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Dank ... HAUSLICHKEIT MIT HOHENFLUG, unvermindert

Sehr geehrte Damen und Herren, sehr geehrte
Unterstitzer und Sponsoren, solche, die es schon
sind, solche, die es noch werden wollen,

Frichte teils langjahriger Unterstutzer-Beitrage, die
dem Sinn fur den Wert der kulturellen Welt
entspringen, konnten auch 2015 wieder geerntet
werden, in Form von guter Medien-Resonanz und
kulturellem Image-Gewinn fir die Stadt Weiden im
Bereich Bildender Kunst.

Doch der Gewinn geht weit dartiber hinaus, und was
das ist, l&sst sich besser nicht sagen als mit den
Bildern auf dieser Seite.

Sie stehen flr das, was jedes Kunstwerk im Wesens-
Kern ist: Tiefer Ausdruck von Gemeinschafts-Sinn,
der Quelle des Wunderbaren! Der Kunstverein
Weiden hat sich in Verbindung mit dem haus-
internen Nacht-Cafe Neues Linda als Ort gefestigt,
der dem Gedanken von ,Hauslichkeit mit Hohenflug*
voll entspricht. Das Cafe Linda, das mit Atmosphare
und Publikum in der Art der Berliner Szene-Kneipen
Alt + Jung lockt, ist eine Begegnungs-Statte, wo
Soziales und Kultur in fruchtbarer, anregender
Symbiose koexistieren.

Die Bilder illustrieren es.

Sie zeigen den Ausstellungsraum, der - einmalig in
der allgemeinen Museums-Landschaft - auf Anfrage
bis in die Morgenstunden besichtigt werden kann.
Und sie zeigen die Open-Air-Kino-Hauswand-
Bildflache beim StraBenfest am 24. Juli 2015, dieses
wurde im Kontext des Stadt-Events ,Weiden traumt®
veranstaltet und war ein Gemeinschafts-Projekt von
Sundikat, Cafe Neues Linda, Bl gegen Atomare Anla-
gen und uns, dem Pro-Weiden-Mitglied der ersten
Stunde und Kunstgenuss-Bis-Mitternacht-Erfinder.

Rund 1000 Weidner Blrgerinnen und Biirger sollen
gekommen sein und Ja zu unserem Traum-Dauer-
Standort gesagt haben.

Viele Hande sind hier im Laufe von 22 Jahren
wirksam geworden und haben mit Cafe + Kunstver-
ein eine kreative Klima-Zone geschaffen, die auch
nach auBBen ausstrahlt. Sie gehorcht eigenen, unge-
wohnlichen Mustern und gibt auch seinen Gésten
das Gefuhl, an einem Work in Progress, an etwas
genial Unfertigem und in der Essenz Viel-Versprech-
endem mitzugestalten. In diesem Sinne ist der
Gemeinschafts-und Netzwerk-Gedanke auch ein
starkes Motiv in Programm und Philosophie des
Kunstvereins.

Dass das Objekt aus Kunst+Kneipe am wirtschaftlich
dinnen seidenen Faden héangt, wei man. Dass je-
der Besuch, jeder Beitritt, jede Hinterlassenschaft im
Spendentopf, der die seidene Haltbarkeit erhalt, als
ein frohgemuter Schritt auf dem gemeinschaftlichen
Drahtseil empfunden werden kann, ist vielleicht der
besondere Reiz dabei, er gewahrt ein Erleben des
Lebendigen, das es in der individuell kultivierten Art
vor Ort nur hier gibt, und das goutieren Publikum und
Offentlichkeit gleichermaBen.

Kurz um, da wirden wir uns sehr freuen, wenn es fiir
Sie 2016 moglich ware, auch bzw wieder ein wenig
dazu beizutragen, dass der seidene Faden, der hier
auf wunderbare Weise tragt, in Zukunft weiter tragt.
Mit freundlichen GriBen
4&
+

Weiden, 05.11. 2015, i.A. Wolfgang Herzer




Programm - Beschreibung 2016

Offnungszeiten: So 14 — 18 Uhr, Mi — Sa 20 -22 Uhr
und nach Vereinbarung: 0961 46308 / www. kunstvereinweiden.de

1.Stichwort: 6rtliches Vereinsleben, Kreativ-Sein ohne Grenzen
4.12.2015 -10. 01. 2016

Institutionen des Kunstbetriebs: der Kunstverein

PASST X — MARKTPLATZ DER IDEEN

- die jahrliche Mitgliederausstellung

- Kurator Uwe Miiller nimmt Abschied
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KUNSTVEREIN WEIDEN
LedererstralRe 6 1. Stock

Tag der offenen Tiir: 3. Advent, 13. Dez. 2015
Dauer; 04. Dez. 2015 bis So. 10. Januar 2016

2. Stichwort: Kunst in der Metropolregion

12.01. — 28.02. 2016

Institutionen des Kunstbetriebs: die Kiinstlervereinigung
CHRISTOPH GERLING und der Niirnberger Kreis

Malerei, Zeichnung

Christoph Gerling, Jahrgang 1937, gebdrtiger Gerlings Arbeit verschreibt sich daneben, dass
Wirzburger, Student in Mlnchen, Akademie- sie auch vitale, individuelle LebensauBerung
Lehrer in NUrnberg, erflillt aus dem Blickwinkel und thematische Liebhaberei ist,

heutiger, post-postmoderner Anything-Goes- gleichermaBen der Wirdigung und

Kunst das Charakter-Bild des Moderne - Demonstration des kinstlerisch Wesentlichen,
Klassikers, dessen Kunst und Wirken in sich das Uber die Zeit der Moderne hinaus

eine besondere Balance kultiviert:



verbindlich bleibt: die autonome Wertigkeit der
bildnerischen Mittel.

Gerling, kiinstlerisches Franken-Nachkriegs-
Urgestein, arbeitet dabei den Options-Raum
bildnerischer Logik in thematischen Serien
durch und dies unter Verwendung
unterschiedlicher handwerklicher Medien, was
seinem Werk eine enzyklopadische Aura gibt.
Da macht es Sinn in der Ausstellungs-Reihe

zum Thema ,Institutionen des Kunstbetriebs”
zusammen mit Christoph Gerling die
Nurnberger Kinstlergruppe ,Der Kreis“ zu
prasentieren:

Der Kreis verwirklicht in der Gruppe das, was
Kreis-Alt-Mitglied Gerling in seinem Werk
anstrebt, eine Ganzheit aus verschiedenen
Auffassungen und Perspektiven.

3. Stichwort: die bildnerische Arbeit als Metapher, dsthetisches Denken

04.03. - 10. 04. 2016
Garten

Roland Schoén (Neudrosselfeld), Uwe Schéafer (Stuttgart),

Petra Johanna Barfs (Frankfurt), Barbara Camilla Tucholski (Kiel), Franz Prébster Kunzel
(Freystadt), Xue Liu (Frankfurt)
Malerei, Ubermalung, Collage, Installation

Garten ist nicht gleich Garten, die
unterschiedlichen Formen und Funktionen
markieren in der menschlichen Symbol - und
Kulturgeschichte Stationen des Wandels in der
Einstellung des homo sapiens zu seiner
Fremd- und AuB3en- und Innen- und Eigen-
Natur.

Neben der Neu-Form der Aneignung von Natur
als geordnete Nutzsphére, die dem Jéger-
Sammler- und Hirten-Wesen folgt und sich im
Kontext von Ackerbau und Viehzucht bildet,
enthalt der Garten exquisit auch die Dimension
des Schénen und Freien als kompensatorische
Reminiszenz an das ,verlorene Paradies® und
die Unschuld auBerhalb des gesellschaftlichen
Konkurrenz-Prinzips.

Der blihende Garten wird zum Tageslicht-
Abbild des Nacht-Himmels und seiner
glénzenden Sternen-Ordnung.

Die Schau der vier Klinstler/innen, die aus dem
ganzen Bundesgebiet stammen und mit denen
in den letzten zwei Jahren auf unterschiedliche
Weise Kontakt entstanden ist, lebt aus dem

starken Gegensatz. Sie reflektiert das Motiv
wilder und gestalteter Natur unter Blickwinkeln,
die zur Idee des Schrebergartens ebenso wie
zur Philosophie des Landschaftsgartens und
zur Aura des Nationalmythos fiihren und wartet
dabei mit groBer methodisch-inhaltlicher und
technischer Vielfalt auf.

In der Zusammenschau der via Malerei,
Collage und lebend-griiner Installation
gegebenen Unterschiede bildet sich ein
bildsprachlicher Text im Raum, der auch den
Kérper-Sinn als phylogenetisch verkimmertes
menschliches Lese-Organ reaktiviert.

Da wird beim Durchwandern der Ausstellung
die eigene Kérper-Empfindung zur Seiten-
Folge im Buch der Natur, in der Ausstellung
angeblattert vermag sie zu einem tieferen
Erleben der real gegebenen Jahreszeit als
Natur- und Kulturspharen-Mix inspirieren.



4. Stichwort: 6ffentlicher Kreativ-Wettbewerb
Samstag 12.03. 8-18 Uhr
TURMBAU lll — Stadt, Land, Fluss

Kooperation Kinder- und Jugendkunstschulen - LIKE Bayern
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Wie schon in den letzten 3 Jahren warten auch in
diesem Jahr wieder mehrere Zehntausend
klassische Holz-Bau-KlI6tzchen, die in den
Grundfarben leuchten und den Homo Faber, den
Bau-Kunstler im Menschen zum Tun anfeuern.
Dies eingebettet in ein Event, flr das die Haupt-
Initiatorin Irene Fritz auch eine Reihe Personen des
Offentlichen Lebens zu treuer Weg-Geféhrtenschaft
animiert hat.

Dabei soll es auch heuer wieder einen Wettbewerb
geben, der nach Altersstufen gegliedert ist und mit
den Zunftzeichen groBer vergangener, aber im
menschlichen Seins-Bedurfnis fortlebender

Handwerks-Uberlieferung die kleinen und groBen
Akteure mit einem Zeiten Ubergreifenden Geist
verbindet.

Waren es bisher Einzelbauten in die Bewertung
gegangen, die der personlichen Vision der
Baumeister entsprangen, so soll 2016 eine andere
Qualitat im Vordergrund stehen.

Die Gesamtbaustelle im Kunstverein soll
gemeinschaftlich als Bau-Ensemble gedacht sein
und der Einzelbau nicht nur architektonisch kiihn
sein, sondern auch in der Funktion eines urbanen
Organs sichtlich im Bezug zur Umgebung stehen.

5. Stichwort: Realismus, alte Bekannte und Kunst aus der Metropolregion

15. 04. — 22.05. 2016
IDYLLE UND PROVOKATION

Stewens Ragone & Annette Reichardt (Wesseling), Holger Lehfeld (Niirnberg)

Malerei

Zwei realistische bildnerische Positionen werden
gezeigt, die den Menschen und seinen engeren
Lebensraum in den Fokus stellen und sich dabei
ausdrucksmaBig auf den ersten Blick stark
unterscheiden. Wahrend das Lebens-und Malerei-
Partner-Paar Annette Reichardt und Stewens
Ragone aus dem Raum Kaéln einer kritisch-
ironischen Traditions-Linie folgt, I&sst sich Holger
Lehfeld, der in Nlrnberg lebt, atmosphéarisch
gegensatzlich bzw komplementar auf der Linie
orten, die vom magischen Realismus und der

Neuen Sachlichkeit in die Gegenwarts-Malerei fuhrt
und vielleicht exakt das tut, was in einem Katalog-
Titel von Reichardt-Ragone gesagt wird: Die
Harmonie-Falle aufstellen.

Die Ausstellung zeigt, dass Lehfelds Malerei diesen
Verdacht schadlos aushélt.

Im Gegenteil, der Kontrast schérft in beiden Fallen
den Blick fir das Eigentliche, das essentiell
Verbindende in der Malerei beider Kunstler-
Adressen, die jede das zu sein scheint, was die



andere nicht zu sein scheint. Die eine ist da laut,
die andere leise, die eine zart und poetisch, die
andere grob und provokant volkstimelnd .

Beides einander scheinbar fremd und unverwandt,
in Wirklichkeit aber wurzelt jedes im gemeinsamen
Erganzungs-Kontrast, in der Sehnsucht nach dem
Anderen, ohne das der eine nicht existieren kann.

Der Ergédnzungskontrast wandelt und generiert
nicht nur auf physiologisch-asthetischer Ebene das
Gegenteil aus dem Gegenteil und schafft damit
nicht nur in der Welt unserer sinnlichen
Wahrnehmung Ganzheit. Dieser Wandel scheint
ein allgemeines Welt schaffendes Lebens-Prinzip
zu sein, das in der Kunst einen adaquat
modellhaften Spiegel hat.

Die Kunst ruckt das unsichtbare Wie, unsere
Wahrnehmung als Folge wechselnder Modi,
gegenuber dem sichtbaren, materiell gegebenen
Was der dargestellten interagierenden
Gegenstande, an denen sie sich abarbeitet, ins
Zentrum und ist in dieser Bewegung das mentale
Transportmittel, das Freiheit und Heimat nach
Uberall bringt.

Holger Lehfelds Arbeit Iasst sich in der Kurze eines
Haikus beschreiben.

Bewegte Stille.

Die Flachen der Gegenstands-Formen, der
Gebéude, Hugel, Wiesen, Wege, der tageszeit-
lichen Himmel, der Menschen, der Kinder, Jugend-
lichen, Erwachsenen, kommunizieren in einer
sachten Schwebe miteinander, die sich zwischen
rdumlich und psychologisch modulierter autonomer
Farbigkeit und der vielfaltig interpretierbar gegen-
standlichen Sach-Information befindet.

Das sanfte Mit- und Gegeneinander der Bild-
Kompositionen und der Geschichten, die ihre
Gegenstande erzéhlen, macht aus der Farbe eine
ferne, vielfach melancholische Musik und bildet mit
den Gegenstédnden Sehnsuchtssymbole, diese
verweisen auf Geschehnisse, die sich anderswo
abspielen, hinter Hugeln, hinter Fenstern, hinter
Mauern, hinter Waldern, am Ende endloser Stege,
hinter dem Horizont.

Das Malerei-Duett Stewens Ragone und Annette
Reichardt, beide Sprésslinge der 1960er Jahre und
Student/in bei Brus und H.P. Zimmer, die im Jahr
2000 beschlossen privat und kinstlerisch ,Fifty-
Fifty“ zu machen, lebt in Wesseling an der Sudseite
Kélns, und was die beiden in Gemeinschaftsarbeit
schaffen, ist ein Stickweit aufs Treffendste
bezeichnet, wenn man es die Fortsetzung des
-Kblschen® Karnevals mit Mitteln der Gegenwarts-
kunst nennt.

Jedes Bild ist eine mit forschem, breitem, realisti-
schem Strich hin gezimmerte Vaudeville -Bihne
oder Wunderkammer, die Uberquillt im Un-Geist
des hochkulturell-allerwertesten Gegenteils, der
Raum flillt sich prall mit ekstatischem Leben und

gehorcht einer Zwang- und MaBlosigkeit, die es mit
der biologischer Norm- und der sozialen Umgangs-
Form nicht so genau nimmt. ,Immer alle Fiinfe
gerade sein lassen!” ist das Motto, in dessen Befol-
gung der Backhendl-Busen der volkstimlichen Froh
- Natur alles an sich drlckt und gargantuascher
Lebensgier frént. Man haut auf die Pauke,
konkurriert mit dem Urknall.

Vor einem Hintergrund aus tropfendem, die Kunst-
und Welt - Ideale der Moderne auflésendem ,Bad
Painting®, das leicht Ubersehen wird, jagt eine
rasante Parade, eine Freak-Show kleinbirgerlicher
und volkstimlicher Affirmations-Trager in nicht
endender Anzahl und mitreiBendem Daseins-Jubel
vorbei.

Die realistische Malerei, die Ragone und Reichardt
in ,anti-hierarchischer® Team-Arbeit zum Einsatz
bringen, gehért der sozialkritischen Traditions-Linie
an, die ber Daumier und Grosz geht und die
sozialen Verhéltnisse politisch fragiler Zeiten
anprangert, sie funktioniert hier aber anders.

Ihre Darstellungs-Absicht zielt weniger auf
bestimmte gesellschaftlichen Misssténde, als auf
deren schablonenartige Betrachtungsweise.

Ihr geht es vor allem um die parodistische
Aufdeckung von Engstellungen in der kritischen
Wahrnehmung, die wie jede Art von Wahrnehmung
vor Vorurteilen und Pauschalisierungen z.B.
gegenuber Bierzelt und bayerischer Lederhose
nicht gefeit ist. Das nicht in das Selbstbild der
Intelligenzia passende Lagerdenken wird zum
Kritikpunkt und der stramme Volksfest-Kénig darf
sich schlichtweg auch mal seines Lebens freuen.

In Ragones und Reichardts Malerei verbinden sich
kritischer, das heiBt hier selbstkritischer Realismus
mit der kiinstlerischen Haltung des Bad Painting,
die Ende der 1970er Jahre entstanden ist und die
gezielte Verletzung von etablierten Mustern und
Geschmackserwartungen beinhaltet, oder anders
gesagt:

hier soll Bejahung durch die Ubersteigernde
Verneinung hervorgebracht werden bzw soll
Schoénheit aus der Verhédsslichung des Hasslichen
entstehen.

Wenn wir Gliick haben, passiert das auch.
Fahrplangem&B? Martin Kippenberger, einer der
groBen Bad-Painting - Vertreter, hat ja dazu den
passenden transportablen U-Bahn-Eingang
geschaffen.

Ragones und Reichardts Arbeit, eine Enzyklopéadie
der verqueren, abstoBenden Froh-Botschaften,
lasst es Bild fir Bild passieren: Die Ubersteigerung
der Oberflachenwerte und der duBeren Attribute
fuhrt zum ungeahnten Tiefen - Erleben der Essenz,
die auch die Einsicht beinhaltet, dass es zum
eigenen Gluck gehért, dem anderen das Recht zu
lassen, nach anderer, eigener Facon glucklich und
daseinsfroh zu sein.



6. Stichwort: Flucht, Erinnerung

29.07.-11. 09. 2016 (Aufbau ab 18. 07.)
REISEN IN DIE VERGANGENHEIT - ZEITSPUREN

Susanne Hanus (Miinchen), Tatjana Utz (Miinchen)
Installation, Cross Over

Spurensicherung ist ein klnstlerischer Art-
Begriff der 1970er Jahre, der zur Gattung der
Konzept-Kunst gehért und den Kiinstler nach
Methoden arbeiten lasst, wie sie in den
Geschichts- und Sozialwissenschaften Ublich
sind.

Tatjana Utz und Susanne Hanus, beide
Jahrgang 1975 und in Minchen wohnhaft,
arbeiten in ihrem gemeinsamen Projekt
.Reisen in die Vergangenheit — Zeitspuren®,
dessen zwei Teile auch getrennt prasentiert
werden kénnen, somit in einem Kontext, fir
den Namen wie Nikolaus Lang, Christian
Boltanski und Jean le Gac stehen.

Damit sind auch ganz unterschiedliche
Darstellungsmethoden gemeint, deren
subjektiv spielerische Offenheit und Vielfalt
selber schon als Baustein des quasi
wissenschaftlichen Kunstwerks Verwendung
findet und zum Ausdruck bringt, dass auch die
Kunst, die Antipode zur Wissenschaft,
Aussagen zu den medien-, methoden-
kritischen und epistemologischen Grundfragen
der Forschung machen kann.

Utz und Hanus, beides Jahrgénge in der
Ausklangphase des deutschen
Wirtschaftswunders, haben beide GroBmiitter,
die im zweiten Weltkrieg als Jugendliche aus
Polen flichten mussten und als Mitglieder der

deutschen Téter-Nation und Vertriebenen -
Generation eine psychologischen Last tragen,
die im taglichen Leben weitgehend
ausgeblendet bleibt und nicht angesprochen
wird.

Den Enkelinnen ist es in ihren Projekten
gelungen, ihre GroBmudtter in den Zeit-
Zeugenstand zu holen und dartber hinaus
Uber ganz Europa verstreute und am
Ursprungsorten noch lebende Verwandte,
Bekannte, Freunde und Nachbarn
aufzusuchen und zu ermuntern, unzensiert von
~damals® zu erz&hlen, vom gelebten Leben in
einer heute immer noch tabuisierten Zeit zu
berichten, von vor dem Krieg bis nach dem
Krieg.

