die Tochter eines Archi-
tekten ist. Sie baut freilich am eigenen Lebensgebaude und
dies duBerst beharrlich. Diese Kunstschaffende, bzw. ihr Tun
als solche, verfolge ich seit Uber einem Vierteljahrhundert. Ich
muss gestehen: Sie bleibt sich stets treu und schafft doch
mit jeder einzelnen Arbeit unverkennbar Neues, nie Dagewe-
senes. Stets erschien sie mir als Asketin, als zartes, feinglied-
riges Wesen, der man Harte nicht zutraut. Und doch besitzt
sie diese, die ich auch Zahheit nennen mochte. Sie scheut
das Harte nicht, nirgends, schon gar nicht, was die Materia-
lien betrifft. Die Bildhauerin, die auch den Ton benutzt, ist
zunehmend dazu Ubergegangen, die fest verbundenen Struk-
turen klein zu machen, mehr und mehr zu 16sen, sie einer
anderen Losung zuzufiihren. Den Ton, die Erde zu zerbroseln,
neu zu vermengen, fiir die Druckkunst zu verwenden. Bei
unserem letzten Gesprach hat sie den Picasso-Satz zitiert:
Ich suche nicht, ich finde. Ich mochte das aufgreifen. Natir-
lich ist sie eine Suchende, wie wir alle Suchende sind. Aber
sie meint, dass sie nicht mit Vorgefasstheit unterwegs ist,
sie geht nicht ausgetretene Pfade, natdrlich ist sie eine Fin-
dende, sie hat Freude am Entdecken, aber weil sie die Lust
zum genauen Hin- und Durchschauen hat, weil sie sich nicht
mit dem Einfachen zufriedengibt und doch auf das Einfache
abzielt. Dieser Drang treibt sie weit, weit hinaus und weit in
sich selbst hinein. Das Wort suchen steckt auch in dem Wort
Sucht. Waltraud Danzigs Arbeiten ist eine Sucht, dem doch
das Suchen innewohnt. Sie hangt nicht an der Nadel oder
der Flasche, wohl aber am Tropf ihrer Spontaneitat. Diese
fihrt sie oft weit hinein in die Meditation, aus der heraus
dann Arbeiten wie die heute gezeigten entstehen. Was auf
das Papier gebracht ist, hat einen langen Weg hinter sich.
Die Kiinstlerin hat daflr Altmetall abgerieben, gesammel-
tes, zusammengetragenes altes Eisen, sie hat Holzspane,
Gartenabfélle benutzt und abgerieben. Bei der Frottage wird
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PAULA DEPPE

Malerin

PAULA DEPPE — EIN
ZEITFENSTER
/UM MENSCHSEIN

Zu einer Ausstellung im Oberhausmuseum Passau am
21. Mai 2011 und einer Einfiihrung in eine Ausstellung in der
Seniorenresidenz Neustift.

Paula Deppe, 1886 im westbohmischen Rokycany bei Pilsen
geboren, besuchte von 1908-11 die Akademie des Kinstle-
rinnen-Vereins Miinchen. 1909 nahm sie erstmals an einem
Wettbewerb des Kinstlerinnen-Vereins Minchen teil und
gewann einen Preis in der Sektion ,Studienkopf-Zeichnung".
Sie studierte an der dortigen Damenakademie, nachdem sie
zuvor bereits an der Malschule in Pilsen gelernt hatte. 1914
nahm Paula Deppe an der Internationalen Ausstellung fir
Buchgewerbe und Grafik in Leipzig teil. Um 1918 verliel3 die
Familie Rokycany und Ubersiedelte nach Harlaching bei Miin-
chen. 1919 erwarb ihr Vater das Gut Seestetten, das heute
ein Ortsteil von Vilshofen ist. Paula Deppe richtete sich in
dem Weiler Laufenbach bei Seestetten in einem ehemaligen
Gasthof einen Arbeitsraum ein. Die Familie flihrte in der alten
wie in der neuen Heimat ein offenes Haus. So weil3 man,
dass in Seestetten Alfred Kubin und auch Hans Carossa zu
Gast waren. In den ihr verbleibenden drei Lebensjahren schuf
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Paula Deppe ihr kiinstlerisches Hauptwerk, vor allem grol3e
Gemalde der Landschaft um Seestetten und Passau, dane-
ben Zeichnungen und Aquarelle. Paula Deppe starb 1922 im
Alter von nur 35 Jahren in Passau an einer Unterleibstuber-
kulose und Blutvergiftung.

Normalerweise sind Anlésse wie eine Ausstellung zum
125. Geburtstag nichts anderes als eine nochmalige, oft
letztmalige Beerdigung. Doch im Fall der Paula Deppe ist es
glicklicherweise so etwas wie eine Wiedergeburt. Das Ober-
hausmuseum Passau zeigt eine Frau in ihrer Zeit, die dieser
Zeit weit voraus war, die versuchte, den Konventionen des
noch jungen 20. Jahrhunderts zu entfliehen und als Frau ein
Leben fir und in der Kunst zu gestalten. All ihren lieben Ver-
wandten und Freunden ruft sie in ihrem Testament kurz vor
ihrem Tod am 4. Oktober 1922 ein ,Lebewohl* zu. Die Son-
derschau zu Leben und Werk antwortet 89 Jahre spater
L,Gril Gott".

,Paula Deppe — Frau ihrer Zeit und Kiinstlerin aus Leiden-
schaft”. Man kann sie in eine Reihe stellen mit Kiinstlerinnen
wie Gabriele Mlnter oder Paula Modersohn-Becker, man
kann und darf sie aber nicht mit diesen Weggefahrtinnen ver-
gleichen. Eine bedeutende Vertreterin der frihen Moderne
ist sie gleichwohl. Als solche gilt es sie zu entdecken. Die
Ausstellung tut das, unaufgeregt, aber weitgreifend. Paula
Deppe hat ein sehr eigenstandiges Werk in einer unverkenn-
bar eigenwilligen Handschrift entwickelt. Der friihe Tod im
Alter von knapp 36 Jahren trifft sie zu einem Zeitpunkt, als
ihre kiinstlerische Schaffenskraft auf einem ersten Hohe-
punkt angelangt war.