Die Recherche-Ergebnisse finden ihren
Niederschlag in bewegenden szenischen und
topographischen Zeichnungen, in Portrait -
Gemalden nach alten und neuen Fotografien
von Interview-Partnern, in Interview-
Ausdrucken auf Text-Tapeten, in
ortsbezogenen Faden-Netzwerk-Skulpturen
und Objekt-Ansammlungen, die von einstiger
Lebens - und Uberlebens-Kunst berichten und
gleichermaBen den bescheidenen Kleine-
Leute-Luxus der Nachkriegszeit jenseits von
Trauma, Schuld und Verlust noch einmal
aufglanzen lassen.



7. Stichwort: Kunstmachen, Trends, Grundséatzliches

03. 06. - 17.07. 2016
SUCKSTRACT

Ralf Dereich, Dani Jakob, Shila Khatami, Henry Kleine, Daniel Lergon, Julie Oppermann,
Max Schulze, Anja Schwoérer, Gabriel Vormstein, Michaela Zimmer

Die 10- k6pfige Berliner Kiinstler/innen-Gruppe,
die Uiber Ralf Dereich und unser
Vorstandsmitglied Maria Weber mit dem
Kunstverein Weiden Kontakt aufgenommen hat,
steht seit zwei Jahren auf unserer Agenda und
ist in dieser Zeit mit Suckstract mehrfach
ausstellerisch unterwegs gewesen. Die Gruppe
zeigt in erster Linie Gemalde, die, wie der
Projekt-Titel bereits vermuten lasst, nicht
figurlicher Art sind? Also abstrakter Art?

Aber was ist das: Abstrakt? Suckstract?

Darauf wollen wir in Folgendem eine Antwort
versuchen. Mit der Herstellung einer gedachten
kunsthistorischen Echokammer, in die wir die
Ausstellung zur Wahrnehmung zu bringen
empfehlen, und zusatzlich einer Ausstellungs-
Beschreibung der Stadtischen Galerie Remscheid
aus dem Jahr 2014.

Suckstract ist ein Neologismus, eine Verbindung
aus dem hochkulturell klar definierten,
unverrickbaren Begriff Abstrakt und aus einem
Wort, dem Wort Suck, dessen lautmalerische
Qualitat allein schon sackt und nach unten zieht.
Hier fliegt kaum ein Gedanken an die gegliickte
hochkulturelle Sublimation der Triebkrafte auf, wie
er uns in der Kunst der Moderne entgegenzutreten
scheint.

Im Gegenteil, Suck klingt nicht sublim, klingt eher
vulgar, klingt nach Punk, die Liste der
Ubersetzungs-Méglichkeiten ist lang und beinhaltet
das Sauglings-Saugen ebenso wie Formen
erotischer Kommunikation, und das steht fiir ein
zwanglos freies Umgehen und lustvolles Erfahrung-
Machen mit den formalen Antriebs-Quellen des
kunstlerischen Ausdrucks.

Abstraktion ist ein Kernbegriff der Kunst der
Moderne, der sich im Zusammenhang mit der
Naturwissenschafts- und Fortschritts-Glaubigkeit
des 19. und friihen 20. Jahrhunderts entwickelt hat.
Kunst gibt nicht die Sichtbarkeit wieder, sondern
macht sichtbar, sagt Paul Klee, der mit Wassily
Kandinsky einer der groBen Grundlagen-Forscher

und Grammatiker der modernen Kunst ist, und
abstrakte Kunst brachte diesen Sachverhalt, der
das Unsichtbare, das Geistige und GesetzmaBige
meine, in Reinform zur Erscheinung. Heute wird
das als Mythos gesehen, dessen aristokratische
Aura aber nichts von ihrem Glanz verloren hat..

Wahr ist, dass Farbe und Form unabhéngig von
ihrem dinghaften Darstellungs-Modus auch Feld-
Elemente sind, die speziellen Differenz- und
Struktur-Gesetzen gehorchen. Auf dieser
Grundlage wird es dem bildenden Kunstler vor
hundert Jahren ermdglicht, Kunst als asthetische
Wissenschaft zu betreiben.

Damit geht die Kunst konform mit dem Zeitgeist des
19. und frihen 20. Jahrhunderts, der
Naturwissenschaft, Technik und Liberalismus als
Motoren einer geschichtlichen Bewegung sieht, Ziel
dieser Bewegung ist die Weltverbesserung und das
irdische Paradies, dessen Ankunft in naher Zukunft
erwartet wird. Aber es kommt anders. Es kommt
der totale Krieg.

Ahnliche Ankunfts- und End-Ziel-Erwartungen
erfiillen den Geist der kilnstlerischen Avantgarde,
unter dem Eindruck der humanitéren
Zusammenbruche des 1. und 2. Weltkrieges
entspringen der Avantgarde-Bewegung eine
Vielzahl miteinander konkurrierender
gesellschaftskritischer Haltungen und oftmals Anti-
Kunst-Haltungen.

Nach dem 2. Weltkrieg galt die Abstraktion als
Ausdruck des freien West-Geistes, das geschah in
Pauschal - Opposition zu jeder figirlichen
Bildauffassung und deren oberflachlichen
Verwandtschaft zur Kunst des Nazitums und des
sozialistischen Realismus.

Im Sinne des West-Kunst-Marketings kiimmerte
sich sogar der Geheimdienst der USA, der Super-
und Siegermacht, um das Vorankommen des
Abstrakten Expressionismus, er wurde zu dieser
Zeit als Signum einer lang gesuchten
eigenstandigen amerikanischen Kultur gefeiert und
erhielt durch die besondere politische Situation die



Bedeutung eines universell-internationalen
Heilszeichens.

Die Klassische Moderne und damit die Abstraktion
sind bis heute auf den Kunst-Messen ein Renner,
Ruckgriffe und Revivals gehdren in verschiedensten
Formen als historische Zitate und Stilmittel zum
Kunstbetrieb, z.B. Neo-Geo Mitte der 1980er Jahre.

Der Mythos der Moderne als Turéffner in das
Gelobte Land, in dessen Sinne die Kreis-Gemélde
des Flugzeug-Freaks und orphischen Kubisten
Delaunay zu lesen sind, ist heute vergessen, ihr
Welt-Nabel-Wert hat sich im globalen Kontext
relativiert und verbraucht.

Der burgerliche an Moderne und Avantgarde
gerichtete Wunsch, die Grenze zwischen Kunst und
Leben aufzuheben, verlangt von den heutigen
Téatern kein Heldentum mehr. Diese in sich
scheinbar hdchst widersprichliche Aufgabe, an der
Van Gogh und Gauguin zerbrachen, 16st die
Postmoderne durch Aufhebung des Konkurrenz-
Prinzips, es herrscht nun das Prinzip des Mit- und
Nebeneinanders.Die Schlagworte dazu: Anything
Goes und Transavantgarde.

Die Sehnsucht nach der Leben- und Startum-
Synthese erfillt sich ausgehend von Wahrhols
Polaroids mittlerweile millionenfach in den Sozialen
Medien und ihren Bild-Verarbeitungs-Optionen.

Soweit der geistes- und stilgeschichtlichen
Hintergrund, vor dem wir Suckstract prasentieren
md&chten. Ergdnzend laden wir auch zu einem Text-
Besuch in die Stadtische Galerie Remscheid ein,
die sich vorrangig mit der konkreten Erscheinung
der Exponate auseinandersetzt.

Stéadtische Galerie Remscheid/ 15.06.-31.08.
2014/ Abstraktion in der Malerei hat Konjunktur.
Nachdem zu Beginn der letzten Dekade
vornehmlich die sogenannte figurative Malerei nach
langer Zeit der Verschméahung wieder ein gréBeres
Offentliches Interesse erhalten hat, liegt der Fokus
in den vergangene Jahren vermehrt auf abstrakte
Varianten, die freien Gestus und geometrische
Strukturen gleichermaBen vereinen. Nachdem sich
bereits zahlreiche Ausstellungen dem Thema der
Abstraktion in einer Art Uberblick zugewandt haben,
beschéftigt sich die Prasentation ,Suckstract” mit
der Frage, was denn der Begriff ,Abstraktion”
Uberhaupt bedeutet.

Die zehn Malereipositionen der Ausstellung
~ouckstract” fokussieren den Blick auf ein
wesentliches Moment der Abstraktion: die
Reduktion von Form und Material. Gleichzeitig
visualisieren sie die vielfaltigen Moéglichkeiten von
Oberflachenbeschaffenheiten, von textilen
Strukturen bis hin zu jenen, die Anleihen des
Digitalen aufweisen — von pragmatischer
Reduktion, tber emotionale Setzungen bis zu
ironischen Zitaten kombiniert diese
Gruppenausstellung verschiedene Konzeptionen
und Bearbeitungen von Abstraktion. Zudem
veranschaulichen einige Positionen eine
Entwicklung, die der Malerei insgesamt aus ihrer
medialen Isolation verholfen hat: das Einbinden
skulpturaler Elemente, das ihr eine raumgreifende
Aufmerksamkeit zuspricht. Die Wortschépfung
~Suckstract” beschreibt den dadurch entstehenden
visuellen ,Sog“ bzw. ,Wirbel“, und hebt die mediale
Vielfalt in den malerischen Auseinandersetzungen
der Gegenwart hervor. Oliver Zybok

8. Stichwort: lokale Kollegenschaft, zum Tag der deutschen Einheit

30.09. - 06.11. 2016

Institutionen des Kunstbetriebs: die Kiinstlervereinigung
Wachstums — Linien : Annaberg-Buchholz — Oberpféilzer Kunstverein

&
§

Weiden in der Oberpfalz ist fur eine leicht uber 40
Tausend Einwohnern liegende Mittelstadt ein

kulturell reges Pflaster. Im Bereich Bildender Kunst
allein existieren neben verschiedenen kunstlerisch
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wirksamen Initiativen auch zwei gestandene
Kunstvereine: Der Oberpfélzer Kunstverein und
der Kunstverein Weiden, kurz OKV und KV.

Ersterer ist eine Griindung aus den 1960er Jahren
und der KV hat 1993, vier Jahre nach der Wende +
dem Fall des Eisernen Vorhangs, das Licht einer
neuen, nach Osten wieder gedffneten Welt erblickt.
Das Alter hat Einfluss auf die Mitglieder-Struktur,
die Stil-Vorlieben und die soziale Eingebundenheit
der Vereine, aber der wesentliche Unterschied liegt
anderswo.

Der OKYV ist ein Zusammenschluss kiinstlerisch
tatiger Personen, der KV ein Zusammenschluss
von Forderern und Ausstellern, beide Vereine sind
bislang weitgehend getrennte Wege gegangen.

Wege waren das, auf denen sich die Stadt Weiden,
Oberzentrum der nérdlichen Oberpfalz, mit
verschiedenen Einrichtungen des Kunstbetriebs
verlinkt hat, neben dem Kontakt zu Hochschulen,
Galerien, Museen und Sammlungen im deutsch-
sprachigen Raum existieren auf kiinstlerischer
Ebene auch eine Reihe von Verbindungen mit
Partnerstadten - und Vereinen in Osterreich, Frank-

reich, Italien, Tschechien, und nicht zuletzt mit dem
Kunstkeller, dem Kiinstlerkreis der Erzgebirgsstadt
Stadt Anna-Berg-Buchholz in der ehemaligen DDR.

Bekanntheit im Kontext Kunst genieBt Annaberg als
Stadt des Schrift-Graphik-Kunstlers Carl-Friedrich
Claus (1930 - 1998), dessen Arbeit auf Initiative des
Weidener Kulturamt - Leiters Bernhard M Baron
1991 auch schon im Rahmen der Weidener GroBen
Rathaus-Ausstellungen gezeigt wurde.

Am 3. Oktober jahrt sich die Wende, jahren sich die
Grenzoffnung von Hiben nach Driiben und speziell
der Partnerschafts-Anfang von Weiden und
Annaberg-Buchholz zum 25. Mal. Ein guter Anlass,
analog zu dem, was im GroBen zusammengehort
und vielfach zusammengewachsen ist, auch im
Kleinen geschehen zu lassen.

Dass in Weiden geschieht, was in beinah der
selben Zeit in Weiden nicht geschehen ist, dass die
Aussteller und Kiinstler zusammenkommen.

Der Kunstler-Kreis aus Annaberg-Buchholz und der
OKV haben es schon lange geschafft, der KV freut
sich nun als dritter im Bunde beide in seinen
Ausstellungsrdaumen begriiBen zu dirfen.

9. Stichwort: értliches Vereinsleben, Kreativ-Sein ohne Grenzen
25.11. 2016 - 08.01. 2017
PASST XI

die jahrliche Mitgliederausstellun

Ausstellungen, Projekte, Aktionen

Netzwerk und Einrichtungen des Kunstbetriebs:

1. regionale Nachlasspflege:

a. Wolfgang Keuchl

b. Max Bresele

2. Kooperation:
a. Szene Leipzig

b. Betonskulptur im 6ffentlichen Raum der

Stadt Weiden

3. Die Niirnberger Kiinstlerkneipe Gregor Samsa
4. Bay. Kinder- und Jugendkunstschulen +
Kunstbau Weiden: Turmbau ll

Bildung und JUNGE KUNST

1. Positionen 1

2. Der Turmbau zu Weiden Il



Netzwerk und Einrichtungen des Kunstbetriebs:

1. regionale Nachlasspflege: a. Wolfgang Keuchl

Der Regensburger
Fotograf und
Zeichner Wolfgang
Keuchl (hier in sei-
nem Atelier in
Hauzenberg) wurde
1952 in Kiimmers- °
bruck geboren und
starb 2005 nach ei-
nem intensiven Le-
ben, das unter dem
Wabhlspruch ,Carpe
Diem” stand. An ihn
erinnert ab Freitag
der Kunstverein
" Weiden mit einer
Ausstellung.

Bild: Voit

b. Max Bresele

ENDLICH
AMTLICH:

Der Kunstverein Weiden verwaltet seit 1998 den Max-Bresele-Nachlass und ist jetzt nach
jahrelangen Verhandlungen Besitzer der mehr als 1000 Exponate, die der Oberpfélzer in
einem Stall wohnhaft gewesene Ausnahme-Kiinstler der Nachwelt hinterlassen hat.

Die Suche nach adaquaten Prasentations-Raumen fiir ein herausragendes Stiick Oberpfalzer
Kunst- und Mentalitats-Geschichte der 1980er Jahre geht weiter. Die Erinnerung an den
Allround-Kunstler und seine Zeit erhalten bislang der Max- Bresele- Gedéachtnis-Preis der
Regensburger Kurz-Film-Woche und das bescheidene Grab in Schwarzhofen.
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Ausfertigung

Amtsgericht Schwandorf

Geschaftsnummer: VI 0108/98

Das Amtsgericht - Nachlassgericht - Oberviechtach
erldasst in der Nachlasssache

‘Maximilian Franz Bresele, geb. am 10.12.1944, gestorben am

01.09.1998, zuletzt wohnhaft Am Heldenhain 1, 92526 Oberviechtach

durch den Rechﬁspfleger Hauer

am 28.04.2015 folgenden

Beschluss:

Nachlassgerichtlich genehmigt wird folgendes, von dem
Nachlasspfleger

Rechtsanwalt Alexander Flierl, geb. 09.02.1970, Tet@i;m
92526 Oberviechtach

abgeschlossene Rechtsgeschaft: ‘ Max-Bresele
; Gedachtnispreis 2010

VerduRerung aller noch im Nachlassvermdgen des Erb
befindlichen Kunstwerke zu einem Preis von 1500,00
Kunstverein Weiden e.V. ; Eva Becker

: ; . : y i imbehs
Dieser Beschluss wird erst mit Rechtskraft wirksam Hlerrn Hasingers Heimkehr

Rechtsbehelfsbelehr

Kein Rechtsmittedtlk b o ~ KULTUR

r Kulturnotizen 4]

Maler Max Bresele
54jahrig gestorben

suvbum Akcvvon 54 Jahren: der Oberpfal-
2zer KOnstler Max Bresele.  Bild: Archiv




2. Kooperation: a. Szene Leipzig

Ausstellungskurator Woligang Herzer vom Kunstverein Weiden (rechts) fiihrte in die Ausstellung mit Werken von Jiirgen Strege, Petra Ottkowski und Magdalena Drebber (von links) ein. Im Hin-
Bild: stg

tergrund sind zwei Arbeiten Drebbers zu sehen.

b. Betonskulptur
im o6ffentlichen Raum der Stadt Weiden

Nach vierjahriger Standortsuche wird die urspriinglich vor der alten Staatsgemdilde-Sammlung in
Miinchen gestandene Beton-Skulptur des regional verwurzelten Kiinstlers Kay Winkler vor dem Weidener
Landgericht aufgestellt, dies geschieht in einer Kooperation von 6rtlichem Unternehmertum, Stadt und

kiinstlerischem Ehrenamt.




Feuilleton

3. Die Nurnberger Kiinstlerkneipe ,,Gregor

Samsa“

Donnerstag, 22. Oktober 2015
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NZ-Kolumne

Mopsi,
Seibold
und das Gluck

opsi Seibold ist verschwunden.

Fast eine ganze Woche lungerte
ein Eichhérnchen im Ahorn vor mei-
nem Kiichenfenster herum und jetzt
ist es weg. Das Tier machte den Ein-
druck, als hitte es versehentlich ein
Pfund Opium gefressen.

Es bewegte sich mit der Geschwin-
digkeit einer melancholischen Wein-
bergschnecke und es schien mir recht
adipos. Jeden Tag saBl es auf einem
anderen Ast und den verlie das Tier
dann auch nicht mehr, nicht aber
ohne ihn jedoch der vollen Linge
nach einmal in beide Richtungen
durchmessen zu haben. Ich habe es
Mopsi getauft, weil es mich auch an
den Hund meiner Tante Anneliese
erinnerte, dessen Fiile niemals den
Boden beriihrten. Dieser Mops soll
aber sogar bis nach San Francisco
gereist sein, ohne auch nur einen Fufl
auf den fernen Kontinent gesetzt zu
haben.

Und Seibold habe ich es genannt,
weil der alte Seibold fast die ganze
Zeit iiber, in der unser beider Lebens-
spannen sich Giberschnitten, vor dem
Haus, in dem er mit einem passablen
Lelbgedmge wohnte, auf einer Bank
saB, mit Inbrunst dem reglosen Sinnie-
ren fronte, Zigarre rauchte und sehr
zufrieden war-...

Das Haus stand zwei Hubbel hinter
der Festung Rothenberg und von der
Bank vor der Tiire aus konnte man bis
nach Niirnberg blicken. Der Seibold
hat sein ganzes Leben auf seinem Ein-
zelhof verbracht. AuBler um sich im
nichsten Dorf zu versorgen, hat er
eine einzige Reise unternommen. Im
Jahr 1914 ist er nach Niirnberg gelau-
fen, um sich vom Kriegsdienst frei-
stellen zu lassen.

Fortan war er der Meinung, dort wo
er sei, sei es besser als in der Stadt,
weil von dort, wo er sei, kénne er die
Stadt sehen und sei aber trotzdem
dort, wo er sei. Wenn er in der Stadt
wire, kénne er gar nichts sehen und

Molls
Material

sei zudem nicht dort, wo er wirklich
sei. Dieser Mann war ohne jeden Arg
und eine Frohnatur obendrein.

Er tauschte seinen Hof gegen Wohn-
recht und Vollversorgung und wurde
sehr, sehr alt. Als in den achtziger Jah-
ren seine blau strahlenden Augen,
sein silbernes Stoppelhaar und sein

lockenhelles Lachen verschwanden,

am eine neue Art von Melancholie an
mich, die ich seither nicht mehr losge-
worden bin.

Wenn ich es recht bedenke, habe ich
in Mopsis Fell nicht wenige silberne
Haare gesehen und ich bin sicher,
Mopsi hatte blaue Augen und es hat
immer ein wenig nach Stumpen gero-
chen, wenn er da herumlungerte.

Ich werde jetzt eine Walnuss aufs
Fensterbrett legen, eine Tasse Tee trin-
ken und {iber Abstande nachdenken.

Philipp Moll

Kunstverein Weiden: , Das Gregor Samsa”

Nurnberger Nachtschatten

Der Kiosk im Niirberger Stadtpark, gemalt von Peter Angermann. Das Bild ist in Weiden zu sehen. Fo!o Kunstverem Weiden

Der Kunstverein Weiden wiirdigt mit
einer Ausstellung die Nlrnberger
Ktinstlerkneipe ,Gregor Samsa“ und die
frankische Boheme aus dem Geist der

1960er Jahre.
D und das ,Gregor Samsa“ —

gegriindet 1970, zundchst als
Literarisches Café — feiert am letzten
Tag dieses Monats auch schon seinen
45. Geburtstag. Es gibt aber welche,
die noch &lter sind: Dracula zum Bei-
spiel.

Peter Angermann hat ihn gemalt.
Und wenn der Vampir sich farbtrie-
fend in einem Gemilde gleich am
Anfang der Weidener Ausstellung aus
seiner Gruft schilt, quasi als immer-
durstiger GriiB-Gott-August, kann
man das auch so deuten: dass manche
Phanomene nicht totzukriegen sind.
Solche wie das ,,Gregor® also, dessen
holzerne Gastraumtiir bis heute in der
Nirnberger Morlgasse unweit des
Stadtparks quietscht.

Erst einmal ist es ungewdhnlich,
dass ausgerechnet ein Kunstverein
aus Weiden diese Niirnberger Kunst-
Kosmos-Raumkapsel mit Aufmerk-
samkeit beschenkt, die so bunt durch
die Zeiten kugelt. Weiden in der Ober-
pfalz - man ist dort doch schneller
tber die tschechische Grenze riiber
als in Franken.

Andererseits: Wo sonst findet sich
ein so allen Tendenzen trotzender
Gestaltenpark kreativer Kreaturen,
die sich bohmische Gulaschvariatio-
nen in ihre mittelfrankischen Miinder
schieben und Bier hinterherschiitten,
wo sonst? Der 1993 gegriindete Kunst-
verein Weiden hat es sich zur Aufgabe

ie 60er Jahre, das ist lange her

Kommunales Kino in Niirnberg — eine Bilanz

Film ist hier mehr als nur ein

Heute Abend, 19 Uhr, wird im Filmhaus
im Kunstkulturquartier von OB Ulrich
Maly ein neuer, zweiter Kinosaal
eroffnet. Das stérkt die kommunale
Filmarbeit, die in Nurnberg eine lange
Geschichte hat. Unser Autor blickt
zurlick und erklart, warum er sie fur
unverzichtbar halt.

E in neuer Kinosaal ist ein Grund
zur Freude. Das KOMM-Kino hat

nun einen solchen Den

quartier K4 gezogen ist, kann man
dort, finanziell gesehen, relativ kon-
stant planen. Davor lagen unruhige
Zeiten.

Blicken wir zuriick in die kommuna-
le Finanzgeschichte des Films in Niirn-
berg - und zwar ziemlich weit. Denn
schon in der zweiten Hilfte der
1920er Jahre begannen sich Dozenten
der Volkshochschule mit dem noch
]ungen Medlum zu befassen. Die

le war eine Einrich-

Nostalgikern dieser alten Einrichtung
mag er womoglich allzu neu vorkom-
men. Sie hangen an dem alten
Schmuddel-Image dieser Institution.
Deren Macher hatten es immerhin ein-
mal als ihre Aufgabe bezeichnet,
»Duftsteine aus dem Urinbecken der
Filmgeschichte herauszupicken®. Der
Trash und das Abseitige dieser Histo-
rie gehoren auch heute noch zu ihren
Programmschwerpunkten.

Braucht es das? Muss das subventio-
niert werden? Gar aus den knappen
Kassen der Stadt Niirnberg? Einen
,neuen kommunalen Kinosaal“ kiin-
digt die Programmzeitung des Film-
hauses, das verwaltungstechnisch eng
mit dem KOMM-Kino verbunden ist,
an. Um die ,kommunale Filmarbeit*
hat es jahrzehntelang Diskussionen
gegeben in der Stadt. Zuletzt war es
erfreulich ruhig. Seit das Filmhaus
als Zentrum solcher Arbeit zur
Jahrtausendwende ins Kunstkultur-

tung der Stadt. Auch nach dem Zwei-
ten Weltkrieg blieb der Film ein
Schwerpunkt der Volkshochschul-
tatigkeit. Motor war der Kunsthistori-
ker und spitere VHS-Chef Gerhard
Mammel. Er entfaltete zahlreiche
Aktivitaten rund um das Kino. Und
setzte 1972 eine Idee des Deutschen
Stadtetages fiir Niirnberg um. Die
VHS als kommunaler Triger und das
damals junge Programmkino Meisen-
geige als Privatunternehmen gingen
eine Kooperation auf Vereinsbasis
ein. Die ,,AG Film am Bildungszen-
trum® betreute Filmreihen, die in der
Meisengeige gezeigt wurden. Das ist
die eigentliche Wurzel des heutigen
Filmhauses.

Insofern ist es wohl ein Irrtum aus
dem Hang zu runden Zahlen, wenn
man zur Eréffnung des neuen Kinosaa-
les gleich ,,45 Jahre kommunale Film-
arbeit” feiern mochte. Sie ist entwe-
der viel dlter oder eben ein wenig jiin-

gemacht, in loser Folge , Institutionen
des Kunstbetriebs“ zu portratieren.
Da ist das ,,Gregor Samsa*“ ein gefun-
denes Fressen.

Vorstand in Weiden ist Wolfgang
Herzer und der hat - inspiriert durch
den emeritierten Niirnberger Akade-
mieprofessor, Maler, Quergeist, Beuys-
Student und Ur-, Gregorianer* Peter
Angermann — eine Schau zusammen-
gestellt, die selbst fiir Stammgaste des
bodenstindigen Niirnberger Nachtlo-
kals noch Uberraschungen bereithalt.

Etwa indem es zwei bemerkenswer-
te Zeichnungen des inzwischen eher
als kabarettistischem Franken-Grant-
ler und ,Tatort“-Spurensicherer
bekannten Matthias Egersdorfer zu
sehen gibt. Er hat urspringlich beim
Gregorianer Angermann Bildende
Kunst studiert. Zwei Zeichnungen
aus Egersdérfers Feder dirfen wir
bestaunen, die frivol - und deutlich
dem Eros zugewandt — aufzeigen, was
Jonathan Swift in ,Gullivers Reisen®
zu erzéhlen ausgelassen hat..

Radikaler
Provinzialismus

Egersdorfer ist dabei, denn Kurator
Herzer hat fiir die Weidener Schau
den Dunstkreis der ,,Gregorianer” um
ein paar Nachfahren und Artverwand-
te erweitert, was nicht wehtut. Dazu
wird die Kunst-Schau mit Gemilden,
Zeichnungen und Objekten um einen
Raum voller Zeitdokumente ergénzt.

Dass im ,,Gregor* ein ausgesuchter,
wirtshausnaher Kreativkreis mit Wer-
ken bezahlt — Malerei oder Musik —
und dafiir als ,Bierrente“ einen
,Deckel“ fiir Essen und Getrinke

Geschaft

ger. Ubrlgens begann im Winter 1972
auch eine Gruppe von Jugendlichen
im Caritas-Pirckheimer-Haus sehr
politisch akzentuierte Filme zu zei-
gen. Daraus hat sich iiber Umwege
das KOMM-Kino entwickelt.

Auch das Filmhaus ist keinen gera-
den Weg gegangen. Der , Verein Mei-
sengeige wurde aufgelost. In der
»Filmvilla“ gab es ein Provisorium.
Filmhaus nannte man sich erstmals,
als man im neuen Cinecitta einen ange-
mieteten Saal bespielte. Das wurde
auf Dauer zu teuer. Die Tréagerschaft
wanderte vom Bildungszentrum zum
Amt fir Kultur und Freizeit. Man
wechselte wieder den Ort. Nun gibt es
15 Jahre Filmhaus im K4.

Damit stellt sich die oben gestellte
Frage: Braucht es das aus der kommu-
nalen Kasse? Und die ebenso klare
Antwort lautet: Das braucht es. Denn
der Film ist nicht nur Wirtschaftsfak-
tor, sondern auch ein soziales Medium
und eine Kunstgattung. Fiir die Kunst-
forderung sind in Deutschland Bund,
Lander und Kommunen zustindig.
‘Wéhrend Bund und Léander aber vor
allem die Filmproduktion unterstiit-
zen, subventionieren Kommunen
hauptséchlich die Diskussion um den
Film - seine Bedeutung und Deutung.

In Niurnberg ist das Filmhaus
Spielort bei den meisten Festivals,
nicht nur, wenn es um die Menschen-
rechte geht, sondern auch um das Mit-

erhilt, ist bekannt. EIf Kiinstler aus
dem néheren oder weiteren Umkreis
der nur zwei Gastrédume kleinen, doch
an Legenden groBen Kunst-Institu-
tion in der Niirnberger Nordstadt
bringt die Schau unter. Neben , Bier-
Rentnern“ wie Peter Angermann, Dan
Reeder, Harri Schemm oder Peter
Hammer tauchen erfreulicherweise
auch Raritdten aus dem wilden
Lebenswerk der bereits verstorbenen
Charakterkiinstler Kevin Coyne oder
Blalla W. Hallmann auf.

Reiner Zitta als weiteres Urgestein
der Wirtschaft, dazu Reiner Berg-
mann, Annette Hihnlein und Gerlin-
de Pistner runden die Kreationen aus
dem Kunstquell Kneipe und dem
,Geist der frinkischen Bohéeme* ab,
lassen ihn wiederauferstehen und
bestaunen. Und vielleicht tut es in der
Oberpfalz ja auch gut, wenn sich einer
der ausstellenden Kiinstler aus der fer-
nen, friankischen GrofBstadt namens
Harri Schemm selbstironisch einem
,Radikalen Provinzialismus“ ver-
pflichtet sieht. Darauf lédsst sich bau-
en - beziehungsweise trinken.

Im Kunstverein Weiden ist eine
schone Kneipe dabei, das ,Neue Lin-
da“. Zwar nach keiner Kafka-Erzah-
lung benannt wie das ,,Gregor Sam-
sa“, aber immerhin nach einer festko-
chenden Kartoffelsorte, die sehr aro-
matisch schmeckt. Noch so eine tolle
Knolle, so ein Nachtschattengewéchs.

Christian Miickl

© Bis 8. November; Kunstverein Wei-
den, Ledererstr. 6, Weiden; So. 14-18
Uhr, Mi.-Sa. 20-22 Uhr nach telefoni-
scher Vereinbarung: ©0961/46308,
www.kunstvereinweiden.de

Festival , licht.blicke”

Auf die
Begegnung
folgt der Crash

Das 8. Internationale
Jugend-Theaterfestival , licht.blicke® in
Nurnberg mit einem bunt
zusammengewdirfelten Ensemble aus
den Niederlanden, Osterreich und
Deutschland und dessen
preisgekrontem Stiick ,,Roses* zu
eroffnen, war eine gute Idee.

Trotz 50-miniitiger Verzégerung
gewannen die sieben Kiinstler im
Hubertussaal umgehend das Publi-
kum - das auch tatsdchlich vorwie-
gend jugendlich war. Mit furiosem
Tempo und nimmermiidem Korperein-
satz schoben und bogen, wirbelten
und tobten die Tanzer tiber den spie-
gelglatten Biihnenboden, rempelten,
schubsten und warfen sich ineinan-
der, um gleich darauf fragile Pyra-
miden und auseinanderberstende Kor-
perkonglomerate zu bilden.

Das Spiel zwischen eingetibten For-
mationen und Improvisationen wurde
durch die packende Live-Musik der
Téanzer-Musiker unterstiitzt, die flink
ihre Rollen wechselten. Eingéngige
Rhythmus- und Klangcollagen folg-
ten vertrauten Coverversionen, die
Grenzen  zwischen  klassischem
Modern Dance und Akrobatik schie-
nen aufgehoben, denn hier durchdran-
gen die verschiedenen Stile und typi-
sierten Formationswechsel einander.
Die drei Frauen und vier Méanner
durchspielten virtuos die Kombinatio-
nen zwischen Duo, Trio bis zum Sep-
tett. Wie im Rausch vergehen so zwei
Drittel der Zeit.

Sirenengeheul
und Geschwaderdonner

Zum Ende wandelte sich das bis-
lang grelle Biithnenlicht zu mattem
Schein. Blockhafte Tischelemente
knallen aufeinander, rutschen mit
Getose gefihrlich nah auf die dazwi-
schen Tanzenden zu. Sirenengeheul
und Geschwaderdonner verstirken
die apokalyptische Szenerie. Es gibt
keinen Schluss, der tragt, aber eine
Gruppe, die im Dunkel noch einen
letzten Turm bildet. Der lang anhal-
tende Applaus ist verdient.

Vorbei? Nein! Nach dem Stiick geht
es richtig los: Die Kiinstler beziehen
das Publikum als Impulsgeber ein und
zeigen an Beispielen ihre Art der
Stiickerarbeitung. Sie demonstrieren,
wie aus minimalen Improvisationen
kombinierte Bewegungsabldufe aufge-
baut und eingeiibt werden. Wie dann
die Musik unterschiedlich eingesetzt
wird, perkussiv oder melodisch, wie
die Tempi verschieden gesetzt werden
und ihre Darsteller die gleichen Sze-
nen unterschiedlich ausfihren.

Das Einzige, was es nicht gebraucht
hitte, war die bemiiht politische Kon-
notation von ,Roses® zur ,Weillen
Rose“. Ein Akteur der Gruppe besta-
tigt den Eindruck: ,Ach das, das kén-
nen Sie vergessen. Wir zeigen das
drangvolle Aufeinanderzugehen und
das Vertraute im Zueinanderstehen —
dann kommt der Crash. Es geht um
Vertrauen.“

Wenn sich Europa auf diese Weise
trifft, braucht es einem nicht bange zu
sein. Gtinter Liewre

- K - Sl
Die Ur-Mannschaft der ,Meisengeige“ im Jahr 1972: Frank, Wolfram und Eckart
Weber (v. li. — Wolfram ist heute Herr tiber Cinecitta und Cinemagnum) sowie Ernst

Schafhauser.

telmeer, die Heimat oder die Tirkei.
Nur in diesem Kino kann in histori-
schen Reihen und Serien zu Schauspie-
lern oder Regisseuren noch Filmge-
schichte angeschaut und begriffen
werden. Zielgruppen werden bedient,
fremdsprachige Filme werden angebo—
ten (durchaus in Konkurrenz mit ande-
ren Filmtheatern). Und nirgendwo
sind nichtkommerzielle internationa-
le Filme so préasent wie hier.

Es ist ja nicht so, dass sich das Me-
dium Film derzeit total in die Digitali-
sierung aufldste. Dass Bildergeschich-
ten mehr auf dem Computer-Display
im Stream als auf der Leinwand ange-
schaut wiirden. Das ist zwar ein

Archiv-Foto: Volker Ranke

Trend. Aber er schafft das Kino noch
lange nicht ab (genauso wenig, wie es
das Fernsehen oder der Videorecorder
abgeschafft haben). Vor allem leidet
das Kommerzkino mit seinen auf dem
Medien-Hype basierenden Aktualitd-
ten derzeit am Stream. Programm-
kinos und kommerzielle Filmtheater
gewinnen eher an Zulauf. Denn der
Mensch im rasant expandierenden
Universum der Virtualitdt sucht
immer noch nach einem Ort der Reali-
tit, an dem er sich fithlen und die Welt
in zahllosen (Film)Geschichten nach-
erleben kann. Deshalb ist der neue
Kinosaal ein Grund zur Freude.
Herbert Heinzelmann



Bildung und JUNGE KUNST

1. Positionen 1
2. Der Turmbau zu Weiden

1. Positionen 1

Die Kiinstlerinnen
Katja Fischer (Dritte
von links) und Jen-
nifer Danler (Zweite
von rechts) und Autor
Wolfgang Brauneis
(rechts) stellten sich
im Kunstverein zum
Gesprich.

Bild: Jorg Otto

Schirmherrin Maria SeggewiR, Irene Fritz vom Kunstbau, Architekt Stefan Kunnert, Ramona Steinhilber (Praktikan-
tin im Kunstbau) sowie Wolfgang Herzer vom Kunstverein (von links) versuchen sich bereits als Baumeister, bevor
es am Samstag im Kunstverein beim , Turmbau zu Weiden 11“ wieder heift: Ran an die Kl6tze! Bild: Gotz




DIE REDEN UND TEXTE

2016

Ein lang wéhrendes
Projekt des Kunstverein
Weiden wird am 27. Marz

2015 abgeschlossen, Titel:

Die Stiitzen der Stadt.
Nach vierjahriger
Standortsuche wird die
urspriinglich vor der Alten
Pinakothek in Miinchen
gestandene Beton-
Skulptur des im Raum
Neustadt/Weiden
aufgewachsenen

Kiinstlers Kay Winkler vor
dem Weidener
Landgericht aufgestellt,
dies geschieht in einer
Kooperation von ortlichem
Unternehmertum ( Auto-
kran Firma Einhéaupl),
Stadt und kiinstlerischem
Ehrenamt, wie man sie
sich besser nicht
wiinschen kann. So ist es
im Rahmen Bildender
Kunst einmal mehr

gelungen, auch in
wirtschaftlich schwieriger
Schieflage, auf hoher
kultureller Anspruchs-
Ebene Optimismus-
Zeichen zu setzen und
damit insgesamt die
Weidener Lebenswelt zu
bereichern.

Unter diesem Leitgedan-
ken bricht der Kunstverein
Weiden in das Jahr 2016
auf.
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JAHRESPROGRAMM UND EXTRAS 2016

Stichwort: drtliches Vereinsleben, Kreativ-Sein ohne Grenzen

4.12.2015-10.01.2016

Institutionen des Kunstbetriebs: der Kunstverein PASST X - MARKTPLATZ DER IDEEN
- die jahrliche Mitgliederausstellung

- Kurator Uwe Miiller nimmt Abschied

Stichwort: Kunst in der Metropolregion

12.01. - 28.02. 2016

Institutionen des Kunstbetriebs: die Kiinstlervereinigung CHRISTOPH GERLING und der
Niirnberger Kreis

Werkschau

Stichwort: die bildnerische Arbeit als Metapher, asthetisches Denken

04.03. - 10. 04. 2016

Garten Roland Schon (Neudrossenfeld), Uwe Schifer (Stuttgart), Petra Johanna Barfs
(Frankfurt), Barbara Camilla Tucholski (Kiel), Franz Probster Kunzel (Freystadt), Xue Liu
(Frankfurt) und kleine Sonderausstellung Max Bresele (1944 - 1998), "Mein Garten, in dem ich
ganz Schwester sein kann"

Malerei, Ubermalung, Collage, Installation u.a.

05.03. Geburtstags-Rede Hildegard und Klaus von Gaffron, Galerie der Kiinstler Miinchen

20.03. Festrede Eroffnung 30-Jahre-Jubilaums-Ausstellung zu Tschernobyl+Wackersdorf,
Neues Rathaus Weiden

Stichwort: 6ffentlicher Kreativ-Wettbewerb

Samstag 12.03. 8-18 Uhr

TURMBAU Il - Stadt, Land, Fluss

Kooperation Kinder- und Jugendkunstschulen - LIKE Bayern

Stichwort: Realismus, alte Bekannte und Kunst aus der Metropolregion

15. 04. - 22.05. 2016

IDYLLE UND PROVOKATION

Stewens Ragone & Annette Reichardt (Wesseling), Holger Lehfeld (Niirnberg)

Stichwort: Kunstmachen, Trends, Grundsatzliches

03.06. - 17.07. 2016

SUCKSTRACT

Ralf Dereich, Dani Jakob, Shila Khatami, Henry Kleine, Daniel Lergon, Julie Oppermann, Max
Schulze, Anja Schwérer, Gabriel Vormstein, Michaela Zimmer (Berlin)

7.7. Den Staffelstab weiter geben, Erinnerungen an Franz Joachim Behnisch,

Stichwort: Flucht, Erinnerung

29.07. - 11. 09. 2016 (Aufbau ab 18. 07.)

REISEN IN DIE VERGANGENHEIT - ZEITSPUREN
Susanne Hanus (Miinchen), Tatjana Utz (Miinchen)

Stichwort: lokale Kollegenschaft, zum Tag der deutschen Einheit

30.09. - 06.11. 2016

Institutionen des Kunstbetriebs: die Kiinstlervereinigung Wachstums - Linien: Annaberg-
Buchholz — Oberpfalzer Kunstverein

Stichwort: értliches Vereinsleben,
25.11. 2016 - 08.01.2017 NACHLASS 2017
PASST X| - LICHT UND SCHATTEN
die jahrliche Mitgliederausstellung
03.03. 17 Neue Welt -
22.06. 17 Franz Erhardt Walther, Niirnberg
15.10. Marianne Ach, Lesung: von Gestern eine Spur
25.10. 17, Trauerrede Klaus von Gaffron, Ostfriedhof Miinchen



Stichwort: Kunst in der Metropolregion, Zeitzeugen

Christoph Gerling und
der Nurnberger Kreis

15. Januar bis 28 Februar
2016

Eréffnung Freitag 15. Januar 20 Uhr

geoffnet So 14 - 18 Uhr, nach Vereinbarung
und Absprache im Cafe Neues Linda Do
bis Sa 20 - 23 Uhr

=

Kreis-Galerie Nurnberg

Meine Sehr geehrten Damen und Herren, liebe
Freundinnen und Freunde der Kunst und des kreativen
Lebens

Herzlich Willkommen in Weiden: Christoph Gerling und
der Nurnberger Kreis.