Vor allem die Selbstportrats treffen den Betrachter tief. Was
fir eine Melancholie blickt hier gleichsam wie aus einem
Zeitfenster zu uns ins 21. Jahrhundert. Selbstbewusst, ernst
— Kunst ist Menschsein® schreibt sie — extravagant und
eigenttimlich, in sich ruhend und doch trotzig, in jedem Fall
fragend, blickt sie. Ein markantes, manchmal gar androgyn
wirkendes Gesicht. Ein halbes Jahrhundert spater geboren,
ware sie eine Avantgardistin geworden. Eine Frau, die aus der
Leidenschaft des Malens eine Meisterschaft gemacht, der
sie ihr Leben untergeordnet hatte — anerkannt, bertihmt.

Es ist ein Gllcksfall, dass Klemens Deppe, der GroBneffe
der Kinstlerin, den im Familienbesitz befindlichen Nach-
lass zusammengehalten und ihn als Ganzes dem Stadt-
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ERIKA EINHELLINGER |

schaften in Donaulandschaften, Welten, Figuren, die uns
anziehen, die uns anregen, die mit uns sprechen.

Apropos sprechen. Lassen Sie mich mal einen anderen
Zugang versuchen zu zwei Kiinstlern, die sich verstehen, die
sich schatzen und die jeder fir sich natirlich eine ganz eigen-
standige kiinstlerische Ausdrucksweise gefunden haben. Ich
habe Erika Einhellinger gefragt, was ihr einfallt, wenn sie an
ihren Kinstlerfreund denkt.

,lch denke an Harmonie, an Farbkompositionen, die in
mein Hirn springen, die sich verbinden mit meinen Gestal-
ten, mit ihnen kommunizieren. Da entsteht eine Sympho-
nie, da entsteht Musik. Jedes Tohuwabohu verschwimmt.”
Und umgekehrt: ,Ich denke an eine starke Personlichkeit, die
konsequent einen eigenen Weg gegangen ist, die den unbe-
quemen Fragen nicht ausweicht, die sich mit dem Frausein
(korperlich und geistig) auseinandersetzt. Wir beide mar-
schieren nicht im Gleichschritt, aber mit einer hoch interes-
santen Spannung.”

Wie wiirde der eine den anderen darstellen? Kurz der spon-
tane Dialog: Erika Einhellinger: ,Wie César, ich weil3 nicht
warum, weil das ein ganz starker Mann war, allerdings ist er
gemeuchelt worden."

Robert: ,Casar war ein Sieger, ich nicht. Ich bin ein Kamp-
fer, aber ich war nie Erster. Der Weg ist mein Ziel. Ich bewege
mich. Wer sich nicht mehr bewegt ist satt. Sattigung ist der
Tod flr die Kunst."

Und wie wirde er sie darstellen? ,Auf jeden Fall als selbst-
standige starke Frau, nicht als Amazone. Sie ist ein starkes
Weibsbild, aber nicht das Klischee, sie ist viel, viel mehr.*

Nun meine sehr verehrten Damen und Herren. Wir stehen oder
sitzen hier in einer Ausstellung, die zwei Positionen zusammen-
bringt. Figur und Grafik, Mann und Frau, Farbe und Material,
Haptik und Flache. Ich denke, es ist eine starke Ausstel-
lung zweier starker Personlichkeiten. Kunst kann man nicht
erklaren, man kann aber versuchen, ihr nahe zu kommen,
indem man die Menschen charakterisiert, die sie schaffen.
Lassen Sie mich das kurz versuchen. Egal ob Malerei, Bild-
hauerei, Grafik. Das kiinstlerische Tun ist eine gnostische Dis-
ziplin. Sie schafft Erkenntnis, und sie ist zugleich ein Mittel zur
Bewaltigung des Lebens.

Verehrte Zuhorer, die Welt ist labil. Man muss ihr Halt geben.
Das Chaos will sich ausbreiten. Dem kann man Einhalt
gebieten. Der Kinstler verlangt nach Stabilitat. Was bei Erika
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ROBERT KAINDL-TRATZL

Einhellinger und bei Robert Kaindl-Tr&tzl auf den ersten
Blick so licht und leicht, luftig und duftig daherkommt, ist
doch eine ernste Sache, bei aller Heiterkeit, Witz und Iro-
nie, die Bilder, Grafik und Skulpturen in jedem Fall auch aus-
strahlen. Diese Arbeiten sind durchaus geeignet, uns tber
ihren wahren Charakter zu tauschen. Tauschungsmanover
sind kinstlerische Strategien. Das erste, was sie uns sagen
wollen: Auf die Sichtbarkeit ist kein Verlass. Nichts, was ist,
hat Bestand. Leute, vertraut nicht auf euren Augenschein,
vertraut der Welt nicht ohne weiteres und schon gar nicht
blindlings. Denn das kann ein bdses Ende nehmen. Aus
Spiel kann Ernst werden, ein UbermaR an Charme kann zur
Katastrophe flihren. Beide Kiinstler wollen mit dem, was sie
uns zeigen, das selbstverstandliche Einvernehmen mit dem
Gemeinplatz storen. Sie sagen uns: Alles ist anders, als ihr
denkt. Zumindest ein wenig. Sie sind nicht verrtickt, keine
Spinner, die einen Spleen ausleben. Sie sind tber das Ele-
ment der anfanglichen Verstorung der Klarung der Dinge auf
der Spur.