Die Nurnberger Kinstlervereinigung ,Der Kreis® ist
heute zu Gast und mit ihm und in ihm im Ausstellungs-
Zusammenhang als Primus Inter Pares: Christoph
Gerling.

Sie alle méchte ich dankbar fur Ihr Mitmachen
begriiBen, und das sind:

Hubert Baumann, Michaela Biet, Chris Brude, Meide
Bldel, Mareike Drobny, Walter Férster, Rolf Fitterer,
Jan Gemeinhardt, Christoph Gerling, Hanns Herpich,
Hubertus Hess, Brigitta Heyduck, Christian Hiegle, Udo
Kaller, Peter Kampehl, Thomas May, Ortwin Michl,
Gunter Paule, Christian Rosner, Peter Thiele, Florian
Tuercke, Wilhelm Uhlig, Franz Weidinger, Hjalmar
Leander WeiB, Peter Wrede.

Wenn mir zu Eréffnung dieser Ausstellung mit Arbeiten
der Genannten das schdne Erlebnis einfallt, das dem
Kunstverein Weiden 2003 gestattet war, dass namlich
auf diesem Nadelfilzboden unter lhren Flissen Udo

Kittelmann stand, damals noch Leiter des MMK
Frankfurt und ab 2008 der Leiter der Nationalgalerie
Berlin, und die Ausstellung mit Plein - Air-Malerei seines
Freundes Peter Angermann eréffnete, dann, dann hat
das einen Grund!

Eigentlich hatte ich die Sache trotz der Angermann-
Konnexion, die einem mit den Stichwortern Franken,
Nirnberg und Kreis in den Sinn kommen kann, total
vergessen.

Dazu muss ich vorausschicken, dass Plein-Air-Malerei,
also das Malen vor, in und nach der Natur, etwas total
Altmodisches ist, und Udo Kittelmann alles andere als
altmodisch ist. Er war auBerdem sehr entgegen
kommend und unterstlitzte den Kunstverein bei seinem
Projekt ,La Boite en Valise“ — oder Die Neue Welt
beginnt mitten in Europa“.

Ich sehe ihn noch vor mir und hére, was er zur
Einfihrung Uber's Altmodische bei Angermann sagte,
gemessen an der Zahl der Worte war es minimal,
hinsichtlich Wortwahl — und Verbindung banal. Aber wie
er es halt sagte!

Er sagte: Wissen Sie meine Damen und Herren, das
hier ist einfach gute Malerei.

Und mehr musste er auch nicht sagen, er hatte Recht.
Warum diese Malerei so gut wére, sagte er in seinem
halbstindigen Vortrag nicht, das vermittelte sich
weitgehend l&ssig und nebenbei auf nonverbaler
Ebene, in der durch die Rede inspirierten Anschauung
und kraft der naturlichen, ansteckenden Autoritat des
Kénners und Kenners. Der Kenner machte keine
belehrende Lehr-Veranstaltung, er teilte seine
Begeisterung mit und lud zur Feier des Gelungenen ein.

Ich war auf einen véllig anderen Vortrag eingerichtet
gewesen, auf eine Sagbarmachung des Unsagbaren,
ich dachte, das Angerihrtsein durch Qualitét, das bei
Redner und Publikum spirbar war, kommt nun auf den
begrifflich fassbaren Nenner. Das ewige Dilemma! Und
jetzt hatte ich etwas gelernt.

Ich wiinschte, Sie wéren dabei gewesen, dann kénnte
ich mir jetzt all die Worte sparen.

In der kleinen Kiinstler-Laudatio-Performance des
Spitzen-Fachmanns hat auch das unausgesprochene
Extra-Thema, das in jeder Ausstellung unhérbar



mitschwingt, eine Behandlung erfahren, Udo Kittelmann
hat das in einer charmanten Geste gemacht, die alles
auf den Punkt brachte.

Besagtes Thema ist flr die Kunst und nicht nur flr die
Kunst wesentlich, aber im Falle der Kunst
ausgesprochen schwergewichtig und lenkt die
Gedanken des Amateurs nur zu gern in ausgangslose
Labyrinthe, die der Erdffnungsprofi zu meiden weif.

Und wir hatten es auch instinktiv vermieden, wenn wir
uns nicht angewdhnt hétten, im Zusammenhang
unserer Ausstellungen da und dort auch die
Institutionen des Kunstbetriebs spezieller zu beleuchten
und zu zeigen, was von was kommt.

Und im Fall von ,,Christoph Gerling und der Nirnberger
Kreis® verbindet sich all das, was dieser Such-
Scheinwerfer-Blickt sucht, aufs Schénste und Engste.

Es sind die Erfahrung und die Verifikation klinstlerischer
Qualitat, nach der jede Ausstellung implizit fragt. Und
der beziglich sie nach Worten sucht.

wDer Kreis“ hat ihre Pflege 1947 bei seiner Grindung
zum Satzungsziel erhoben.

Lassen Sie mich mit ein paar Stichworten selber den
Pflege-Gegenstand umreien und dabei etwas
detaillierter in seine Struktur gehen:

Es geht um das Geistige in der Kunst damals und
heute, hier und tberall, im lokalen bis hin zum globalen
Kontext ...

... es geht um eine verbindliche MaBstéablichkeit, die
dem Zahn der Zeit stand halt und bleibt, im Alten, das
geht, z.B. die Plein-Air-Malerei, im Neuen, das kommt,
z.B. Angermanns Plein-Air-Revival.

... €s geht um ein Erkenntnis-Licht, das Im Eigenen
Dauer hat und dort wenigstens auf nomadische Art
zuhause ist und ebenso im Fremden und Anderen,
letztendlich auch in Leuten z.B., die die Tempel von
Palmyra in die Luft sprengen.

Und es geht vor allem um die Klnstler/Innen als
Hersteller und Beurteiler dergestalt qualitatsvoller
Gebilde und die Kunstler/Innen - Vereinigung als
Interessens-Gemeinschaft, als IG Qualitét, die sich in
den Asthetik-Betrieb einmischt.

Mit Christoph Gerling, der 1937 zur Welt kam, mit
seiner Arbeit und seiner Welt, und der 1947
gegrindeten Nurnberger Klnstlervereinigung ,.Der
Kreis®, die in Gerlings Leben eine groBe Rolle spielt,
befinden wir uns im inneren Themenraum jedweder
Kunst-Ausstellungen auf einer Reise durch die deutsche
Kunstgeschichte seit 1945 und verbinden in der
Qualitatsfrage Damals mit Heute.

Christoph Gerling, der jung gebliebene frankische und
europédisch reisefrohe Kultur-Veteran mit Kriegs- und
Nachkriegs-Sozialisation verbindet die genannte
Zeitstrecke und verschiedene Formen der Qualitéts-
Pflege in seiner Person.

Er ist Kreis-Mitglied seit 1966, er ist zeitweiliger Leiter
dieser renommiertesten frankischen
Kunstlervereinigung, die ihr Ziel der Kunst-Geist-
Vermittlung mit dem Betrieb einer eigenen Galerie im

Bereich des Germanischen National-Museums
nachkommen kann, er ist Kiinstler mit zeitspezifischem
Themenschwerpunkt, der im bildnerischen
grundlegenden Spannungsfeld und im historischem
Zwischenraum zwischen Abstraktion und Realismus
liegt, Gerlings Kunst, vor allem Malerei, Graphik und
Keramik, die in einer kleinen Werkschau im Kunstverein
zu sehen ist, hat ansatzweise analytischen Charakter
und steht im Einfluss der klassischen Moderne und des
Informel. lhre vegetativen, geologischen,
architektonischen und anatomischen (Képfe, Balett)
Themen, changieren zwischen Abstraktion, Expression
und Realismus und entwickeln sich in Serien aus
zahlreichen Variationen und Permutationen.

Seit 1997 entstehen Arbeiten auf dem Gebiet der
Keramik in St. Stefano di Camastra, Patti, Sizilien, und
Terlizzi, Apulien.

Er ist nach 1962 aber auch Lehrer an Gymnasien in
Altdorf, Hof und Nilrnberg, mit einer Strafversetzung
wegen Protestes gegen schlechte Kunst am Bau, ist
freischaffend und von 1974 bis 2002 selber Dozent an
der Akademie der Bildenden Kunste in Nirnberg, hier
unterrichtet er Fotografie, Film, Druckgraphik und
Zeichnung, als Jugendlicher lernt er aus einem Faible
fur die mediterrane Welt Italienisch und ist da mit
Freunden europaweit unterwegs, er organisiert spater
grenzlberschreitende Kunst-Projekte und die
Studienfahrten mit Student/Innen und Jungen
Kunstler/Innen nach Sardinien sind heute Institution.

Er ist von 1964 - 1978 (mit Hermann Frauenknecht)
Initiator und Veranstalter des Kunststadels
Hagenhausen bei Altdorf. Was sich dort bunt und
aufregend abspielt, das funktioniert als temporéres
freies Kunst-Zentrums, wo alljahrlich Uber vier
Herbstwochen eine alle Medien umfassende
Veranstaltungs-Reihe durchgefuhrt wird, besonderer
Gast der junge Herbert Achternbusch.

Christoph Gerling ist Unterstiitzer und kinstlerischer
Berater des Hirtenmuseum in Hersbruck, den
Begegnungen mit der Lebensform des Hirtenwesens in
Italien sehr beeindruckt haben, im letzten Herbst bei
seiner Ausstellung im kleinen Kunstmuseum Hersbruck
treffe ich ihn und spreche ich ihn an.

Ich erklare ihm mein Konzept.

Wie war es damals, als nach dem Kahlschlag im 3.
Reich das alles hier anfing?

Nach dem 2. Welt-Krieg griinden sich in allen Teilen
Deutschlands Kunstvereine, Kunstlervereinigungen und
Klnstlergruppen, um gemeinschaftlich einen
Neuanfang zu wagen. Bei den Klnstler-Vereinigungen,
die im Gegensatz zu den Gruppen keiner verbindlichen
asthetischen Idee folgen, sprechen wir zum einen von
Zweckgemeinschaften, denen sich die materielle
Aufgabe stellt, Ausstellungs- und
Verkaufsmdglichkeiten zu finden.

Zum anderen stellt sich die Aufgabe, die groBe Menge
unterschiedlicher Kunst- und Stilauffassungen, die sich
vor 1933 zum Teil bek&dmpften, in einen verbindlichen,
Ubergeordneten Zusammenhang zu integrieren. Hier
tritt die Idee der Pflege und Verteidigung der



kiinstlerischen Qualitdt und des Echten aus
einheitsstiftende Kraft auf.

Die Neue Gruppe/Haus der Kunst Minchen, 6fters
schon Gast in Weiden gewesen, die sich zeitgleich mit
dem Kreis gegrindet hat, formuliert das auf
exemplarische Weise so:

» --- Die Neue Gruppe soll ein lebendiges Gebilde sein,
das durch gegenseitige Befruchtung, durch Kritik und
Aufgeschlossenheit den Problemen der Zeit gegeniber
seine Daseinsberechtigung erweist. Sie ist offen fur alle
echten, unverfalschten AuBerungen kiinstlerischen
Gestaltens, aber intransigent gegen jede unaufrichtige
Mache und bequemes Epigonentum, daher wird sie
eher Stammelnde und Sucher aufnehmen, als
gewandte Verwerter langst durchexerzierter
Experimente.”

Die Idee des Echten also, des idealistisch Wahren, das
im Kunstwerk sinnlich fassbar zur Erscheinung kommt,
bildet die gemeinsame, unverriickbare geistige Mitte der
Kunstwelt, und dies im Ganzen und im Spiel der
Elemente des einzelnen Kunstwerks, und zu dieser
Sonne hin schlieBen sich alle echten Kunstwerke und
Klnstler/innen und solche, die sich anstecken lassen,
zum Kreis zusammen.

Das ist 1947 mit starken Worten festgeschrieben und
von der Creme de la Creme der einst Entarteten
Kunstlern unterschrieben worden, aber was besagt
diese vermeintlich im Sichtbaren und Handwerklichen
verankerte Qualitats-Gewissheit, die das Auratische
groBer Malerei und Bildhauerei ausmacht, in ihrer
Konsequenz, wenn man weif3, dass der Kunstbetrieb
ihrer Zeit heute hoch gehandelte Kunst wie das
Nazarenertum und die Préaraffaeliten noch als Kitsch
abqualifizierte und die kiinstlerischen
gattungssprengenden Darstellungsformen seit den
1960er Jahren den damals noch geltenden material-
asthetischen Kriterien berhaupt nicht mehr folgen.

Da heiB3t es Fluxus, Aktion, Performance, Enviroment,
Objekt-Kunst, Assemblage, Concept-Kunst, Public-Art,
Mail-Art, Body Art, Land-Art, Nouveau Realisme, Arte

Povera, Minimal, Post-Minimal, etc, etc,etc.

Wie wird hier, jenseits vom Flachenraum der Malerei
und ihrer Drei-Dimensionalisierung in der Bildhauerei,
Qualitat und Werthaftigkeit erfahrbar, wie ist hier in der
kinstlerischen Organisation gedanklicher, sozialer und
kérperlicher R&ume Qualitét zu sichten, zu sehen, zu
erleben, zu pflegen, zu férdern und zu erhalten.

Und ist es nicht Gberhaupt die Frage, ob diese Frage
antiquiert und von Gestern ist.

Im Fall der Kunst ist die Antwort darauf und auf dhnliche
Fragen eine schwere Aufgabe, ist es immer schon
gewesen, fehlt ihrem Qualitats-Begriff doch das rational
verifizierbare Funktions - und Zweck — Moment aller
anderen Gegenstande, Kunst funktioniert nicht wie ein
Staubsauger beispielsweise, der gute oder schlechte
Leistung bringt, auch wenn es sich im Kunstdiskurs

eingebirgert hat, zu sagen: ein Kunstwerk funktioniert
bzw funktioniert nicht.

Hier im Kunstverein haben wir einen Staubsauger, der
ist nicht gut, aber er war billig und Schdlerinnen und
Schiiler von Dorothee von Windheim aus Kassel haben
2009 in diesem Raum eine Staub-Sauger-Selbst-
Zerstérungs-Aktion durchgefiihrt, bei der ein Sauger
vom anderen leergesaugt wurde, bis beide nicht mehr
funktionierten.

Vielleicht ist es das?

Es gibt keine fertigen Antworten, die man durch die Zeit
unbeschadet und unveréndert wie Duchamp seine
~Boite en Valise* transportieren kann. Aber es gibt
vielleicht einen mental nétigen Zustand der
Defunktionalisierung, der herstellbar ist und hergestellt
werden muss, um Uberhaupt der kiinstlerischen
Qualitatsfrage begegnen zu kdnnen, so es die unter all
den vielen Fragen, die das Leben stellt, Gberhaupt gibt,
oder um eine Antwort zu erjalten, die man nach Erhalt
nicht auch gleich wieder vergessen hat.

Der ,Kreis* hat eine Eigenheit, die an dieser Stelle auch
hervorgehoben werden sollte. Er schlieBt darin an den
lebenskiinstlerischen Aspekt der gerade
angesprochenen mentalen De-Funktionalisierung durch
Kunst an.

Vielleicht erschlieBt sich kiinstlerische Qualitat mehr
Uber Lebenskunst und Lebensqualitat, als wir denken.
Der Mitglieder-Kreis des Kreises ist auf 30 Personen
beschrankt und man wird berufen. Die Auswahl erfolgt
unter dem Gesichtspunkt der bildnerischen
Auffassungs-Vielfalt innerhalb des Vereins, der
Aufgeschlossenheit gegenliiber dem &sthetischen
Diskurs und der kunstlerischen Qualitatsfrage.
Neuaufnahmen, die nach dem Ausscheiden von
Mitgliedern stattfinden, verlangen Umsicht und
Bedachtsamkeit.

Ob unter 30 oder Uber 30 ist gleich, nur nie mehr als 30.

Das kdnnte die alte Weisheit der Hopi-Indianer, wie sie
auf Postern durch die Alternativ-Szene der 1970/80er
Jahren verbreitet wurde, bestatigen: In einem
Gemeinwesen, das Uber eine bestimmte Bewohner-
Zahl hinaus geht, kann der Mensch nicht mehr Mensch
sein, ein Vernunftwesen, das mit sich und den anderen
in seiner Umwelt im Einklang lebt.

Qualitat ware in diesem Zusammenhang analog zur
Vernunft ein dsthetischer Vernunft-Begriff, der
gedanklich unerschlieBbar ist, ohne den aber keine
sinnvollen, vom Verstand verifizierbaren Einsichten und
Entschlisse méglich wéren.

Die Rigorositat hinter den starken Eingangsworte aus
dem Manifest, die das Kind mit dem Bad auszuschitten
droht, relativiert sich, mit Blick auf die Vereins -
Entwicklung - und hier speziell mit der Entwicklung im
Kreis - sagen sie, dass sie nicht als Ausdruck des
Absoluten, sondern als Ausdruck der Abgrenzung
gegen die triviale Asthetik der faschistischen
Unmenschlichkeit zu verstehen sind, der sie gerade
entkommen waren.



Sie markieren die Phase eines kollektiven, von Toleranz
gepragten Lern- und Wahrnehmungs-Prozesses, der
durch viele Schulen geht, man denke an die Semiotiker
Max Bense und Umberto Eco. Es ist ein Prozess, der
den evolutionaren Wandel, der das Alte bewahrt, vor
den revolutiondren Wandel stellt, der mit dem Alten
bricht.

Dieser Anpassungs-Prozess an das Neue lauft da mit
Ricksicht auf den Zusammenhalt der Gruppe
langsamer ab als die Aktivitaten des internationalen
Kunstmarktes und seiner Stars, die unter dem groB3en,
dem moderne-typischen Innovations- und Konkurrenz -
Druck stehen.

Folgt man dem Katalog zum 50 - jdhrigen Bestehen des
-Kreises®, der 1997 erschienen ist, und vertieft sich in
den Text von Birgit Suk und Michaela Unterdérfer, so ist
das hier beschriebene, eher geméachliche Anpassungs-
Tempo in den 1950er bis 1970er Jahre
augenscheinlich.

Wenn man den Stand der Mitglieder-Arbeiten aber, die
unsere Ausstellung zeigt, betrachtet, erkennt man, dass
das nichts mit Stagnation und Rickwartsgewandtheit zu
tun hatte.

Wir haben im Zusammenhang der Exponate einen
Spiegel vor uns, der die ganze Heterogenitat, die sich
im Allgemeinen heutiger Kunstwelt ereignet, im
regionalen Rahmen wiedergibt.

Ja, und was gibt es noch dazu zu sagen?:
Es ist einfach gute Kunst!

Nun zu Christoph Gerling. Kiinstler-Portrait im zeit- und
regionalgeschichtlichen Zusammenhang.

Christoph Gerling, Jahrgang 1937, ist geburtiger
Wirzburger, er wéchst in einer Familie am bekannten
Gerling-Stammbaum auf, das bildungsburgerlich
liberale und weltoffene geistige Klima, das er hier
privilegiert erfahren darf, gibt der Lebenseinstellung des
jugendlichen Protestanten in der furstbischéflichen
Metropole einen simultanen Sinn fur das
Gemeinschaftliche im Verschiedenen, wagende
Wachheit gegenuber dem Anderssein macht bereits
den 15/16-Jahringen zum Moderator, der einen
Weinstuben-Diskussions-Kreis aus Gymnasiasten
grundet, man bt sich in einer kritischen Wahrnehmung
des weingarten-bekréanzten Lebensraums. Im Erleben
von barockem Katholizismus und rationalem Wissens-
Wesen der Universitats- und Bischofs-Stadt verbanden
sich lokalpatriotische Innigkeit und forschende Distanz
eines Leonhard Frank.

Christoph malt und zeichnet von friih auf. Bei den
GroBeltern in Marburg gewinnt er den 3. Platz beim
Malwettbewerb der Sparkasse Marburg, der Junge
reicht ein Aquarell ein, das die Spiegelung der Hauser
auf dem Wasser der Lahn zeigt, die
Auseinandersetzung mit dem fllichtigen Motiv wird ihm
zum Ur-Erlebnis, in dem er die Medialitat und
Eigengesetzlichkeit jedweder Wahrnehmung begreift.

Auch die frankischen Kriegs- und Nachkriegskinder
begriiBen die Ruckkehr der europdischen Moderne in
die deutschen Museen, Galerien und Kunstvereine, die
Kunstler der Abstraktion, des Expressionismus,

Kubismus und Surrealismus faszinieren. Auch in
Wirzburg fordern sie mit den internationalen Vorreitern
wie Van Gogh, Picasso, Mondrian, Henry Moore und
der anderen, die im faschistischen Kahlschlag als
.Entartet® diffamiert waren, zum Streit der
Geschméacker und Meinungen heraus, und nicht zuletzt
sind es regionale Klnstler wie z.B. der 1924 geborene
Curt Lessig, der nach Kriegsdienst und Gefangenschaft,
1947 Grindungsmitglied des BBK Ober- und
Unterfranken wurde, die den Fortgang der européischen
Kunstgeschichte in Deutschland mit Verspatung
vorantreiben.

Mit dem 2002 von den Oberpfélzer Architekten
Brickner&Brickner gebauten Kulturspeicher, der die
Stédtische Sammlung mit Kunst vom 19. Jahrhundert
bis zur Gegenwart enthélt, nun auch im Bereich Kunst
ein herausragendes Standort-Kennzeichen gesetzt
worden, in dem sich Tradition und Moderne zur
visiondren Geste vereinen.

Gerlings Mutter Hanna ist franzésisch sprechende
Konferenz-Dolmetscherin, nach dem Krieg stellt sie
animiert vom Talent ihres13 jéhrigen Sohnes eine
Verbindung zu dem nambhaften, in der
impressionistischen Liebermann-Tradition stehenden
Wirzburger Maler Josef Versl her.

Zwischen dem Landschafter, der sich vor allem dem
Licht der frankischen Mainlandschaft rund um Wiirzburg
widmet, das jetzt in Trimmern liegt, und dem jungen
Talent entwickelt sich eine Schuler- und Kollegen-
Freundschaft, die zu gemeinsamen Plein-Air-Ausfligen
bewegt.

Der Vater Walter ist Wissenschaftler, Leiter des
Wirzburger Instituts fir Amerikaforschung, Dozent fiir
Geographie und Wirtschaftsgeographie, der viel im
Arbeitszimmer und auf Forschungsreisen ist und die
Neigung seines Sprdsslings in interessierter und
wohlwollender Distanz wahrnimmt.

Christoph Gerling studiert 1957 — 62 an der Akademie
der Bildenden Kiinste bei Erich Glette, einem Vertreter
des expressiven Realismus, der im dritten Reich mit
Arbeitsverbot belegt war. Mit Christoph Gerling sind wir
zeitgeschichtlich nah dran am Re-Animations-Prozess
der Freiheit der Kunst nach dem 3. Reich und stoBen
auf Themen und Daten, die der Kunstverein Weiden
schon in friheren Ausstellungs-Projekten berthrt und
reflektiert hat.

Namlich 1947 die vorhin bereits angesprochene
Grundung der Kunstler-Vereinigungen Neue Gruppe/
Haus der Kunst Mlnchen, 1957 die Grindung der
Gruppe SPUR ebenda, und nochmal 1947, da wird im
zerbombten Nachkriegs-Nirnberg der
wachstumsbegrenzte Kinstlervereinigungs-Bonsai ,,Der
Kreis“ gegriindet, dessen Leitung in spateren Jahren
wie gesagt auch Christoph Gerling innehaben soll.
Neue-Gruppe-Grindungsvater-Namen, die langst im
kunsthistorischen Olymp schweben und der heute
agierenden Generation weitgehend unbekannt sind,
Max Beckmann, Karl Schmidt-Rottluff, Karl Hofer, Willi
Baumeister, Erich Heckel, Ernst Wilhelm Nay, Max
Pechstein oder Emil Schumacher, sind flr den
heutigen Zeitzeugen Gerling und damaligen Debutanten



zeitgenossenschaftliche, richtungsgebende Realitéat
zum Anfassen.

Dass hier in wirtschaftlich desolater Lage weniger der
markt-pragmatische Nutzen, der in der Gemeinschaft
liegt, den Antrieb gibt, ist erw&hnenswert, es sind
ethische Vorstellungen, die das kdmpferische
Individualistentum der davon gekommenen Kiinstler auf
Linie bringen, diese Ideen, die im Kern die Verpflichtung
und Verantwortung gegeniber dem menschlich Echten
meinen, finden im vorhin zitierten Neue-Gruppe-
Grindungs-Manifest vor der Ruinen-Kulisse
technologisch antihumaner Barbarei in exemplarischer
Pragnanz und Klarheit Form; Kunst ist nun nicht mehr
die Frage des stilistisch Neuen und vermeintlich
Fortschrittlichen, es ist eine Frage des unverriickbar
Guten, Wahren und Schdnen in der unterschiedlichsten
Facon.

Mut und Zumutung sind hier am Werk, wahres,
leidensféhiges Kiinstlertum sichere Qualitat, der
Kinstler trate als Garant unverbogenen Menschseins
auf, die Suche nach einer letztendlich gultigen
Positionierung des Kiinstlers im gesellschaftlichen
Raum aber ist eine bis heute nicht abgeschlossene
Odyssee. Wie lange die schon wahrt und welche
Irrungen und Wirrungen noch warten, erkennt man,
wenn man die Strecke deutscher Kulturgeschichte
betrachtet, die zwischen der IG Farben 1937, deren
Stab-Brand-Bomben Guernica zerstdrten, und der
Kultur-und Kreativ-Wirtschaft unserer Gegenwart liegt,
die heute das schopferische Querdenkertum als Speer-
Spitze des Fortschritts denkt.

In diesem Zusammenhang hat Erich Glette mit
Akademie-Kollegen wie Franz Xaver Fuhr, Toni Stadler,
Georg Meistermann und Sep Ruf nicht nur eine
kunstlerische Aufgabe zu erflllen, sie haben den Schnitt
mit der Vergangenheit zu représentieren, der aber
politischer und administrativer Ebene mit der Anstellung
des Nazi-Kunstlers und Speer-Freundes Hermann
Kaspar nur halbherzig mit vollzogen wird. Aber nicht nur
im Lehrkdrper und zwischen Lehrkdper und Regierung
gibt es zu dieser Zeit Spannungen.

Gerlings Studium und die wesentlichen Momente seiner
geistigen Pragung fallen in die Vorzeit der Studenten-
Unruhen, in die Zeit der Miinchener Krawalle und der
antiburgerlichen SpaB-Guerilla der Gruppe SPUR (1957
— 65). Die meist aus der Oberpfalz stammenden SPUR-
Kollegen studieren unweit im Korridor nebenan bei
Asger Jorn, dem dénischen Cobra-Kunstler und
Vertreter des Internationalen Situationismus, einer
europaweiten Vereinigung, wo die Kunst gerade noch
als Stimulanz zur Uberwindung von Kunst etwas gilt, als
Weg-Entwurf zu einem befreiten Bewusstsein und einer
befreiten Gesellschaft, und machen mit ihrer Ablehnung
der akademischen Regeln Kunstgeschichte.

Gerling steht in Verbindung mit dem Rodinger Heimrad
Prem, der ihm ein Selbstportrait zum Geschenk macht,
ein kleines, toniges Format, stilistisch noch in der
realistischen, bald darauf Gberholten Tradition, das
heute einen Ehrenplatz an Gerlings Wohnsitz in

Deckersberg/ Happurg hat und Erinnerungen wachhalt,
Gerling ist mittendrin dabei, folgt dem Gaudi-Manifest
der Gruppe, die mit Dada-Aktionen den Kulturbetrieb
verstéren erlebt auch den anarchistischen Prem-Biss
ins ,Wadel“ eines Palasthotel-Kellners im Fasching 58
aus néchster Nahe. Was ist das? Kunst oder
Kérperverletzung?

Mit ihrem bildnerischen Sturm- und Drang aus
Happening, Action-Painting, kollektivem Malen, Anti-
Kunst und Intervention ist die Gruppe Spur deutscher
Vorreiter. Die Grenzen flieBen, Multi Media, der
gesellschaftliche, universitare, und kunstgeschichtliche
Umbruch ist nicht aufzuhalten, kiihne Gesten wie
Duchamps Flaschentrockner 1917 oder die
Zertrimmerung aller Kunst-Formen auf der Biihne des
Cabaret Voltaire 1914 zu bewusstseins-atomaren
Splittern und Scherben werden jetzt 50 Jahre spéter
Programm.

Mit den bildnerischen Gattungs-Grenzen aber
verfliichtigen sich die Qualitats-Kriterien, die am
asthetisch basierten Ausdruck festmachen und fur
Malerei und Bildhauerei gelten. In ihrer bis dato gultigen
General-Verbindlichkeit fiir Kunst Gberhaupt I6sen sie
sich just in dem Augenblick schon wieder in Luft auf, in
dem sich die Kinstler-Vereinigungen der Stunde Null
auf sie einschwdren.

Der akademische &sthetisch- retinal fundierte Kanon
bezuglich der Qualitats-Frage verliert unter den Wogen
der Ecole de Paris, des abstrakten Expressionismus,
Jackson Pollocks Widergdngertum, und unter der
Konzeptualitat von Dadaismus und Fluxus seine
Verbindlichkeit.

Malerei geht ihrer Jahrhunderte alte Leitfunktion und
Universalitat verlustig, sie macht dem postmodernen
Anything Goes Platz, gewdhnt sich in der Nische an
pluralistische Koexistenz und kollegiales
Nebeneinander und dekliniert sich alt-vital und re-vital
in Rein- und Hybrid-Form auf und nieder durch alle
Ismen von Abstraktion, Informel, Neue Figuration, Pop,
Analytische Malerei, Transavantgarde bis zum Boom
der Neuen Wilden der 1980er Jahre und so weiter und
so weiter.

Ob Kunst oder Nicht- Kunst, das obliegt der Fall- zu
Fall-Entscheidung.

Bringen wir es auf den Punkt, auf den Kreis-Punkt: Es
braucht da Leute, die sagen kénnen: Das ist einfach
gute Kunst!

Christoph Gerling kann das. Als Mediator, der in seiner
Art der Kunst-Vermittlung nach MaBgabe der
klassischen Symposien das kulinarisch
Gemeinschaftliche hochhalt, und als Kiinstler mit einer
Vita bestehend aus zahlreichen Ausstellungen im In-
und Ausland Uber 5 Jahrzehnte, kann er das.

Werfen wir abschlieBend einen Blick auf das Ambiente,
das mit dieser Ausstellung geschaffen wurde, es ist der
Vorhof zum Reich der &sthetischen Logik, bewacht von
Kugel, Quader und Zylinder. Das Werk, das in seiner
Vielgestaltigkeit fasziniert, ist Ausschnitt vom Kursbuch
aller nur méglichen Verbindungen und Sachverhalte, die



zwischen Punkt, Linie, Flache, Farbe, Licht und Material
mdglich sind, und Ausdruck einer groBen Reise-
Leidenschaft, die das Kennenlernen von Land und
Leuten ebenso liebt wie die Kunst.

Als Kinstler geht er nah ran, er liebt den bildnerischen
Body-Check, der die intellektuelle Distanz schaffende
Ding-Bedeutung der Motive, der Hecken, Felsen,
Blumen, Tische, Képfe an den Lid- und Bild-Rand
schiebt und die GesetzmaBigkeiten der bildnerischen
Elemente bei ihrem jongleurhaften Ringen um's
dynamische Gleichgewicht in den Blick schickt, voll ins
Auge, bis sich des Drudels Kern zeigt.

Die Tisch-Segmente an der Mittel-Raum-Wand sind
paradigmatisch.

Nicht zu nah ran!

Der Reflexions-Kreis unserer kleinen Abhandlung
schlieBt sich.

Lieber Christoph, liebe Kreis-Leute vielen Dank fir Dein
und Euer Kommen.

Sehr geehrte Damen und Herren, liebe Freundinnen
und Freunde der Kunst und des kreativen Lebens:
Besten Dank flr Ihre/ Eure Aufmerksamkeit. Der Kreis
darf sich wieder 6ffnen, Richtung Bar.

Wolfgang Herzer




Stichworte: Bildnerische Arbeit als Metapher,
asthetisches Denken

Garten
04.03. - 10. 04. 2016

Roland Schén (Neudrossenfeld), Uwe Schéfer
(Stuttgart), Petra Johanna Barfs (Frankfurt),
Barbara Camilla Tucholski (Kiel), Franz
Prébster Kunzel (Freystadt), Xue Liu
(Frankfurt), und Thomas May (Niirnberg)

Sonderausstellung Max Bresele (1944 — 1989)

Eréffnung Freitag 04.03. 20 Uhr

gedffnet So 14 - 18 Uhr, nach Vereinbarung
und nach Absprache im Cafe Neues Linda Do
bis Sa 20 - 23 Uhr

Die Zeit ist nicht umkehrbar und das Goldene
Zeitalter, das in der Idylle Arkadiens und dem
Paradies-Garten seine Urbilder hat, ist
unerreichbare mythologische Ferne.

Davon zu tréumen, gehdrt aber zur innersten
Notwendigkeit der menschlichen Seele.

Da kann schon der schlichte Blumentopf zur
Oase in der Wuste werden.

Viele Blumentépfe mit Bepflanzung, zu deren
Beisteuerung die Kuinstlerin Camilla Barbara
Tucholski aus Kiel die Weidener auffordert, bilden
dementsprechend einen 6kologischen
Weltenkreis.

Die Ausstellung ,,Géarten® im Kunstverein Weiden
zeigt am Werk von sieben Kinstlerinnen aus dem
ganzen Bundesgebiet Variationen der
archetypischen Vorstellung vom umfriedeten
Hege-Raum.

Sie stellen dabei neben der Poesie der individuell
verschiedenen Kunstwerke typologische und
historische Verbindungen her, die vom
Schrebergarten, von Kénig Laurins national-
mythischen Rosengarten bis zum englischen
Landschaftsgarten reichen.

Eine besondere gartenkulturelle Spezialitat trifft
man in der Oberpfalz an, sie bildet den
ortsspezifischen Aufhanger fur die Themen-
Betrachtung auf der weltanschaulich-
ideologischen Ebene.

Es handelt sich um den Plan, den die bayerische
Regierung in den 1980 er Jahren kurz vor der

Wende gefasst hatte, die Oberpfalz zu einem
atomaren Entsorgungspark umzubauen.

Dieser Plan wurde nicht ausgefihrt, weist aber
auf das Wunschdenken hin, das mit dem Begriff
Park und Garten grundséatzlich verbunden ist.

In dem geplanten Oberpfalzer Park hatte Energie
in Hulle und Fulle geerntet werden kénnen, der
Menschheitstraum, vom ein irdischen Paradies
ware in greifbarer Nahe gewesen, so warben die
Beflrworter flr inre Sache.

Sehen wir uns die Arbeiten im Einzelnen an:

Petra Johanna Barfs lebt und arbeitet in
Frankfurt, sie ist 1974 in Emden geboren, in der
Zeit der Umbriche und Krisen, Brandts Kniefall in
Warschau, Olkrise, Watergate, Grindung der
Zeitschrift Emma, der deutsche Herbst.

Frau Barfs studierte in den Niederlanden in
Groningen interdisziplindre Kunst und in
Offenbach und am Frankfurter Stadel
elektronische Medien und Film. Das Medium, das
sie in ihrer Arbeit verwendet, ist die Collage und
der Themenkreis, den wir in unserer Ausstellung
,Garten“ kennenlernen, bezieht sich auf
Ideologien und Mythen im 20. Jahrhundert der
Westwelt und ihren massenpsychologischen
Magnetismus.

Dabei spielt der biographische Zeitbezug eine
Rolle, da ist die Betroffenheit der Familie durch
ihre kritische Geisteshaltung und die SPD-
Zugehdrigkeit des GroBvaters im Dritten Reich
ebenso wie die Kino-Besessenheit der Klnstlerin,
die den Kinosaal als Platons modernes in die
Realitat getretenes Hoéhlen-Gleichnis erleben
lasst:

Auf der Leinwand flackern die Schatten der
Wabhrheit. Einer der Schatten sagt, dass der
Mensch ein einsames, Trost suchendes Wesen
ist.



Frau Barfs Bilder sind Blihnen dieser
Schattenspiele aus collagierten
ausgeschnittenen, gebirgigen Landschafts-
Elementen und dem unklaren, zaudernden
Zueinander von einzelnen Menschen und
Menschengruppen, die dem Betrachter auf
unbestimmte Art sehr bekannt sind.

Der Wunsch, mehr Wahrheit zu erfahren, fuhrt in
einer Balance zwischen affirmativer Sehnsucht
und kritischer Distanz in die Risse, Bruche,
Korridore und Abgriinde der kollektiven Seele.
Unvermittelt und stumm und in der Bewegung
zum Sinnbild erstarrt erscheinen am Wegrand
eine Reihe von Leit- und Lenk-Figuren, junge
Frauen und Kinder, die im Geiste vdlkischer und
kleriakler Kérper- und Geist-Ertichtigung Haltung
annehmen, und ebenso trifft der Betrachter, der
wie Dante durch die Unterwelt geht, auf Personen
der Rebellion a la Bonny und Clyde und Gudrun
Ensslin und die RAF.

Was die ideellen und formalen Gegenséatze der
Prospekte verbindet, ist der dunkle Nadelwald,
der Dark Forest, der dem ganzen Bilderzyklus
den Namen gibt, von dem hier sieben Arbeiten
gezeigt werden. Wahrend alle anderen Elemente
der Bilder, die Frauen und Ménner, die Geb&ude,
die Vogel in ihrer Stand- bzw Bewegungsart
erstarrt zu sein scheinen, scheint sich der Wald
zu bewegen, Sinnbild bedrohlicher Lockung und
Unfassbarkeit.

In den ausgestellten Arbeiten tritt ein ganz
spezieller Topos deutsch - nationaler
Geisteshaltung aus dem 19. Jahrhundert in den
Vordergrund, der sich in der Gestalt des Dr.
Schreber verkérpert und in dessen Methoden und
Apparaturen zur Kérper-Formung von Kindern
und Heranwachsenden zum Ausdruck kommt.
Der Namensgeber des Schrebergartens Ubertragt
botanische Hege auf die Menschennatur und
steht damit der aufkommender Blut-und Boden-
Ideologie nicht fern.

Petra Johanna Barfs Collagen
dekontextualisieren die Lehrbuch-lllustrationen
Dr. Schrebers und schicken das Kindsein auf
einen langen Weg hin zu seiner Eigen-Natur, im
und gegen den Sog der Wahnbilder, im Rahmen
des Menschenmdglichen grofB3, stark und aufrecht
wie die Alpen und die Eiche zu werden.

Franz Probster Kunzel

1950 geboren in Forchheim/Opf.
Hauptschule in Forchheim.

Landwirtschaftliche Berufsschule in Berching.
Berufsfachschule in Neumarkt.

Seit 1975 freischaffender Kunstler (Autodidakt).
Installationen, Malerei, Zeichnung, Performance.

Franz Prébster Kunzel ist gelernter Landwirt,
der das Anbauen, Hegen und Ernten im
Naturhaushalt, im Garten und auf dem Feld
hautnah exerziert hat, dass daraus auf Dauer
nichts wurde und die brotlose Kunst stéarker lockte
als das Baywa-Brot, lag an den geistigen
Anspriichen, die sich nicht unterackern lieBen.
Das fuhrte schlieBlich zu einer Umstellung des
landwirtschaftlichen Betriebes, die noch
grundlegender war als der Change zum Bio-
Bauernhof.

Ist der Bio-Bauernhof eine Frucht der
Okologischen Vernunft, die auf den
Kompromissen einer Mensch-Natur-Partnerschaft
grindet, so geht Prébster Kunzel einen Schritt
weiter und Iasst auf seinem Grundstiick an zwei
Stellen im Rahmen klnstlerischer Rituale die
Natur pur so pur sein wie sie will und muss. Hier
hat er sich nach 40 Jahren konsequenter
klnstlerischer Arbeit einen Namen gemacht.