Im Atelier von Erika Einhellinger, konnte man meinen, blickt
man nach oben, man ware in einem Luftfahrtmuseum. Da
schweben Gestalten an der Decke, scheinen Aeronautin-
nen einen Ausflug in die Schwerelosigkeit zu machen. Ich
kenne Erika Einhellinger nun schon seit vielen Jahren. Vor-
weg: Ich schatze ihre Geradlinigkeit, ihre offene, zupa-
ckende Art. Oft, viel zu oft, hat sie die eigene kiinstlerische
Tatigkeit zugunsten der anderer hintenangestellt. Jetzt
aber erntet sie die Friichte jahrzehntelanger Erfahrung. Das
ist gut so. Wo immer ich ihre Figuren, ihre Objekte, gese-
hen habe, hat mich die Leichtigkeit angesteckt. Immer ist
mir der Begriff Levitation in den Sinn gekommen. Haben wir
nicht alle den Traum vom Fliegen, dass wir uns von sanf-
ten Higeln abheben und in die Weite gleiten kénnen, alles
Belastende mit der Erdanziehung hinter, unter uns, las-
sen konnen. Die Skulpturen der Kinstlerin leben diesen
Traum. Dabei nehmen sie oft so viel Schwere mit. Wie nur
konnen sie schweben, wie kdnnen sie abheben, oft nur mit
Stummelfliigelchen versehen? Was treibt sie an? Sind sie
Ikarus oder Dadalus? Sie wissen, Ikarus und Dadalus wur-
den als Strafe fir den Ariadnefaden von Konig Minos im
Labyrinth des Minotauros auf Kreta gefangen gehalten.
Da Minos die Seefahrt und das Land kontrollierte, erfand
Dadalos Fligel fir sich und seinen Sohn. Dazu befes-
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ERWIN EISCH

Glasklnstler, Zeichner, Maler

WACHRUTTELN,
IMMER UND
IMMER WIEDER

Ausstellungseroffnung ,Glas der Generationen” im Leon-
hardi-Museum in Aigen am Inn am 13. Juni 2014.

An dieser Gemeinschaftsausstellung beteiligten sich neben
Erwin Eisch auch Alexandra Geyermann und Hermann Ritt-
erswirden, die in diesem Buch eigene Erwdhnung finden,
sowie der Glassammler Max Ruderer.

Erwin Eisch, 1927 geboren in Frauenau, Bayerischer Wald.
1946-48 Glasgravurlehre, Gesellenprifung, staatliche Glas-
fachschule in Zwiesel bei Prof. Mauder, Glasdesign an der
Akademie fir Bildende Kinste in Minchen bei Prof. Hil-
debrand, Studium der Bildhauerei an der Akademie der
Bildenden Kiinste in Miinchen. Griindungsmitglied der Kiinst-
lergruppe ,Spur®, Grindung der Kiinstlergruppe RADAMA,
zusammen mit Gretl Stadler und Max Strack, Besuch Har-
vey Littletons in Frauenau. 1. World Crafts Council in New
York und 1. Glasseminar mit H. Littleton an der University of
Wisconsin in Madison, WI. Bekanntschaft mit D. Labino u. a.
Grlindung eines eigenen Glasstudios in Frauenau, seit 1968
Gastprofessuren in USA und Europa, finf Mal in Pilchuck.
1977 Grundung der Keramik-Werkstatt ,Lehm & Lehm

50

Urheberrechtlich geschitztes Material

lassen”, zusammen mit R. Strini und P. Kobbe, Organisation
einer Sommerakademie in Frauenau, Bildwerk Frauenau.
Seit 1988 Lehrtatigkeit in der Sommerakademie Bildwerk
Frauenau. Variationen Uber Picasso fiir Galerie Suzel Berna
(Paris), Auseinandersetzung mit dem Thema Kristallnacht,
Glasradierungen und Glaskdpfe, Behandlung zeitgema-
Ber Themen anhand von Zeichnungen: Krankheiten (1992),
Milhiasl (1994), Tschernobyl (1996), Nationalpark (1996),
Rinderwahn (2001), Flut-Wasser (2002), Adam und Eva
(2002), Glas-Arche (2003-05), dazu taglich neue Bilder.

Eine Anmerkung vorneweg: Wenn ich in folgender Einfih-
rung von Erwin Eisch rede, dann ist in meinen Gedanken
immer auch seine Frau, die Gretl prasent, weil beide zusam-
men seit Anfang der 60er Jahre aktive, kreative und biswei-
len auch unbequeme Krafte im Kunstbetrieb der jeweiligen
Zeit waren und weil sie Initiatoren und Ideengeber bis heute
in der Umsetzung groBBer und grol3artiger Projekte immer
noch sind.

Erwin Eisch, Jahrgang 1927, ist bis heute der unumstrit-
tene Motor der europaischen Studio-Glasbewegung, ein
Begriff, der sich international durchgesetzt hat, damals, in
den 60er Jahren. Erwin Eisch war es, der der Glasmacherei
neue Impulse, neue Bedeutung, neue Moglichkeiten aufge-
zeigt hat. Er ist es gewesen, der es schaffte, eingefahrene
Gleise zu verlassen und das Glas auf seine Urspriinglichkeit
hin zuriickzufiihren. Das war ein umwalzender, ein revolutio-
narer Prozess, bei dem es nicht nur fir den Kiinstler, sondern
auch fir den Menschen Erwin Eisch darum ging, Riickgrat zu
zeigen. Das konnte er immer und das kann er noch heute.
Bei vielen streitbaren Themen in seinem Heimatort oder im
Bayerischen Wald oder im gro3en Kunstbetrieb hat er sich
immer der Diskussion gestellt, schnorkellos, ehrlich, tberzeu-
gend und selbstbewusst.

Und all die Attribute, die ihm von Kennern der Szene zuge-
schrieben und zugesagt wurden, kann ich nur unterstreichen:
,Erwin Eisch ist ein Phanomen, ein Naturereignis, ein Erleb-
nis.” Dies sagt Uta Spies, die in dem Buch tber Erwin Eisch
,Der Himmel fangt am Boden an® dem Menschen und Kiinst-
ler wahrhaftig gerecht wird.