Die Stellen, das sind die Scheune, die den
Namen ,Haus der Schreine® tragt, und das Feld,
der ,Garten des Heiligen Irrsinns®, in dem sich
aus den Zeugnissen der naturlichen Werde- und
Vergehens-Prozesse ein Text formt, in den sich
der Mensch, der alljghrlich in groBen manchmal
prozessionsartig aufgestellten Besuchermengen
auftaucht, selber als Naturzeichen hinein
buchstabiert.

Die kinstlerischen Akzente, die Probster Kunzel
mit Haufungen, Schichtungen, Reihungen,
Lagerungen, Klang-Entlockungen auf Stein, Holz,
Metall und mit Wasser setzt, dienen der
Lesbarkeit der besonderen Zeit-Form, in der das
Lebens-Haus sein tragendes Fundament hat.
Hierflr will Prébster Kunzel Bewusstsein wecken.



Gemeint ist die zyklische Zeit der Jahreszeiten
und der Kreislauf der Lebensalter, die im
allgemeinen Bewusstsein mit dem rakenférmigen
Zeitstrahl von Wachstum und Fortschritt im Streit
liegen.

Zeitzeichen, die im Haus der Schreine angefertigt
werden, sind Zeit-Blatter und Lebens-Bretter, auf
denen der Klnstler Striche bzw Kerben im
Beugegestus der Feldarbeit einbringt. Dabei
erzeugt er eine Gestimmtheit, die der kosmischen
Gestimmtheit von Zen-Stein-Géarten nicht
unéhnlich ist.

Ein weitere Zeit-Manifestation, die wir in unserer
Ausstellung kennenlernen kénnen, sind die
Weidenringe, die der Landwirt geistig-spiritueller
Fruchte jedes Jahr flicht, in der Natur gegebenen
Zeit zwischen November und Februar, 192 000
sind es mittlerweile, Zweige, die sich immer
wieder zum Kreis schlieBen und ins Rund gehen
wie Gebetsperlen fir einen globalen Rosenkranz.

Xue Liu studierte von 2000 — 2004 an der
Sichuan Kunstakademie in China und von 2006
bis 2010 in Offenbach und am Frankfurter Stadel
Bihnen- und Kostiim-Bild und freie Malerei.

Xue Liu lebt und arbeitet in Frankfurt und kann als
moderne Verkdrperung des klassischen Flaneurs
verstanden werden, der durch die Welt der
Weltmetropole Frankfurt und durch die heutige
Medienwelt streift und sich von Ideen und
Eindricken finden und ansprechen I&sst.

U. a. die Clochards im Bahnhofs-Viertel. Im
Kunstverein sehen wir Impressionen aus einem
Frankfurter Park mit historischen Zeugnissen in
Gestalt von Brunnen-Skulpturen und Hinweisen
auf die vorhistorisch zeitlose Natur und das
verlorene Paradies in Gestalt einer Entenfamilie.

Das Medium, das in Verbindung mit den
Streifziigen des Kinstlers zum Einsatz kommt, ist
im Wesentlichen die Malerei, auch wenn Xue Liu
immer wieder installatorisch arbeitet, seine
Malerei unterhélt Referenzen zur
impressionistischen Auffassung, bei der es
augenblicksschnell zugehen muss, hier wird Zeit
festgehalten, das Thema Zeit und Verganglichkeit
ausgefuhrt, und tendenziell scheint das auch Xue
Lius Lenkmoment zu sein, gleichwohl bei ihm die
prismatische Zerlegung der tageszeitlichen
Lichtverhéltnisse fehlt.

Seine Arbeiten, die einem System
kurzschriftartiger Pinselschwiinge von einer
freundlich offenen Physiognomie entspringen,
bewegen sich mehr in einem kunsthistorisch

betrachtet barocken Hell-Dunkel bzw im
alltdglichen Bildschirm- und Kino-Licht.

Der Horizont, der sich hier Form und Richtung
gebend auftut, ist der Horizont einer Seh-Kultur,
die durch die Schule der Cineastik gegangen ist,
darauf verweist ein gréBere Arbeit von Xue Liu,
,0ld Boy“ ist der Titel und der Betrachter sieht die
Cover der Videothek des Kinstlers mit betont
exquisiten Titeln, die wie Leuchttiirme aus dem
Toben der medial entfesselten Bilderflut aufragen.

Die Inhalte, die hier gesagt werden, retten sich
wie blind und orientierungslos in die nicht virtuelle
Realitat der Leinwand, denken Sie an ein FloB, in
pastigem Akryl auf Leinwand sind besagte Inhalte
nicht mehr nur dem Auge sondern auch dem
Tast- und Kérper-Sinn unmittelbar zugénglich.

So wird der Pinsel des Malers zur Kompass-
Nadel und zum Blindenstock in einer
Ubervisualisierten Welt, in der man vor lauter
Bildern in Gefahr laufen kann, kein Bild mehr zu
sehen.

Roland Schon

1964 geboren in Neuhof

1987 — 1992 Studium an der Akademie der
Bildenden Kiinste Stuttgart ,

lebt und arbeitet in Neudrossenfeld/ Lkrs
Kulmbach
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Mit Roland Schén begann der Einstieg in diese
Ausstellung, Seine Anfrage léste den Gang der
Ideen aus, besonders gefallen hat mir neben den
ausgestellten Rosen-Tableaus seine Out-Door-
Installation im Park der Villa Concordia in
Bamberg.

Sie heil}t ,Orangerie Natur®, eine klassische
Bezeichnung fir Lust-Garten-Architekturen, und
ist ein Glashaus der besonderen Art.

Seine Wénde bestehen aus Schichten
unregelméBig zusammen montierten Fenster, so
dass in struktureller Hinsicht ein Eindruck offenen
Schwebens entsteht, der an Piet Mondrian
erinnert.

D.h. an einen der starksten Protagonisten der
Moderne, der ja hinter dem Natureindruck eine
neoplatonische Ideen-Welt suchte und zu deren
Représentation zu seiner Bildsprache fand, die
aus Rechtecken, Quadraten und lang und kurz
getakteten Schmal-Flachen und meta-natirlichen
Grundfarben besteht.

In inhaltlicher Hinsicht bildet sich eine Referenz
an Rene Magritte, bei dem der Blick durch die
Fensterscheibe in einen Garten zum Sinnbild der
Relativitdt und Kunstlichkeit der menschlichen
Wahrnehmung wird, das Ding an sich bleibt
auBerhalb des Begreifens, der Blick bleibt an der
Oberflache, aber da auch immer am Potenzial
eines méglichen Ganzen, das im Rahmen
unserer Thematik die heilige Madonna im
Rosenhaag eben so enthélt wie die triviale Rose
am Valentinstag.

Sehen ist immer auch lllusion und Ringen um die
Wabhrheit, die letztendlich dahin treibt, das
Wissen um die eigene cognitive Beschranktheit
zur mentalen Disziplin und Regel zu machen. Die
menschlichen Gewissheiten grinden immer auf
weltanschaulichen Konstruktionen, die
unterschiedliche Blickwinkel verallgemeinern und
die nur relative Haltbarkeit haben.

Bestes Beispiel fir das Wahrheits-Ringen im

politisch-religidsen Kontext liefert das Buch des
gerade verstorbenen Umberto Eco ,Der Name
der Rose*.

Der Fokus in Roland Schons bildnerischer Arbeit,
die mit Landschaftsmalerei begonnen hat und
dann zum All Over der Farbfeldmalerei wechselte,
richtet sich auf die Risse, Briiche, Spriinge und
Schwellen zwischen den Fragmenten und
Scherben mdglicher und praktizierter Weltsichten,
die sich Uberlagern, einander verdecken und flr
deren Feststellung und Betrachtung es auBer der
Poesie kein funktionierendes Mittel oder
angeborenes Sensorium gibt.

Roland Schoéns Arbeiten, die wir hier sehen,
folgen dem Prinzip der Schichtung, in der sich
Verdeckung und Transparenz die Waage halten,
so entsteht ein Schwebezustand, in dem sich der
Absolutheits-Anspruch disparater Auffassungen
davon, was Natur und was Mensch ware, auflést.

Was ist eine Rose? Fragen die Bilder in der
Manier der Gertrude Stein.

Eine Rose ist eine Rose ist eine Rose ist eine
Rose, ist ein Wort, ist ein Bild, ist ein Ding.
Jedes Mal ist da ein Unterschied, ist da ein
Zwischenraum, ein Bruch, ein Sprung, der
Lebens- und Schwebe-Raum der Natur des
Ganz-Anderen.

Uwe Schifer

24.4.1965 in Bamberg geboren
wohnt in Stuttgart

1987-93 Studium Freie Grafik/Freie Malerei an
der Staatlichen Akademie
der bildenden Kinste Stuttgart

1990-93 Lehrauftrag flr Radierung an der
P&dagogischen Hochschule Ludwigsburg

seit 1998 Dozent an der Kolping-Kunstschule in
Stuttgar

Was nicht in der offiziellen Vita steht, worauf mich
aber etwas Instinktives gelenkt hat, ist der
Umstand, dass Uwe Schéfer auch Wanderer ist,
als ich las, dass der Klinstler aus Franken
kommt, und ich dem zum Wandern und
Spazierengehen animierenden Sog seiner Bilder
erlag, erinnerte ich mich an die berthmte Reise
der Romantiker Thieck und Wackenroder durch
die frankische Schweiz, meine Gewissheit, dass
Schéfer — was flr ein Name, Arkadien lasst



griBen - auch so einer ware, wurde bei einem
Telefongespréach bestéatigt, wir mussten beide
herzlich lachen.

Ja, das Wandern ist des Millers Lust, so
formuliert sich romantisch-burgerlicher Freiheits-
und Individualismus-Gedanke des 19
Jahrhunderts, und Schéfers Wanderlust und die
seiner Freunde, die in die Schweizer Alpen, nach
Finnland, England und Frankreich fihrt, wei3 sich
auf Schusters Rappen ebenfalls auf einem Trip,
der die begrenzte Bilder- und Erlebnis-Welt der
Touristik-Publikationen und Ansichtskarten-Kultur
verlasst.

Gleichwonhl fotografiert Uwe Schéafer auf seinen
Reisen und seine Gemalde verwenden die
Schnappschiisse von Unterwegs, allerdings in
verfremdenden Montagen und Uberlagerungen,
die im Atelier per Projektor hergestellt werden.
Die Landschaften, die hier entstehen sind fiktional
und lassen sich in die Kategorie der Ideal-
Landschaften einordnen, die lange Tradition hat,
man denke nur an Claude Lorrain oder Caspar-
David Friedrich. In beiden Fallen ging es um neue
Raumbegriffe, dem des unendlichen Kosmos und
dem der Seele und der Gefuhle.

Eine Raumbegrifflichkeit, die sich gegen die
wissenschaftliche Geometrie und die optischen
Regeln wendet, aber diese auch reflektiert, und
diese Reflexion zum Thema macht, finden wir bei
Uwe Schéfer.

Die Bildschichten, die sich Gberlagern, bringen
alle eine eigene, jeweils den optischen Regeln
entsprechende Perspektive ins Bild, die sich aber
in der Uberlagerung mit den andern Schichten
bricht, insgesamt bildet sich ein poly-
perspektivisches Potenzial, das in seiner
uneinheitlichen Schatten- und Lichtfihrung eine
metaphysische Aura bildet und eine Stimmung

entwickelt, die an das Erlebnis lucider Klar-
Traume erinnert, in denen der Traumer weif,
dass er traumt. Das alles ereignet sich in einer
hyperrealistischen Prézision und Hellsichtigkeit,
der das Wachssein unterlegen ist.

Ein zusatzlicher Eindruckstrager dieser Préazision,
die bis ins Innerste der Welt zu gehen scheint,
sind der Niederschlag von Belichtungs-Zeit und
Blickwinkel und Schérfe in den Darstellungen, die
auf das fotografische Zeit und Geschwindigkeits-
Moment verweisen. Essentiell dazu der Kontrast
der majestéatischen Ruhe und Kraft in der Berg-
und Naturdarstellung aus Klassizismus und
Realismus des 19.Jahrunderts.

Es gibt keine Menschen in den Darstellungen, es
gibt Gebaude, Wege, Hinweise, das Ganze aber
ist in einen Zeit- und Raum-Modus versetzt, der
einer fremden Welt gehért und den Menschen
nicht Schritt halten lasst. Vielleicht kann er es
lernen. Vielleicht beim Wandern und
Spazierengehen, wenn die Schritte in sich, in die
Gemeinschaft der Schritte zurlickkehren und der
Weg das Ziel ist.

Barbara Camilla Tucholski

1947 in Loitz an der Peene geboren

1952 die Familie flieht in den Westen, haufiger
Wohnort-Wechsel

1971 - 1980 Studium an der Dusseldorfer
Kunstakademie bei Norbert Kricke
(Meisterschiilerin) und an der Rheinischen
Friedrich-Wilhelms-Universitat zu Bonn
Kunstgeschichte.

1981 Promotion

1989 Professur an der Padagogischen
Hochschule Kiel.

Seit 1995 Lehre im Fachbereich Kunst an der
Universitat Kiel

2008 — 2012 Leiterin des Kunstfestivals Peeneale
in Loitz

2013 Grindung des Kunstvereins ,,Gut Loitz",
lebt und arbeitet in Oevelgénne, Wien und Rom
Der Kreis aus Topfpflanzen im Zentrum der
Ausstellung stammt von Barbara Camilla
Tucholski, die mir vor einiger Zeit einen Katalog
geschickt hat, in dem war ein Schrebergarten-
Projekt aus Rostock und Loitz dargestellt, das
mich an unser Projekt ,Vereint* mit der vereinten
Weidener Vereinswelt 2013 erinnert hat.



Dieser Kreis ist Sinnbild der Mensch-Natur-
Gemeinschaft, zum Kreis schlieBen sich
Verbindungs-Objekte domestizierter Natur und
menschlicher, liebhabender Hege, schlicht
Blumentopf genannt, die unter dem Titel ,Die
kleinen Garten des Gllcks" ihren besonderen
Rahmen finden.

An der Stelle méchte ich all den Menschen aus
Weiden und Umgebung danken, die uns mit ihren
Pflanzen-Gaben unterstltzt und die Idee wahr
gemacht haben.

Wer das ist, kbnnen Sie weitgehend den
Beschriftungen entnehmen, zu denen sich dann
auch Ihre Namen gesellen, bisher waren es:

Annette Rosl

Hella und Josef Kirschner

Gesellschaft der Staudenfreunde

Agnes Kumpfl

Dr. Cornelia Nickl-Meckfessel

Veit Wagner

Hilde Hausner-Lindner

Frau Maria Seggewif3

Und eine Delegation des Lions-Club Weiden
Goldene StraBBe

Jeder Blumentopf kénnte eine Parzelle in einem
Schrebergarten prasentieren und im Kleinen von
Arbeiterwelt, Kleinburgertum und DDR-
stadtischem sozialistischen Selbstversorgertum
das darstellen, was im GroB3en die Anspriche
eines Ludwig XIV befriedigte. So ist das im
Original-Kunstwerk.

Fir Camilla Barbara Tucholski symbolisieren die
Kleingarten aus Rostock und Loitz dabei nicht nur
das GroBe Gluck der kleinen Leute sondern auch
ein Stuck der eigenen Kindheit, die mit der Flucht
der in Loitz ans&ssig gewesenen Familie in den
Westen sozusagen umgetopft wurde, und die
ganze Kindheit der Kunstlerin gestaltete sich
schlieBlich als eine Geschichte der Umtopfungen
und der Suche nach dem festen, stabilen
Zuhause, nach Heimat und nach dem Frieden im

Garten Eden. Nach Einkehr des deutsch-
deutschen Friedens 1989 begann das
Kleingartensterben, Die Gunstig-Angebote der
Supermérkte machten den Eigenanbau obsolet .

Die Zeichnungen der Kunstlerin geben die
Ansichten verschiedener Garten-Hauschen wider,
dazu die Umgrenzung einer Bodenflache, ein
Baum, das stereotype Muster, dem die ganze
Parzellenlandschaft unterworfen ist, die
Zeichnungen sind linienbetont, die Linie fungiert
als realistisches Darstellungsmittel sehr reduziert
und beschrankt sich auf wenige charakteristische
Elementen, die auf summative Art eine luftige
Gesamt-Atmosphére voller Poesie suggerieren,
der Betrachter meint darin deutlich jedes Detail zu
erkennen, die Linie bleib aber vor allem Ausdruck
der suchenden und formenden Kraft unserer
Sehnsucht.

In der Umgrenzung der Bodenflache erféhrt sie
eine aufféllige fluchtlinienartige Streckung, die
das Eng-Sein der realen Lebensverhaltnisse und
der Monotonie des Parzellen-Musters
transzendiert, das Denken und Lenken, das darin
Platz hat, tritt in den Raum der Poesie, alles wird
leichter und lichter, Willkommen im
Wolkenkuckucksheim, im kleinen Garten des
Gliicks, hoch tber den Wolken.

Thomas May

1971 geboren in Amberg i.d.Opf.

1992 — 1999 Akademie d. B. Klinste Nirnberg,
Prof. Reuter , Meisterschuler

1997 — 1998 Hochschule fur Gestaltung
Karlsruhe, Medienkunst

1999 — 2000 Aufbaustudiengang “Kunst im
offentlichen Raum” AdBK Nbg., Prof. Hélzinger,

ab 2000
Grashalm-Institut

Workshops und Artist in Residenz-Aufenthalte im
Ausland, mehrmals in China und Japan

Die zentrale Arbeit in Thomas Mays Werk ist das
Grashalm-Institut, ein Kontext-Kunstwerk, das
wissenschaftliche Methoden auf den &sthetischen
Raum Ubertragt, das Kernthema seiner
Auseinandersetzung ist dabei der Grashalm und
seine biologische, 6konomische und kulturelle
Platzierung.

Seit der Jahrtausendwende, als Thomas May in
Verbindung mit dem Kunstverein Weiden eines



seiner ersten Grashalm-Schnitz-Projekte im
bayerisch-béhmischen Grenzland durchfihrte,
sind zahlreiche Aktionen, Projekte, Workshops,
Kongresse und andere Formen des Wissens-
Transfers durchgefihrt worden, dabei werden alle
Sinne zur Begutachtung, Analyse und
Strukturierung des Phdnomens im Denkraum
jenseits des Nutzwert-Prinzips herangezogen.

Man schmeckt, man riecht, man hért, man
bewegt, man sieht, man fuhlt. Ganz wesentlich ist
die Teilnahme des Publikums, das in vielfaltiger
Weise als Nutzer als Nutzer der Mayschen
Objekte auftritt, der Nutzen beruht auf einer
Weitung des Wahrnehmungshorizontes und dem
geistigen Raum-Gewinn.

Die ausgestellten fotografischen Arbeiten
prasentieren eine andere Werklinie, die Thomas
May im Zusammenhang mit Aufenthalten in
Japan vorantreibt. Zwischen der Inselkultur, die
auf kleinstem Natur-Raum effektiv sein muss und
eine Weltmarkt-Spitzen-Position innehat, und den
kiinstlerischen Leitgedanken, denen Thomas May
folgt, besteht eine Verbindung, die sich vielleicht
im Bonsai-Baumchen adaquat symbolisiert.

Mensch und Natur treffen sich in der
Gemeinsamkeit ihres Lebensdranges, die Form
der Koexistenz, die beiden Raum lasst, beruht
auf der Ritualisierung des Lebens. Das Bonsai-
Baumchen unterliegt einem lebenslangen
Prozess der Intervention und Unterwerfung unter
das Muster des Ur- und Ideal-Baums.

Ein &hnlicher Idealisierungs-Gedanke ist in Mays
Pflanzenfotografien wirksam, die May ,Nature
terroriste“ nennt. Pflanzen sind Verwandler von
Licht-Energie, in Mays Fotografie kommt das
Licht-Energie-Moment der Pflanzen in der Gestalt
zum Ausdruck, dass bestimmte Bereiche, Blatter,
Stengel, von einzelnen Pflanzen oder
Pflanzengruppen in ungewoéhnlicher Intensitéat
strahlen, die dabei absolut natirlich wirkt.
Sichtlich flieBt der Energie-Einfluss Uber.

Das ist absolut nicht nattrlich, vielmehr ist es die
Folge eines technischen Eingriffs, einer Farb-
Spray-Intervention, die asthetische Ordnungs-
Vorgaben steigert, aber letztendlich die Natur
vergewaltigt.