Oder Helmut Ricke, der von Erwin Eisch als dem Ers-
ten spricht, der in der Glasgestaltung den Materialkult von
Kunsthandwerk und Design frontal angegangen hat, der die
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CLEMENS HUTTER | ARMIN PILS |

um die Idee geht. Dann erinnere ich mich an Dr. Hartmann
Beck. Wir sind uns Mitte der 90er Jahre erstmals begegnet.
Was hat er gelacht, als wir uns tber einen Kommentar von
mir in der PNP unterhalten haben. Ich habe die Schriftstel-
lervereinigung PEN, einen Penn-Club genannt. Dann sind wir
gemeinsam nach Minchen gefahren, den grof3en polnischen
Schriftsteller Andrzej Sczcipiorsky vom Flughafen abzuholen,
er in seiner Eigenschaft als Schatzmeister der Europaischen
Wochen, ich, um den Dichter fir ein gemeinsames Buchpro-
jekt zu gewinnen. Wir haben uns damals Uber das Européai-
sche Haus unterhalten, das gebaut und dessen viele Zimmer
bezogen werden sollten. Sczcipiorsky war einer dieser euro-
paischen Visionare. Wir sollten nichts verpennen, nichts
verschlafen, wir sollten was tun, habe ich die Schelte am
PEN-Club wieder aufgenommen. Hartmann Beck jedenfalls
war zu haben fir Huberts Idee, einen Kunstpreis ins Leben
zu rufen, der die Grenzen Uberschritt, der das lange Tren-
nende zusammenfiigte, der nach Bohmen und ins Osterrei-
chische hintberschaute und einen Dialog begann, der keiner
Worte, sondern der universellen und trotzdem verbinden-
den Sprache der Kunst bedarf. Der vor 20 Jahren ins Leben
gerufene Kunstpreis der Sparkasse ist immer noch der Ein-
zige seiner Art. Es ist gar nicht hoch genug einzuschatzen
und auch zu wirdigen, dass ein Geldinstitut sich derlei leis-
tet, sich diesen eigentlich unermesslichen Wert der Kunst
etwas kosten lasst. Die Visionare von damals konnen heute
auf eine reichhaltige Ernte zurlickblicken. Am Anfang jahr-
lich, spater dann im Zweijahresrhythmus hat eine immer
fachkundige Jury Frauen und Manner aus drei Landern aus-
gewahlt. Ich kdnnte ihnen viele Geschichten aus den Jury-
sitzungen dieser 20 Jahre erzahlen. Das darf ich aber nicht,
aber ich kann ihnen sagen, dass all die Juroren, unter ihnen
so unvergessene Kopfe wie Gerwald Sonnberger oder Jurgen
Reipka, auch miteinander gerungen haben. Wir waren stets
Uberrascht durch die Vielfalt und Qualitat der eingesandten
Bewerbungen. Es waren lange Sitzungen und wenn ich Dr.
Beck anschaue, so war z. B. er einer, der aus dem Staunen oft
nicht herauskam, der sich mitreiRen lie3, der sich selbst zu
einem Streiter fir das Kreative entwickelte. All die vielen aus
der Auswahl resultierenden Ausstellungen in der St. Anna-
Kapelle waren jedes Mal wie eine Wundertite, die drei Kiinst-
ler fligten sich zum miteinander kommunizierenden Trio und
boten den Besuchern tolle Schauen.
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ADAM VELISEK

Ich aber, der die Ehre hatte, jedem Kiinstler einen Katalog-
text zu schreiben, 36 sind es mit den heutigen, bin in den
unbezahlbaren Genuss gekommen, in die Ateliers zu gehen,
mich mit den Ausgezeichneten zu treffen, auszutauschen,
zu unterhalten. Ich erinnere mich an jeden einzelnen Besuch.
Ganz egal, wo ich hinkam, mich begrii3te Begeisterung am
Tun, Freude an der schopferischen Kreativitat. Und nie gab
es eine Wiederholung, jeder, jede lebte und lebt die Kunst auf
seine ganz eigene Weise. Und das lasst mich endlich tberlei-
ten zu den heutigen Preistragern. Es sind drei Manner, das ist
eher Zufall, des Ofteren waren Frauen auch in der Uberzahl.
Was mich einmal mehr so begeistert, dass es drei ganz unter-
schiedliche Typen sind, die dennoch eines eint: der Drang,
das rauszulassen, was in ihnen steckt. Und, das diirfte keine
Prophetie sein: Diese drei werden ihren Weg machen. Man
wird von ihnen horen.

ARMIN PILS - DER SPRECHENDE BLICK
ODER DER APPETIT DES AUGES

Ich beginne mit dem Linzer Armin Pils, ein eher zurlickhalten-
der, scheu wirkender Typ, der aber aufgeht wie eine Bliite,
wenn er auf seine Arbeit zu sprechen kommt. Armin Pils
betritt das weite Feld der Semiotik und die Frage, was ein Bild
ist, was es vermittelt, wie es als Zeichen der Kommunikation
dienen kann. Der in Freistadt im oberosterreichischen Mihl-
viertel geborene Armin Pils hebt an zu einem Dialog zwischen
Nahe und Distanz. Er spielt mit den Gegensatzen. Geht das
Uberhaupt? ,Ich male, um herauszufinden was ich denke
und lese, um herauszufinden, was gedacht werden kann."
Ein Zitat Susan Sontags derart variierend, begibt er sich in
das weite Feld der Phdnomenologie und auch der Psycho-
analyse. Er hinterfragt das individuelle Kiinstlersubjekt und
gibt kollektiven Einflissen einen grof3en Stellenwert in sei-
ner Arbeitsweise. ,Ich male keine Bilder. Ich male mit ihnen,
durch sie und an ihnen entlang.”

In einigen Arbeiten iberwiegen als Motive Fenster und Off-
nungen. Aber anstatt das Innen und Auf3en direkt dsthetisch
zu thematisieren, liegt sein Fokus auf dem Bereich dazwi-
schen. Membrane, Konstruktionsflachen und Ubergangsorte.
Er fasst seine Arbeiten als vermittelnde Instanzen auf, die
auf der Suche nach einem Gesprachspartner sind. Die Fens-
ter und Offnungen, die Bilder von Armin Pils selbst werden
zu Spiegeln, die Dinge und Personen reflektieren. Sie bieten
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KARL MADER