Der Anblick ist faszinierend, eine magische Aura
ergreift das Gemut und lasst wider besseren
Wissens keinen Zweifel zu, hier enthllt sich die
wahre Natur, der man sich hingeben will.

Das ist eine Tauschung und eine Demonstration
der Tauschungs-Bereitschaft des Menschen, vor
dem Hintergrund der jlingsten japanischen
Atomkatastrophe kénnte man, was hier vorliegt,
das Fokushima-Syndrom nennen.

Mit einer kleinen Sonderausstellung des
regionalen AuBenseiter-Kiinstlers Max Bresele
(1944-1998) ,Mein Garten, in dem ich ganz
Schwester sein kann“ macht die Ausstellung
auch einen Link zum ,atomaren Entsorgungs-
Park“im Oberpfalzischen Wackersdorf.

Diese Zeit lebt im Gedachtnis der Betroffenen als
Ara des Aufbegehrens fort, die Bilder vom Kampf
gegen die Bedrohung einer falschen,
naturwidrigen Energieversorgung bestimmen die
Atmosphare, in die der Rlckblick taucht.

Aber es gibt auch gegenlaufige, dartber
hinausweisende Bild-Wertigkeiten, die nicht das
Widerstands-Nein sondern das Ja zu den
Alternativen beinhalten. Dieses Ja, das vor 30
Jahren nicht gehért wurde, ist heute mit der
Energiewende nach der Katastrophe von
Fokushima Bundespolitik geworden.

Es ist das Ja zum Wettstreit der Ideen, der in
vielen Workshops, Vortrdgen, und Modell-
Projekten Gestalt bekommen hat und im Urbild
des Symposions, des Gastmahls sein
verbindliches MaB hatte, einem Gastmabhl, an
dessen dkologischer Tafel auch die Natur Sitz
und Stimme hat.

In diesem Sinn kénnen sich in unserer
Imagination auch die Ausstellungs -Teile mit
ihren unterschiedlichen weltanschaulichen
Blickwinkeln auf das Garten-Thema zum
Miteinander im Symposion verbinden, neben
Mutter Natur bekommt Max Bresele einen
Ehrenplatz. Wir werden in diesem Jahr
versuchen, vor Ort ein Bresele Privat-Museum
einzurichten, um die Flamme der Poesie der
Jahre der Entschlossenheit und Stéarke nicht
ausgehen zu lassen

Der Bau der Anlage wurde 1989 abgebrochen.
Max Bresele gilt als eine kunstlerische Symbol-
Figur dieser Zeit. Sein Nachlass befindet sich im
Besitz des Kunstvereins.

Wolfgang Herzer

2.Text aus: HOMEPAGE
KUNSTVEREIN WEIDEN
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Roland Schoén (Neudrossenfeld), Uwe Schafer
(Stuttgart), Petra Johanna Barfs (Frankfurt),
Barbara Camilla Tucholski (Kiel), Franz Prébster
Kunzel (Freystadt), Xue Liu (Frankfurt),
Sonderausstellung Max Bresele (1944 — 1998)

und Thomas May (Niirnberg)

Eréffnung Freitag 04.03. 20 Uhr

geéffnet So 14 - 18 Uhr, nach Vereinbarung und
nach Absprache im Cafe Neues Linda Do bis Sa 20
- 23 Uhr

VORWORT

Der ,,atomare Entsorgungs-Park Oberpfalz“ und
der Garten des Kiinstlers Max Bresele, ,,in dem
ich ganz Schwester sein kann“.

Schon 2005 hat sich der Kunstverein an dieses Thema
gemacht. Die domestizierte Natur.

Dieses Thema (ibt auf manche Oberpfalzer eine
geheimnisvolle Anziehung aus, die Uber das Interesse
des Bewohners an Wald und Wiese hinausgeht.

Das liegt am zeitgeschichtlichen Rahmen, in dem die
hiesige Nachkriegs-Generation erwachsen wurde und
Kinder bekommen hat.

Mittlerweile gibt es die Kinder der Kinder.

Ein bepflanzter Blumentopf kann im Kontext Oberpfalz
dieser Zeit zum Symbol werden, das in der schlichten
ténernen Handelsware ein hoffnungsvoll magisches
Wesen weckt, das unsere Region mit dem globalen
Raum verknupft.

Um 1989, als der Eiserne Vorhang zwischen den
weltpolitischen Bldécken fiel und man meinte, das
Schlimmste hinter sich zu haben, war das ehrenwert
und utopisch, es folgte dem Motto: ,Wer keinen Mut
zum Traumen hat, hat keine Kraft zum Kampfen“. Das
ist lange her.

Heute, gut dreiBig Jahre spéter, flirchten die Alten
angesichts der katastrophalen weltpolitischen und
klimatischen Lage, dass das Schlimmste noch kommt
und der Einstieg ins Mut-Trdumen nur im Alptraum
ankommen kann. Und die Jungen haben gar keine
Erinnerung an den Fast-Siinden-Fall im Garten
Oberpfalz, den wir verhindert haben.

Die Struktur des utopischen Denkens, die dem
Kunstwerk innewohnt, hat sich dartiber nicht verandert
und steht vor uns wie ein Karussell im Winter.

Nach dem Sinn, sich in diesem Denken qua
Kunstbetrachtung zu ben, sollte man nicht fragen, ein

Sinn-Versprechen analog dem Rosengarten, von dem
der Schlager singt, gibt es nicht, hat es nie gegeben,
du solltest es, wenn du nichts anderes zu tun hat,
einfach tun. Das hat Geschichte. Jung und Alt.

2005 geschah das versuchsweise mit Oberpfalzer
Kunst-Student/innen, die unter dem Titel ,Quite Early
One Morning“ im Nachwuchs-Fdrder-Programm des
Kunstvereins tatig waren.

Unter anderem brachten sie zusammen mit
Kolleginnen der Akademie Prag unter dem Titel
-Baum-Raum* eine historische Buchen- und Eichen-
Allee zum Sprechen.

Bei dieser Aktion im Landkreis Neustadt an der
Waldnaab halfen Studenten der Hochschule fir
angewandte Wissenschaften Weiden/Amberg mit
ihrem Elektronik-Know-How.

Das besondere Movens in diesem Projekt war die
innere und in der Historie praktisch erprobte
Verbundenheit des Kurators mit der Region.

Garten ist dabei ein grundlegendes Thema, das mit
einer Ausstellung und einem Projekt nicht
ausgeschopft ist, gerade in einer Region wie der
granit-grau-griin-hiigeligen Oberpfalz nicht, die vor
dreiB3ig Jahren nur knapp dem Umbau zum ,atomaren
Entsorgungs-Park“ entgehen konnte.

Euphorisch war dieser Plan von Wissenschaft,
Wirtschaft und Politik als ein Hohepunkt der
fortschritts-ideologischen Vorstellung begriBt worden,
dass das sogenannte friedliche naturwissenschaftliche
Wissen als natirlicher Nachvollzug der géttlichen
Ordnung zu verstehen wére, und als Auftrag, sich, wie
es in der Bibel steht, die Erde untertan zu machen.

Das Thema Natur, Begriffsfeld zwischen Géaa,
Gentechnik und Kern-Spaltung, ein Synonym fir
Oberpfalz?

Energie ohne Ende! Irdisches Paradies! Selbst der
groBe Philosoph Ernst Bloch schwarmte davon, biss in
den verfuhrerischen Paradies-Apfel. Vor der Kulisse
malerischer bayerisch-béhmischer Natur war hier in
den 1980er Jahren der Bau einer Atom-Fabrik geplant
und begonnen worden, die aus den innersten
Bausteinen der Natur Zukunfts-Bausteine machen
sollte.

Was als Aufstieg und Lésung des gréBten
Menschheitsproblems, als sicherer Weg zur globalen
Sicherung der Energie-Versorgung gedacht war, wird
hier vor Ort als Sitindenfall entlarvt.

Die Menschen-Natur muss sich in ihrer Vorstellung,
MaB aller Dinge zu sein, kritisch befragen lassen. Der
von unabhangiger Wissenschaft gestltzte blrgerlich-
alternative- und autonome Widerstand in Wackersdorf
setzt in Verbindung mit der internationalen Anti-Atom-
Bewegung menschlicher Machbarkeit Grenzen.



Der Tourismus-Garten Oberpfalz, mit dem heute
geworben wird, kann gerettet werden, der Traum von
einer Oberpfalz als Oko-Pfalz, als Regenerativ-
Energie-Paradies, fir das es konzeptionelle und
praktische Anséatze gibt, aber geht im
zurlickkehrenden Alltag unter.

Das Denken, das die Protest-Aktionen diesbezuglich
zu Prozessionen des dkologischen Geistes machte,
kommt erst 30 Jahre spéter ans Ziel, als die Politk in
Deutschland die Nuklear - Katastrophe von Fukushima
als Wende-Signal zu begreifen versteht.

Die Jahre 1982 bis 89 sind im Ged&chtnis des
Oberpfélzers vorwiegend als eine Zeit des
Aufbegehrens verbucht. Das spektakulare Bild der
Arena, in dem sich Staats-Gewalt und Birger-Wille
unversohnlich gegenuberstehen, verdeckt allerdings
ein anderes Bild, dessen Inhalte in Wackersdorf und
anderswo ebenfalls real stattgefunden haben, wenn
auch nicht in der Bewusstsein prdgenden Weise, die
winschenswert gewesen wére.

Es ist das Bild des Symposions, des Wissens-
Wettstreits. Die antike Kulturtechnik zur
gemeinschaftlichen Wahrheitssuche, bei der an Orten
wie Wackersdorf endlich auch die Natur und ihre
Anspriche als gleichwertige Gré8e zum Mahl geladen
war, bestimmte jahrelang den 6ffentlichen und privaten
Diskurs in der Region.

Man denke an die vielen Seminare, Vortrage,
Workshops zu 6kologischem Landbau, Solar-Energie
und vielen anderen Themen, die von den neuen
sozialen Bewegungen zur Sprache gebracht wurden.

Spuren davon sind erhalten. Vorwiegend im
Verborgenen und Privaten.

Denkmaler mit 6ffentlicher Zentralitat aber fehlen.
Gedenken, Danken und Mahnen, wie es sich
allenthalben in den heute noch sichtbaren
mittelalterlichen Pestsaulen verkérpert, findet trotz der
analogen Vergleichslage, die durch die Halbwertszeit
von Plutonium gegeben ist, nicht statt.

Einen besonderen Hinweis verdient das kellergroBe
Archiv des Schwandorfers Wolfgang Noak, der groB3e
Teile seiner Dokumente-Sammlung an das neu
entstehende Heimat-Museum in Regensburg ubergibt.
Erwahnenswert auch das Werk des Schwandorfer
Klnstlers und Lebens-Kunstwerkers Max Bresele,
dessen Nachlass seit seinem Tod 1998 im Besitz des
Kunstvereins ist.

Das Garten-Motiv als Frage-Symbol bezlglich der
grundlegenden Mensch-Natur-Beziehung hat in der
Oberpfalz eine zeitgeschichtlich nahe und existenziell
grundlegende Verankerung.

Breseles Arbeit hat diesbezlglich verdichtende,
symbolische Qualitdt und eine identitatsstiftende
Funktion, die verdrangte Selbst-Bild-Teile der Region
aktualisiert und in das allgemeine Bewusstsein
zurlckfihrt.

Eine kleine Sonderausstellung mit gartnerischen
Objekten und Fotografien unter dem Titel ,, Mein
Garten, in dem ich ganz Schwester sein kann“ soll das
Gedachtnis an Bresele und seine Zeit auffrischen und
das Bewusstsein fiir die Aktualitat der damals vor Ort
gelebten Ideen scharfen.

In diesem Sinne Iadt Breseles Werk als ein zentraler
Topos der Oberpfélzer Kunstwelt zum Symposion ein.
Im Geist des Huttendorfes im Taxéldener Wald
gruppieren sich die verschiedenen Ausstellungsteile
zum kommunizierenden Ganzen, bei dem es, wenn es
,=um die Theorie und die Erfahrungen tber die
Behandlung des Bodens und die Erziehung der
Gewachse im Kulchen-, Obst- und Blumengarten® geht,
nicht nur um diese geht, sondern vor allem um das,
was den Genuss der Arbeits-Frucht erst erlaubt, das
rechte Verhéltnis von Erdung und Héhenflug des
Menschen in der Akzeptanz seiner Grenzen qua
Geschlecht, Lebenszeit und Vergessen.

Und der Apfel? Die Frucht, die im vollkommenen
Genuss Vollkommenheit verspricht? Was damit ist,
das mussten wir langst wissen!

Betrachten wir nun mit Breseles Augen, den Augen
des Aussteigers, der in seinem lebenskunstwerklichen
Elementarismus vorgeschichtlich ist und nicht nur an
die pflanzlichen Wurzeln geht, betrachten wir mit ihm
den Garten, die Natur im Gehege.

Der 6kologische Oikos, der hier unter Breseles
Héanden entsteht, der Haushalt, in dem die Natur mit
am Tisch sitzt, hat es im Miniatur-MaBstab bereits zur
Zeit der Jager und Sammler gegeben. Bresele
verkérpert eine heutige Variante dieser Lebensform.

Innerhalb dieser friihen, dabei in sich perfekten
Wirtschaftsform besaB dieser Klein-Garten, so lasst
sich vermuten, nur eine erganzende ékonomische
Effizienz. Damit kénnte der Garten in seinem
antropologischen Kern nicht nur als Vorstufe des
Ackerbaus zu betrachten sein, als Ankiindigung des
zweiten groBen Kultur - Raumes in der Geschichte,
der des sesshaften Bauerntums.

Er kdnnte auch Ausdruck dafir sein, dass dem
Menschen eine Vorstellung von Ordnung und
Geometrie angeboren ist, die von sich aus in die
ordnende und schmiickend aufwertende Gestalt-
Werdung will. Sie Ubertragt das Bild der dunklen
abgemessenen Leerflachen in den Stern-Parzellen
vom né&chtlichen Himmel auf die Erde und fullt sie mit
irdischem Leben.

Die Variationen, die im Laufe der menschlichen
Symbol - und Kulturgeschichte diesem Muster
entspringen, markieren Stationen des Wandels; die
Einstellung des Homo Sapiens zu seiner Fremd-,
AuBen-, Innen- und Eigen-Natur veréndert sich, dies
geschieht im Zusammenhang mit dem Blickwinkel
seiner unterschiedlichen gesellschaftlichen
Positionierung.



Dem sozialgeschichtlichen Zusammenhang
entsprechen unterschiedliche Gartentypen wie
Atrium-Garten, Klostergarten, Burggarten,
Schlossgarten, Lustgarten, Bauerngarten,
Armengarten, Eisenbahnergarten, Arbeitergarten,
Klein - und Schrebergarten, Neubau-Siedlungs-Zier-
und Nutzgarten, urbaner Fenster-,Zimmer- und
Balkongarten, Urban Gardening, Guerilla Gardening.
Jeder Garten-Typ fir sich ist strukturell ein
Weltmodell.

Neben dem Moment der Aneignung von Natur als
geordnete Nutzsphére, die das Jager- und Sammler-
Wesen als Wirtschaftsform ablést und sich im Kontext
von Ackerbau und Viehzucht zu kulturtragender GréBe
entwickelt, enthélt die scheinbar zeitlose Garten-
Kultur, derer sich schon die Blattschneiderameisen
befleiBigen, exquisit auch die Dimension des Schénen
und Freien, vielleicht als kompensatorische
Reminiszenz an das ,verlorene Paradies” und an die
paradiesische Unschuld, als Lamm und Léwe noch
beieinander lagen, jenseits von Krieg und
Konkurrenz-Prinzip.

Der blihende Garten, der alle Jahreszeiten mit seinem
farbigen Strahlen begriiB3t, wird in seinen vielfaltigen
Gebautheits - Formen zum Tageslicht-Nachbild des
Nacht-Himmels und seiner interstellaren Ordnung,
seiner Fixpunkte, Bewegungen und Fluchten und wird
dazu zum Wechselbild aus nédhrwert-schwerer Nutz-
Arbeit und bliten-leichtem Kunst-Selbstzweck.

Die Schau der sieben Kiinstler/innen, die aus dem
ganzen Bundesgebiet stammen und mit denen in den
letzten zwei Jahren auf unterschiedliche Weise
Kontakt entstanden ist, lebt aus dem starken
Gegensatz und den unterschiedlichsten Referenzen zu
historischen, philosophischen und &sthetischen
Kontexten.

Die Ausstellung reflektiert die Motive wilder und
gestalteter Natur unter Blickwinkeln, die zur Idee des
Schrebergartens ebenso wie zur Philosophie des
absolutistischen Barock-Gartens, des englischen
Landschaftsgartens und zur Aura deutscher
Nationalmystik fihren und wartet dabei mit groBer
methodisch-inhaltlicher und technischer Vielfalt auf.

In der Zusammenschau der unterschiedlichen
Kunstwerke, die der Betrachter auf seinem Rundgang
herstellt, soll sich, das ist der Wunsch des Kurators,
das Bild eines Symposions bilden, bei dem nun wir,
die Menschen, am Tisch der Natur sitzen.

An Speis und Trank und anregendem Austausch, der
die Beteiligten zum Kreis zusammenschlieBt, fehlt es
nicht, das alles ist in Fille gegeben, schlieBlich ist es
die zwei-einheitliche Natur als erzeugende und
erzeugte selber, die als Gastgeberin auftritt.

Dass die Sprache, die hier gesprochen wird,
vorbegrifflich-vormenschlichen Charakter hat, ist klar;
genug, um das Wesentliche zu verstehen, lernt man in
den Kunstwerken, beim Schauen mit allen Sinnen.

Da berthrt beim Durchwandern der Ausstellung die
Kérper-Empfindung des Betrachters mit jedem Schritt
eine Seite im Buch der Natur, bei jeder Berlhrung
kommt ein Hauch Bliten - Staub an, den wir
weitertragen wie unsere Schwestern die Bienen.

1. Petra Johanna Barfs,

geboren 1974 in Emden

1996 bis 2000 Studium in Interdisziplindrer Kunst bei
Ton Mars und Sef Peeters, Akademie Minerva in
Groningen, Niederlande.

2000 bis 2002 Aufbaustudium »Elektronische
Medien« bei Prof. Bernd Kracke, HfG Offenbach.
Gaststudium in der Filmklasse von Prof. Monika
Schwitte, Stadelschule, Frankfurt.

Mit dem Autor Peter Hértling, dessen Beitrag
»Erinnerung an die Erinnerung« in dem Katalogbuch
Black Forest abgedruckt ist, verbindet die Klinstlerin
eine langjahrige Freundschaft.

Lebt und arbeitet in Frankfurt a. M.

Die Arbeiten von Petra Johanna Barfs, die der
Kunstverein Weiden in seiner Ausstellung ,Garten”
zeigt, stellen dem Betrachter schroffe Felswénde
entgegen. Es handelt sich um Collagen aus
unterschiedlichen Druck-Erzeugnissen zum alpinen
Thema, die in ihrem verwaschenen Schwarz-Weif3 und
der spezifischen Bildkérnung eine antiquarische Aura
bzw die Aura des Schattenhaften und Vergénglichen
verstrémen. Diese Aura fuhrt in die Zeit der GroBeltern
und UrgroB-Eltern, in die bis heute nicht aufgerdumten
Tabu-Zonen der deutschen Befindlichkeit und
Geschichte.

Die Wege, die dabei begangen werden, weichen
schlafwandlerisch sicher den thematisch bekannten
Wegzeichen aus und vermeiden souverén die Nahe
zum plakativen Klischee: die gegebenen historische
Referenzen treten als geistige Hintergrundstrahlung
und assoziativer Impuls in die Wahrnehmung.



Die Collage ist das tragende Medium im Werk der
Kunstlerin. Es gibt Collagen auf Papier und Leinwand.

Die ausgestellten Collagen werden in tiefer Rahmung
prasentiert, die den Objekt-Charakter der nur punktuell
am Bildtrager befestigten Papiere zu einer
eigenstandigen Darstellung bringt. Die Fragilitat der
Arbeiten, die sich gegen ihre Fixpunkte wélben und
wellen, wird selber zum Bild, zu einem skulpturalen
Bild, das mit seiner haptischen, den Kérper unmittelbar
betreffenden Wertigkeit die fotografisch visuellen, auf
Distanz vermittelten Bild-Inhalte verstarkt.

Bei diesen geht es um Fragen der Kindererziehung,
die im 19. Jahrhundert hdufig mit Zwangsmitteln nach
der Obst-Baum-Pflanz-Methode geldst wurden, Pflanz-
Pfahl und Fest-Binden schiitzen vor Krumm-Wuchs
und Windbruch.