dazugekommen. ,Meine innere Kraft, das ist eine Art Zwang,
ein Muss. Da braucht mich keiner drum beneiden, denn du
denkst ununterbrochen daran, bist ein Verdammter, der den
inneren Bildern nachkommen muss. Aber, wenn es dann
gelungen ist, dann ist das Gliick unbeschreiblich. Aber schon
wartet wieder ein innerer Auftrag.” Karl Mader ist ein Mensch
mit Emotionen, und er ist alles andere als ruhig. Er gibt dem
Material einen Teil seiner Seele, belebt es, lasst es spre-
chen. Ohne Schnorkel, geradlinig, wie er selbst ist, und ohne
Umweg ringt er dem Material Form um Form ab und fast
scheint es, als fliel3e in der Aderung des Steins sein Herzblut.
In dem aufgelassenen Steinbruch zeugen viele Skulpturen
vom Schaffensdrang des Kiinstlers. Hier steht auch eine
Lebensuhr, eine Sanduhr aus Metall, eine von vielen Meta-
phern, die Form erhalten haben. Rader symbolisieren den
Auftrieb, ein Mahbalken die Abwehr des Bosen. Die Skulp-
tur ist, wie so oft, gegenstandlich und frei. Jeder Betrach-
ter kann etwas entdecken. Figlrlich und abstrakt, das geht.
Genau in der Schwebe zwischen realistischer Analyse und
formaler Erfindung préasentiert Mader Denkangebote mit
groBem Spielraum fiir Fantasie und Kreativitat. Aus dem
Werk spricht die Spannung, die den Kinstler treibt. Hier der
Granit, der alles Uberdauert und die groRe Ruhe der Schop-
fung ausstrahlt, dort das Holz, das reif3t, sich von Wind und
Wetter auffressen lasst, und das Eisen, das Rost ansetzt,
bei Regen eine blutige Spur verstromt und die Verganglich-
keit aller Stofflichkeit sinnfallig macht.

,Glauben ist viel mehr, als uns vermittelt ist ...“ Der Bildhauer
vertraut auf die Schopfung, fihlt sich gut aufgehoben in ihr.
In vielen grof3en und kleineren Orten der Region, aber auch
darlber hinaus, stehen Arbeiten Maders. Eine der gro3ten
Arbeiten, mit der er nach eigenen Worten den Durchbruch
schaffte, ist das Uber sieben Meter hohe und 32 Tonnen
schwere granitene ,Denkmal der Verbundenheit” bei der
Zahnradfabrik in Passau-Patriching. Eine 4,5 Meter hohe
monumentale Saule steht in Remscheid. Mit dem Bayer-
waldkreis, den er mitgegriindet hat, hat er zahlreiche Aus-
stellungen im In- und Ausland gemacht und Erfahrungen
gesammelt, die er nicht missen mochte. Schlank und rank
ist er, das Haar langmahnig und noch immer mehr blond als
grau, und voller Entdeckungsdrang und Experimentierfreude
ist er nach wie vor.

Gerade hat er zu seiner Lieblingsfigur, dem Ritter Don Quijote,
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dessen Begleiter Sancho Pansa aus allen moglichen Eisen-
teilen modelliert. Der dickleibige Knappe, wie er in der gro3en
Literatur leibt und lebt, geschaffen aus der Trommel einer alten
Betonmischmaschine, Autofelgen und vielem mehr. Cervan-
tes hatte seine Freude daran. Da schmunzelt er nur so. Augen-
zwinkernd weist Mader auf eine Frauenfigur hin, deren Briiste
aus stumpfen Baggerschaufelzéhnen nahezu klassisch ideal
geworden seien. Dabei habe er Eisen immer gehasst, bis er vor
einigen Jahren einen SchweilRapparat geschenkt bekam und
so zur Schweil3arbeit richtiggehend gezwungen wurde. Heute
hat er mehrere Apparate und zusatzliche Hilfsmittel, die das
Eisen formen und teilen, so wie er es will. ,Hirngespinste raus-
lassen”, nennt er es, wenn er aus Eisen formt, etwa vorzeitli-
che Dinosaurier an der B85 in Tittling, die grasen, als waren sie
noch lebendig.

Jetzt, da er als Kiinstler von seiner Arbeit leben kann, geht
er keine Kompromisse mehr ein. ,Mit 70 mach’ich nur mehr
das, was mich treibt. Eisen steht im Vordergrund, aber den
Stein werde ich nicht vergessen, den habe ich im Blut." Und
ab und an malt er auch, und wie, kraftig, dynamisch, hochst
informell. Kaum einer kennt diese Bilder, die wie die Skulp-
turen, Auswiichse eines Bildmenschen sind. Man glaubt
es ihm heute kaum, dass er friiher ein sehr aufbrausender
Mensch gewesen ist, einer, mit dem nicht immer gut Kir-
schen essen gewesen ist, wie er anmerkt. Emotional sei er
gewesen, impulsiv, und Kritik habe er gar nicht horen konnen.
Die Akademie des Lebens hat ihn aber geformt, tberhaupt:
das Leben.

Karl Mader vermittelt zwischen dem Werden und Vergehen
und er weils um das Dazwischen. Und dies ist das Leben.
Weise und ruhig ist er geworden, freilich direkt und offen
geblieben. Generationen bauen einen Menschen, auf ein-
mal kommt einer, der diese Botschaften rauslassen muss.
,Nichts anderes mache ich mit meinen Figuren. Jede Figur
bin ich, ist mein Leben. Und Lastziige voll davon habe ich
gemacht.”

Gezeichnet und gemalt hat er immer schon, nebenbei zur
Abwechslung, zum Erproben von Ideen, zum Festhalten inne-
rer wie aulBerer Eindrlicke. Der Tod seiner Frau hat die Male-
rei aber neu aktiviert. Mit ihr hat er versucht, den Verlust
zu bewaltigen, zu kompensieren. Die Farben Schwarz und
Gold hat er ausgewahlt, Gold fir die Reinheit, Schwarz fir
das Unheil, das Unvorhersehbare, das Schicksal. Seelenbilder
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ANNEMARIE PLETL

immer. Und dies alles in Farben, die ich personlich als sehr
zurickhaltend bezeichnen mochte, als unaufdringlich, als
demiitig beinahe.

,Traumhauser” nennt sie diese ihre Bilder oder ,\Wunschhau-
ser”. Hauser, die frei sind von Zwéngen und Angsten, Hauser,
die aber auch frei machen. Und wenn man sich ein Haus aus
dieser Serie herausnimmt, irgendeines, und wenn man sich
zur konzentrierten Betrachtung tUberwindet, dann kann es
schon mal passieren, dass plotzlich da oder dort eine Tire
aufgeht oder ein Fenster und die Fensterfligel dir zuwinken
und dich einladen, um in das Leben, das sich da drinnen ver-
birgt, einzutreten.

Und rundherum um die Hauser, mal versteckt, dann wieder
vollkommen offen, werden Wesen sichtbar, menschliche
Wesen vielleicht — die heraussteigen aus den Steinen und
Asten und Dachern, die auf dich zugehen und dich einladen,
ihnen zu folgen ins Innere der Hauser — Uber Briicken viel-
leicht oder durch Turen — auffallige, besondere Tiren, denen
Annemarie Pletl von Haus aus sehr zugetan ist. Und wenn du
dich dazu verfiihren lasst, dann kannst du miterleben, wie es
vielleicht irgendwann vor langer Zeit einmal war, das Leben,
eintauchen in die Verhaltnisse einer vergangenen Zeit. Oder,
du kannst jetzt schon miterleben, wie es vielleicht einmal
sein wird, das Leben — und es wird dir empfohlen, deinen
Visionen nachzugeben und zu folgen.

Es ist jetzt nicht ganz einfach, diese Hauser der Anne-
marie Pletl wieder zu verlassen, man fihlt sich da drin-
nen sehr schnell ,daheim“— doch wenn wir das Ganze, die
Gesamtheit in ihrem Werk betrachten wollen, dann mer-
ken wir schnell, die Darstellung ihrer Hauser darf man nicht
als etwas Abgetrenntes oder Eigenes betrachten, sondern
als einen Teil ihres gesamten Denkens und Schaffens. Und
so gehoren ihre Hausdarstellungen gerade durch ihr Leben
genauso gut zur Landschaft, zur Natur, dorthin also, wo das
Leben sich abspielt, dorthin auch, wo Sterben stattfindet.
Dorthin, wo der Wald, und das nicht nur in unserem Gebiet,
in seinem Wandel uns unser eigenes Leben wie einen Spie-
gel vor die Augen halt — dort, wo die Arche als Urtyp des
Uberlebens gestrandet ist hoch droben auf dem Berg, gla-
sern und zerbrechlich, am steinigen Ufer des Lusenberges
zum Beispiel, wo Annemarie Pletl nun plotzlich mit krafti-
ger Farbe die neue Dynamik sichtbar macht, die sich da aus
dem Gestorbenen, Vermodernden heraus entwickelt. Da
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kommt echt Farbe ins Spiel — drauf3en in der Natur genauso
wie drinnen im Zimmer Nr. 8 (in ihrem Atelier) — Kraft, mit
der sich die Natur im Schutz der glasernen Arche zu neuen
Ufern bewegt.

Bei diesem Hineinflihlen in das Geschehen drauf3en in der
Natur kann es schon passieren, dass das Denken, dass ihr
Denken Uber das Malen sich driiberlegt, dass die Gedan-
ken sich konzentrieren auf ein paar wesentliche, in diesem
Moment fir sie wesentliche Formen oder Strukturen und
dass aus diesem Schopfungsakt heraus abstrakte Land-
schaften entstehen, in denen nur noch Bruchteile von dem
ubrig bleiben, was real sichtbar ist. Manchmal verschwin-
det das vordergrindig Sichtbare ganz, komplett — was Ubrig
bleibt, ist das Wesen einer Landschaft, das Geflihlte einer
Landschaft, die Seele einer Landschaft. Solche Bilder muss
zuerst einmal sie selber wirklich auch aushalten, und das ist
nicht leicht. Das gibt sie auch selbst zu. Da sitzt und steht
sie oft lange davor, da trégt sie Bilder in ihren Gedanken oft
lange, sehr lange mit sich und sie findet keine Ruhe und sie
denkt und denkt — und sie fuhlt sich oft weit, sehr weit weg.
Bis es irgendwann einmal — so quasi ,klick” macht und sie
endlich zum Bild sagen kann: Jetzt hab ich dich verstanden,
jetzt gehorst du mir, jetzt gehorst du zu mir, jetzt bist du ein
Teil von mir. Und von diesem Zeitpunkt an ist es ihr Bild, ab
jetzt steht sie dazu, jetzt kann sie dahinter stehen.

Dezente Farben hier, kraftige Farben da — Farben, die sie
nicht einfach so, wie sie sind, Ubernimmt und verwendet. Sie
will mit den Farben umgehen, sie vermischen, erhellen, ver-
dunkeln, glanzen lassen oder abstumpfen lassen — es miis-
sen ihre eigenen Farben werden. Und wenn ich das jetzt so
erzahle, dann merken Sie vielleicht, dass ihr die Farben etwas
total Wichtiges sind — das Suchen und Finden von Stimmun-
gen in den Farben. Den Farben die Atmosphare geben, die
aus der Seele spricht — das ist eine grose Aufgabe und ver-
langt Einfihlungsvermogen und Geduld. Eine Aufgabe, die
sie sich selber immer wieder von Neuem stellt. Und wenn sie
sich genligend damit auseinandergesetzt hat, dann kann sie
genau die Farbkontraste aufbauen, die sie sich wiinscht, die
von ihrem Gefiihl, von ihrem Inneren verlangt werden, und
dies in einer Harmonie, die sie sich, nebenbei bemerkt, nicht
nur in ihren Bildern erhofft. Einen bemerkenswerten Satz
hat sie gesagt, der bei mir hangen geblieben ist, so neben-
bei eigentlich: ,Es stimmt alles erst dann so richtig, wenn die
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WIELAND PRECHTL

Maler, Bildhauer

URZEITEN UND
ZUKUNFT — ALLES
IST MOGLICH

Ausstellung in Frauenau, Glasmanufaktur Poschinger, Ofen-
halle, zusammen mit Klaus Biichler, Glaskiinstler, 2013 und
zur Ausstellung in der ,Galerie Wolfstein®, Freyung, 2010.

Wieland Prechtl, in Bayreuth geboren. Berufsverband Bilden-
der Kinstler (BBK Oberfranken), Bund Frankischer Kiinstler,
Kunstvereine Bayreuth, Coburg und Hof, Miinchener Kiinst-
lergenossenschaft von 1868. Mehrere Kunstpreise sowie
offentliche Ankaufe z. B. durch die Bayerische Staatsgemal-
desammlung Minchen. Biucher: "Land im Fluss", Aumil-
ler, Regensburg, 2018; "Ferne Welten", Ellwangen, Bayreuth,
2008; "Anderswa", Aumiller, Regensburg, 2013. Zahlrei-
che Einzelausstellungen und Beteiligungen in Deutschland,
Osterreich, Polen, Litauen, Frankreich, Italien, Tschechien,
der Slowakei und in den USA.

Urgewaltige Bilder von Wieland Prechtl, dem Bayreuter
Kiinstler. Ich meine, dass jeder, der vorab schon die Maglich-
keit hatte, oder nachher sich die Miihe macht, sich diesen
Bildern optisch und geistig zu nahern, gespurt hat und spi-
ren wird, wie er entflhrt wird, unweigerlich, in so ganz andere
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Welten, in so ganz unberiihrte Welten, in so ganzlich fantas-
tische Welten. Und man merkt sehr schnell, dass man sich
gegen das Entflihrtwerden kaum wehren kann. Dass man
die Urkrafte der Welt, des Alls, des Universums versplrt bis
unter die Haut, die Krafte, die so richtig an den Bildrandern
zerren, um sich aus ihrer engen Gefangenschaft der Lein-
wand zu befreien —wo man meint, es kann nicht mehr lange
dauern, und man kann zuschauen dabei, wie die Natur aus
dem Rahmen fallt. Bilder, wo einmal der Himmel sich zeigt
und einmal die Holle, wo die Erde aufbricht und die heilRen
Lavastrome sich Uber die Welt ergieBBen, geféhrlich und dro-
hend, in einem unendlichen und farbintensiven Spiel, einem
Weltenspiel, das fasziniert und die Welt und uns Menschen in
Atem hélt. Und irgendwann erkalten die heilen Stréme und
beruhigen sich und besanftigen die Welt um ihr — wenigstens
manchmal — die notige Zeit zum Durchatmen zu gewahren.
In dieser geschenkten Stille werden wir dann zurtickgefiihrt
in die Urzeiten, dorthin, wo die Welt, die Erde, das All sich
noch selbst gehorte, dem eigenen Spiel Uberlassen war und
nicht von den ordnenden und zahmenden und Uberall sich
einmischenden Menschen in Schach gehalten wurde. Kiihle
Mondlandschaften zum Beispiel, eisige Wasser oder tiefge-
frorene Gletscher stehen den brodelnden, kochenden Erder-
glissen entgegen, warten nur darauf, dass sie sich ineinander
und miteinander vermischen und vermengen und zu neuen
Strukturen und Ansichten und Welten formen diirfen. Hier
hat der Mensch — und dieses Geflihl entsteht ganz schnell
beim Anschauen der Bilder — hier hat der Mensch seinen Ein-
fluss, seine Macht verloren, hier wirkt er klein, hilflos. Beim
Betrachten dieser Bilder denkt man nicht mehr an den Men-
schen, da kommt einem der Mensch, auf den ersten Blick
wenigstens, vorerst Uberhaupt nicht in den Sinn. Manchmal
meint man, der Mensch hat in den Bildern deshalb keinen
Platz, weil die Welt ihm den Zutritt mittlerweile verwehrt hat.
Diese Welt in Prechtls Bildern hat den Menschen bereits hin-
ter sich gelassen, hat ihn tberwunden. Aus dieser Welt hat er
sich durch sein egoistisches Umgehen und Verhalten selbst
entfernt, und genau deswegen ist zu versplren, wie die Natur
—von Zwangen total befreit — aufbliiht und zu leben beginnt
und im Uberschwang der Freiheit wie im ekstatischen Tanz
sich in einem fort verandert, anders wird, wuchert, sich
immer wieder neue Kleider anzieht.

Das, was ich da jetzt in vielleicht bildhaftem Uberschwang
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GEORG THUMBACH | BERTRAM WURFL

ist Menschsein? Diese Frage trieb ihn dann an die Universi-
tat Passau, wo er ein Studium der Kunsterziehung, Kunst-
geschichte und Padagogik aufnahm. Daheim arbeitete er an
Blechfiguren, fuhr mit ihnen zur Handwerksmesse auf die
Minchner Theresienwiese. Mit Erfolg. Bald erhielt er gro3e
Auftrége aus der Region: fur den Florianbrunnen in Vilshofen,
fur eine Brunnenfigur in Wegscheid und fiir den Brunnen der
14 Nothelfer in Alkofen. Kupfer mag er, noch mehr aber den
Bronzeguss. Da bildet er nicht nur Menschen ab, da schaut
er ihnen in die Seele, fast so wie Miihlhiasl, der hinein- und
vorausblickte.

Seit 1987 schon ist er als freiberuflicher Bildhauer tatig. So
lange schon lebt und arbeitet er auf dem alten Hof, dessen
Herzschlag man spiren kann, dessen Eigenleben sich mit
dem seinen vermengt, der entschleunigt. Wir begegnen dort
dem dicken Faun mit kleinem Kopf, dem schmalen Denker,
verschiedenen Musikern, Tanzern, Bischofsbisten und mehr.
Seine professoralen Lehrer Paul Lankes, Herbert Schind-
ler und Johannes Schurr haben ihn auch auf den Pfad der
Philosophie gesetzt, vor allem jenen des Johann Gottlieb
Fichte, und dessen positivem Menschenbild, der davon aus-
ging, dass in jedem Menschen — und nicht nur im Gelehrten
— der Grund echter Selbsterkenntnis (und damit auch Got-
teserkenntnis) gelegt ist. Fichtes Programm ist die Befreiung
,von den Fesseln der Dinge an sich”. Nun, Wirfl mag den Fich-
te'schen Gegenentwurf zum rein naturwissenschaftlichen
Denken, er mag den idealistisch-philosophischen Weg in das
Dazwischen, um alle Wahrheit als relativ zu sehen. ,Kunst
macht frei®, sagt Wirfl. ,Es Iasst mich ein selbstbestimm-
tes Leben fiihren." Es gibt wenig Selbstaussagen, ,ich rede
aus meiner Kunst" — aber eine sagt viel: ,Es kommt eigent-
lich nicht darauf an, welches Material ich auf welche Weise
bearbeite. Entscheidend ist, ob ich einen ins Auge gefassten
Ausschnitt von Wirklichkeit zum Leuchten bringen kann.”
Wirfl erscheint mir als ein ziemlich geradliniger Mensch,
der nicht nach Moden schielt, der sich dem herkdmmlichen
Kunstbetrieb weitgehend entzieht, der sich treiben lasst,
Umwege einschlagt und immer wieder auf die Spur findet,
der er wohl folgen wird, bis ihn die Kraft verlasst. Einer Kol-
legin von mir hat er zwei sehr aussagekraftige Satze gesagt:
,lch habe eine Abneigung gegen diese Kunsthesoffenheit”,
erklart er. ,Diese Oberflachlichkeit, die sich als Kunstwissen
tarnt, ist mir verdachtig.”
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Hier l&sst sich gut ankniipfen an den 1972 in Landshut gebo-
renen Georg Thumbach, der tber Oberammergau, Miinchen,
Bad Reichenhall nach Griesbach kam, wo er aufwuchs, von
wo aus er das Maristengymnasium in Firstenzell besuchte.
Auch er ist gewissermalien ein Einzelgdnger in der Kunst,
zudem einer, der ebenso nichts von Geschwafel halt, der
vorsichtig formuliert, der viel lieber seine Arbeiten sprechen
lasst. Ich habe mir meinen 2003 verfassten Text noch einmal
angeschaut. Damals habe ich geschrieben, dass er der schril-
len, lauten Szene, die Kunst als Spektakel sieht, sehr distan-
ziert gegeniibersteht. Er sagte damals: ,\Wenn die Kunst sich
als Unterhaltungsbranche versteht, wird sie oberflachlich,
kann zwar schnell erfasst werden, ist aber genauso schnell
wieder langweilig. Ich mdchte ein Kontrastprogramm zur
Schnelllebigkeit erstellen. Ich bin sicher, dass die Kunst die
Banalisierung Uberleben wird.”

Dabeiist er bis heute geblieben. Heute, ja heute kann man mit
Fug und Recht sagen, dass er, den ich kennengelernt habe
als Stipendiaten der Studienstiftung des deutschen Volkes,
als einen, der das Postgraduiertenstipendium des Freistaa-
tes Bayern und die Debitantenforderung des Bayerischen
Staatsministeriums fiir Wissenschaft, Forschung und Kunst
erhalten hat, dass er sich ganz konsequent zu einem der inte-
ressantesten Kinstler unserer Region entwickelt hat, des-
sen Werk weit Uber diese hinaus nicht nur wahrgenommen,
sondern hochgeschatzt wird. 2003 hat er in eine ungewisse
Zukunft geschaut. Heute spielt Georg Thumbach gewiss in
der héchsten Liga des Kunstschaffens. Vom Meisterschiiler
Ben Willikens an der Akademie der Bildenden Kiinste in Miin-
chenhat er sich langst zum Meister von ganz eigener Qualitéat,
grof3er Handwerklichkeit und unverkennbarer kiinstlerischer
Handschrift entwickelt.

Treu geblieben ist er den Bildern, die ich damals kennen-
lernen durfte, und von denen auch hier welche zu sehen
sind, jene die so plastisch uns ins Dickicht, in das Gestripp
des Waldes fiihren, die uns beinah dreidimensional sugge-
rieren, wir waren umgeben von Geast, fast riecht man den
unverkennbaren Geruch des Waldes, von seinem Werden
und Vergehen. Man ist schnell versucht, hier den Mythos zu
bemihen. Doch das widerstrebt ihm. Jegliche Romantisie-
rung oder Anflillung seiner Arbeiten mit dieser oder jenen
Ideologie ist ihm zuwider. Zwar ist er als Forstersohn von
klein auf vertraut mit dem Wald, liebt er die Natur in all ihren
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REDEN UBER KUNST

werden bei Vernissagen gehalten und gemeinhin Laudatio genannt. Passauer Neue Presse-Redakteur Dr. Stefan Rammer und Kreishei-
matpfleger Karl-Heinz Reimeier aus Freyung-Grafenau sind im Lauf der Jahre zu feinfiihligen Spezialisten fiir diese Aufgabe geworden.
Immer wieder wurden sie gebeten, sich auf Kunst einzulassen und ihre Gedanken Uber Kiinstlerinnen und deren ausgestellte Werke zu
formulieren. Jede einzelne Rede ist eine ganz personliche Annaherung an die Menschen hinter deren Kunst geworden. Dr. Stefan Rammer
erlebt das Anschauen von Kunst als sein ganz personliches Kopfkino ohne hindendes Drehbuch, tibersetzt das von ihm Erahnte und stellt
es anderen zur freien Verfiigung. Karl-Heinz Reimeier sieht Kiinstler und Laudator als Gespann, das auf Bilder und Skulpturen neugierig
machen will und Hintergrundwissen vermittelt.

74 KUNSTLERINNEN UND KUNSTLER

sind keine willktrliche Auswahl. Die ,Lobreden® auf sie sind eine vorlaufige Summe. Dr. Stefan Rammer und Karl-Heinz Reimeier haben fiir
bisher 74 Kinstlerinnen und Kinstler eine Laudatio geschrieben. Nicht allen Wiinschen konnten sie nachkommen. Die Auswahl erhebt
keinen Anspruch auf ein vollstandiges Bild der Welt der Kunst zwischen tschechischer Grenze, dem ,Wald“ und einem Stiick Land bis tber
die Donau hinaus. Die Reihenfolge von A bis Z vermeidet Wertigkeiten. Die Lange ebenso. Sie ist dem Anlass geschuldet. Der Titel ,MEINE

KUNSTLER — UNSERE KUNSTLER" zeigt tiefe Verbundenheit, keinesfalls Besitz an.
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