Renate Rasp, die Tochter des Ufa-Schauspielers hat
zu diesem urdeutschen Struwel-Peter-Thema 1967
das Buch , Ein ungeratener Sohn“ geschrieben. Aus
einem Kind soll da ein Baum werden!

Petra Johanna Barfs ist aufgewachsen in einer
zeitgeistig unangepassten Familie, in der die SPD-
Zugehorigkeit des GroBvaters wider das Nazitum und
der rationale Geist der Aufklarung Uber die Zeiten
hinweg bestimmende mentale GréBen waren. Die
oben genannten Tabuzonen und anderer
massenpsychologischer Magnetismus sind es, die
zum Thema der Klnstlerin werden.

Betrachtet man die Arbeiten der Kinstlerin, die auch
Cineastin ist und sich selber als Fan der kitschigen
Nachkriegs-Heimat-Filme bezeichnet, genauer, so fallt
ein Muster auf, in dem sehr haufig Einzel-Personen
gegen Gruppen-Momente sozialer, architektonischer
und landschaftlicher Art gestellt sind.

Da stehen Berggruppen gegen Baumgruppen gegen
Walder gegen Menschengruppen gegen Sissy und
Gudrun Ensslin.

Was die Glieder dieser Kette verbindet, ist der
Ausdruck schicksalhaften Angezogenseins, das in sich
ambivalent ist und eine subtile Balance zwischen
affirmativer Sehnsucht und kritischem Abstand halt.

Die Metaphorik dieser Empfindungswelt enthélt in
Andeutungen die bekannte Sinnbilder-Sammiung
heroischer Verwurzelung und alpengliihend eiserner
Heimat-Treue, gleichwohl bleibt diese Welt dem
geradlinig groben Schwarz-Wei3-Denken
unzuganglich; der Betrachter, der hier hineinfindet,
gerét in ein luzides Erkenntnis-Licht, das ihn
beunruhigend tief in die Bergwerksstollen der
kollektiven und der eigenen Seele fihrt.

Und die Metaphorik, die sich unter Barfs auslegendem
Zugriff aus den foto- und film-geschichtlichen
Vorgaben bildet, schafft R&ume, in denen sich zum

heimischen Topos wie dem des ,deutschen Méadels®
amerikanische Gegenfiguren wie der von Bonny aus
der Geschichte von Bonny und Clyde assoziativ
traum-schlissig einstellen.

Da sind Adler im Kontrast zu Kolibri,-Schwéarmen, die
an Hitchcocks ,Végel“ gemahnen, Berg-Bauernhof im
Kontrast zum Bau-Rationalismus der Moderne,
Trachtenanzug und Sportgewand der 1930er Jahre im
Kontrast zu Borsalino-Tragern, die in kleinen und
gréBeren Gruppen stehen, abwarten und Hinweise auf
das Thema Herrschafts-Gewalt in staatlicher und
krimineller Art enthalten, und weiterhin sind da
Bergwénde, in denen Kdnig Laurins Rosengarten
blihen kénnte, Felsen, die den Appell zur
Kérperertiichtigung und die Willens-Entwicklung zu
stahlerner Héarte enthalten.

Diese Uberschaubare Anzahl von Elementen stellt
Petra Johanna Barfs zu symbolischen Landschaften
bzw Spielaufstellungen fiir Gedankenspiele im Kontext
Geistes-Geschichte zusammen. Aus diesem
Grundmuster bildet die Klinstlerin eine Vielzahl von
Variationen, die unter dem Titel ,Dark Forest®
zusammengefasst sind.

Obgleich die Heterogenitat der hier
zusammengefligten Versatzstlicke uniibersehbar ist,
sind die einzelnen Bilder jedes fir sich insgesamt von
einer zwingenden Kohésion beherrscht, die die
Wahrnehmung der Risse und Brliche nicht nur
Uberspielt sondern integriert und um- und eindeutet.

Zum einen gelingt das formal durch die virtuose
Durchsortierung des Bildmaterials nach den Mustern
der GréBen - und der Staffel-Perspektive. Aus der
schroffen Disparitat der Bildbestandteile entsteht der
Sachverhalt von Gedrénge und Enge.

Was der Betrachter miterlebt, ist das innere Drangen
von Geschichten, deren Elemente von der
Unumkehrbarkeit chemischer Prozesse
zusammengefuhrt werden und wie unter Hypnose
einer undurchschaubaren Folgerichtigkeit folgen.

Baume, Felsen, Berge, Menschen, Kruzifixe nach
Herrgotts-Schnitzer-Art, Bauwerke werden von einem
Blickwinkel aus wahrgenommen, in dem sich der
Realismus der Dinge als Maskerade einer Geisterwelt
einsamer Monaden offenbart, die sich nicht beriihren.
Sie funktionieren. Organe eines ideologischen
Kérpers. Die 1000 Augen des Dr. Mabuse.

Besondere physiognomische Prasenz bt in diesem
Setting das Waldmotiv aus.

Der schwarze, mauerdichte Nadelwald ist das Binde -
Trager - und Trennmittel der Szenerien. Es geht mit

den Briichen und Rissen der Collage einher und staut
in sich eine stumme, wenn man sich den Verweis auf
die Biographie der Kinstlerin erlauben darf, den Geist



der Aufklarung verschlingende Bedrohlichkeit an. Das
bleibt Ahnung.

Petra Johanna Barfs hat hier ein Mythologem
geschaffen, in dem sich auch Siegfrieds Ermordung im
Odenwald mit dem ,wandelnden Wald“ von Macbeth
verbinden kénnte und sich vielleicht der Widerhall von
Brechts Zeilen aus dem "Arturo Ui “ verliert: “ Der
SchoB ist fruchtbar noch, aus dem das kroch...“. Aber
auch das bleibt unausgesprochen und
unausgekrochen.

Unter den sieben Exponaten, die in der Ausstellung zu
sehen sind und alle dem Zyklus ,Black Forest®
entstammen, sind vier, mit denen die Kunstlerin einen
besonderen Topos aus dem Reich deutscher
Verirrungen und Absonderlichkeiten padagogischer
und ideologischer Art einfiihrt, der ausgesprochen gut
zum Ausstellungs-Thema passt.

Vor der Kulisse aus finster strengem National-Geholz
und willens-hartem Fels wird geturnt, wird der Kérper
ertlichtigt, wird der Sexual-Trieb kanalisiert, werden
Leib und Seele des Heranwachsenden geformt, und
zwar nach den deutsch-national ideologischen
MaBgaben und Kérper-Form-Geraten des Schreber-
Garten-Namens-Gebers und Arztes Daniel Gottlob
Moritz Schreber.

Nach Ansicht der Schweizer Psychologin Alice Miller
ist er als Hauptvertreter der sogenannten ,Schwarzen
Padagogik® anzusehen. Er begriff sich selber als
gottédhnlichen Schépfungs - Verbesserer. Der
Menschen war flr ihn Erziehungsmaterial und Baustoff
zum Bau des deutschen Volks-Kérpers.

Die collagierten Abbildungen: ,Freischwinger®, ,Junge
mit Rickenhalter”, ,Kopf mit Halter”, ,Madchen im
Bett“ stammen aus Schrebers orthopadischen
Lehrbichern. Es sind Sach-Buch-Zeichnungen, denen
sachgeméanB jeder Anflug von Empathie fehlt, in ihrer
Herstellungs-Zeit mdgen sie als nationales
Hoffnungszeichen gegolten haben.

Von Hoffnung ist in der Mimik der Kinder, die das
Kunstwerk aus dem historischen Rahmen I6st, nichts
zu sehen, und auch sonst nichts, es sind ernste, leere
Gesichter von Kindern, die sich fligen. Auf Petra
Johanna Barfs Collagen wird der Lehrbuch-Kontext mit
dem Bild vom offenen Natur-Raum verbunden, der
sich auch als Sinnbild ihrer Deutungs-Offenheit
betrachten lasst. Die Zeit, in der Petra Johanna Barfs
Geschichten ereignen, ist der Konjunktiv.

In der ikonologischen Offenheit der Darstellung kénnte
auf dieses Bild auch ein Titel wie ,Bergwald mit
Trimm-Dich-Pfad” passen, der auf heutige
Vorstellungen zum Thema Volksgesundheit und auf
die Entwicklungen seit Schreber verweist.

Die Poesie der Darstellungen bleibt davon unberihrt,
sie nahrt sich aus dem Schwebe-Zustand des

Indefiniten und der Mdglichkeit. In die Gesichter der
Kinder kbnnte Leben kommen, die Fesseln kbnnten
sich lockern.

Die Collagen, auf denen dieser Change stattfinden
kdnnte, haben ein amorphes, unregelméBiges Format,
das an Inseln erinnert, oder vielleicht an Flecken,
Flecken auf der weien Tischdecke.

Mein Gott, Dr. Schreber!

2. XUE LIU

1981 geboren in Chong Qing, China

2000 - 2004 Malerei an der Sichuan
Kunstakademie in China

2006 - 2011 Biihnen- und Kostiimbild bei Prof.
Rosalie an der HfG Offenbach am Main,

2007 - 2010 Freie Malerei an der Hochschule fiir
bildende Kiinste, Stadelschule in Frankfurt am
Main mit Abschluss als Meisterschiiler von Christa
Naher

2010 Stadelschule Rundgang: Férderpreis fiir eine
herausragende Einzelleistung im Bereich Malerei

lebt und arbeitet in Frankfurt am Main

... lebt seit rund 15 Jahren geographisch in Frankfurt
und verweilt dabei mit seiner Malerei im Raum der
Kunstgeschichte stilistisch und thematisch nahe der
Stelle, an der sich im Kontext der Moderne Ost und
West im 19. Jahrhundert getroffen haben, Xue Lius
Malerei bewegt sich im Rahmen einer tendenziell
impressionistischen Auffassung.

Der Betrachter diagnostiziert dabei in der Zerlegung
der Motive in zusammenfassende, charakterisierende
Farb-Akkord-Kurzel auch eine Neigung zum barocken
Clair Obskur, auch die schmalflachigen,
bewegungsbetont groben Strichmuster, die den lichten
Augenblick mit Emotionalitédt und Erden-Schwere
verbinden, entsprechen nicht ganz dem historischen
Vollbild der Augenblicks-Malerei, und wenn die subtile
kalligraphische Prazision das Bildgeschehen steuert,
dann bildet die pastose Faktur eigenstandige
physiognomische Keil-Schrift-Texte, die uns von der
Unruhe des kunstlerischen Unterwegssein erzéhlen,
die nicht festzuhalten ist.

Das Impressionistische ist da, es ist vor allem da zu
finden, wo sich Xue Lius Lebens-Einstellung auftut, es
ist eine Haltung, die der des Flaneurs ahnelt, er ist
Entdecker, der nicht sucht, sondern findet. Er ist
Sammler.

Im Fall der Ausstellung im Kunstverein Weiden sind es
Pinsel-Schnappschlsse aus einem Frankfurter Park.
Hier liegen ausschnitthaft Hinweis-Zeichen vor, die
mit Kruzifix und Brunnen-Nymphe auf die Stadt-



Historie im Kontext des christlichen Abendlandes und
seines Wandels anspielen.

Mit dem Portrait einer Enten-Familie erhalt die
Geschichtslosigkeit der Natur ein biedermeierliches
Bild. Es fehlen die Heute-Bilder der Banken und
Banker, von denen er in einem Interview spricht,
vielleicht, vielleicht schwingen sie in der Serie der
Portraits virtuell mit, die Xue Liu vor einiger Zeit von
den Clochards aus dem Bahnhofsviertel ausgefthrt
hat. Der Kiinstler ist ein Sammler, eine Sammlung lebt
durch ihre Lucken.

Was ist das eigentlich Spannende aber, meint der
Kurator, das wir in der fokussierenden Betrachtung
dieser verstreuten Details entdecken? Es ist nicht nur,
dass sich der Kunstler mit seiner Malerei al prima vor
der Natur situiert und Emile Zolas Forderung folgt, die
da lautet: Ein Kunstwerk ist ein Stlick Natur, gesehen
durch ein Temperament!

Es ist insbesondere der letztendlich durch das Zuspiel
des Zufalls gegebene Umstand, dass sich Xue Lius
Tatigkeit in einem medien-historischen Spannungsfeld
abspielt, das dem des Impressionismus entspricht, der
Ursprungs-Zeit der Fotografie.

Traf man sich im Paris der frihen Avantgarde bei
Nadar, dem Fotografen, der unmittelbar mit Licht
malte, so befindet sich der Klinstler, der in jedem
Menschen steckt, via Face-Book und Handy-Kamera
Uberall und unentwegt im Zentrum einer globalen mit
Wellen und Teilchen malenden Massenbewegung.

Xue Liu arbeitet in Serien, auf Papier, Leinwand,
installatorisch, er ist ein Spazierganger, der im
GroBstadt-Raum Frankfurts, an den Reibungs- und
Entziindungs-Flachen der Finanz- und Weltmetropole
ebenso unterwegs ist. Ebenso wie auf den
kinstlerischen Saumpfaden, die das von Zola
propagierte klinstlerische Naturell, den Handwerker
und Poeten, neben den Haupt-StraBen und
Sackgassen der Kunstwelt ins Eigene bringen.

Er ist aufgeschlossen, kontaktfreudig, mittendrin, ohne
Spezielles zu suchen, die unterschiedlichsten Anlasse
finden ihn.

Er ist geschwind und sicher genug, um zuzugreifen,
fast so geschwind wie der Schnappschuss und er
bewegt sich dabei als ein Gegenbild zu C. D.
Friedrichs stehendem Ménchen am Meer, bewegt sich
hin und her vor der Brandung der Bilderflut.

Hier steht nicht nur einer, hier stehen alle. Die
Bilderwut, die den Betrachter aus dem World-Wide-
Web anspringt und sekundiert von Face-Book und
Video als Welt-Wirklichkeit und Lebens-Raum auf die
Blhne der Wahrnehmung drangt, ist nicht nur
kunstkategorial unerforschte Terra incognita.

Die Bilder, die wir dort sehen, sagen, dass auch die
Face-Book- und- Internet-Welt ein Gelande, zum
Flanieren ist, zum Forschen nach Lebensform. Die
dort unendlich wogenden Weiten aus Daten und
Bildern und einem Anschluss-Potenzial, das sich
exponentiell vergréBert, sind bereits voller
Spazierganger. Es ist ein gefahrliches Gelénde, es
wird von einem gewaltigen elektronischen Ernte-
Maschinen-Betrieb ausgekdmmt, den die Weltméachte
aus Wirtschaft und Geheimdienst bedienen.

Da muss man schon sehen, wie einem das Selbst
nicht unter die Rader kommt und wie man sich nicht
verirrt und verliert, da kann der Blick auf ein
handgemaltes Bild in mittlerem bis kleinem Format ein
Blick auf den Kompass sein. Und diesen Blick, der von
einer zitternden Welten-Magnet-Nadel zur anderen
fihrt, gibt es als bildnerische Manifestation wirklich, er
ist ein Stlick von Xue Lius bisher realisierter Werk-
Wirklichkeit.

Das kinstlerische Bild als Lebens-Kompass ist der
ungeschrieben Unter-Titel einer gréBeren Serie von
Xue Liu, die ,Old Boy* heiBt und die in Ol gemalte
Video-Thek des Kiinstlers wiedergibt. Die Gemalde
spiegeln die Titelseiten von Video-Covers, die den
Betrachter zu einem Nostalgie-Trip durch die Welt des
~.Besonderen Films* entfliihren. Vorbildhaft wird hier
maogliches Leben, wird hier Handlungsanweisung, wird
hier Haltung sichtbar.

Das hat nicht nur Portrait-Charakter gegeniber dem
Klnstler, das ist vor allem auch eine transmediale
Thema-Neuauflage vom Bild im Bild und dem
Verhéltnis von Bild und Wirklichkeit im Social-Media-
Kontext.

Der Film ,American Splendor®, der das Leben des
amerikanischen Comic-Kunstlers Harvey Pekar zeigt,
der sein Leben von anderen Kunstlern zeichnen l&sst,
treibt das Thema auf die Spitze. Bild und Leben
verschmelzen in sich gegenseitig formender
Symbiose. In der tonigen Malerei von Xue Liu heute
mischt sich das Licht der alten Film-Projektoren mit
dem Hell-Dunkel Rembrandtscher Provenienz und
dem Schimmern und Spiegeln des Displays.

Die Inhalte, die hier vor dem Ansturm der globalen
Bilderflut gesagt werden, retten sich wie blind und
orientierungslos in die nicht virtuelle Realitat der
Leinwand, denken Sie an ein FloB, in pastigem Akryl
auf Leinwand sind besagte Inhalte nicht mehr nur dem
Auge sondern auch dem Tast- und Korper-Sinn
unmittelbar zugénglich.

So wird der Pinsel des Malers zur Kompass-Nadel und
zum Blindenstock in einer Gbervisualisierten Welt, in
der man vor lauter Bildern in Gefahr laufen kann, kein
Bild mehr zu sehen.

3. Franz Probster Kunzel



1950 geboren in Forchheim/Opf.
Hauptschule in Forchheim.
Landwirtschaftliche Berufsschule in Berching.
Berufsfachschule in Neumarkt.

Seit 1975 freischaffender Kunstler (Autodidakt).
Installationen, Malerei, Zeichnung, Performance.

Arbeit an einem Gesamtkunstwerk im

“Garten des HI. Irrsinns” und dem “Haus der Schreine”.

Aus gesundheitlichen Griinden gezwungen
die Landwirtschaft aufzugeben.

der Bauernhof wird seit 1996 nicht mehr
bewirtschaftet

Franz Probster Kunzel zeigt in der Ausstellung
,Qarten” Fotografien aus seinem ,Garten des Heiligen
Irrsinns®, Material-Akkumulationen (Weidenringe) und
Objekte.

Franz Prébster Kunzel kommt 1950 in der Zeit des
deutschen Wirtschaftswunders als Bauernsohn zu
Welt, er macht in der 1960er Jahren, der Zeit der
Hippies, der Beatles, der Studenten-Unruhen eine
Ausbildung als Landwirt.

Wer nicht weiB3, was diese Berufs-Perspektive in der
Zeit existentiell bedeuten konnte, hat die Mdglichkeit,
sich mittels der TV - Kultserie ,irgendwie und sowieso*
von Franz X. Bogner umfassend zu informieren.

Der gelernte Landwirt ibernimmt den elterlichen Hof
im winzigen Forchheim bei Neumarkt und gerét nach
der Berthrung mit der regionalen Kunstszene in eine
tiefgreifende Lebenskrise, aus der er gestarkt als
sBauernkunstler” hervorgeht, der sich nach 40 Jahren
konsequenter kiinstlerischer Arbeit einen Namen
gemacht hat.

Beispielhaft als Ausstellungsadressen unter vielen
seien nur genannt das germanische Nationalmuseum
und die Kunsthalle Schweinfurt.

sBauernkunstler” ist ein Begriff , der in der Theorie der
Bildenden Kunst nicht vorkommt, im Gegensatz zum
Begriff der Landart, der gerne auf Franz Probster
Kunzel angewendet wird, aber im Ursprung den
Transfer von stadtischer Minimal Art in die Leere und
Weite der amerikanischen Landschaft bedeutet,
wahrend Kunzel auf besondere Art auf dem Lande
bleibt, auf dem Hof bleibt und Bauer bleibt.

In dem Sinn ist Bauernkinstler die prazisere
Bezeichnung, FPK konvertiert vom Baywa-Jinger zum
Frei-Geist-Farmer, der aus Feld und Scheune ein
Gesamt-Kunstwerk hergestellt, oder, wenn wir dem
Kunst-Theoretiker Paolo Bianchi folgen, dann ist
Kunzel ein LKW, ein Lebenskunstwerk im landlichen
Raum.

Die Scheune hat den Namen ,Haus der Schreine” und
das Feld heiBt,, Garten des Heiligen Irrsinn®, beides
bietet sich einem regen Publikums-Betrieb analog zur

Anti-Kunst der 1960er Jahre als Teile eines ,anti-
landwirtschaftlichen Museums an,

Kunzel bleibt der Scholle unmittelbar verbunden, doch
seine Arbeit vollzieht sich auf der umgekrempelten
materiell-6konomischen Seite des bauerlichen
Betriebes, auf der ideell-spirituellen und ganzheitlich-
emphatischen Seite.

Ihre Verkiimmerung tritt heute im ruindsen Zug der
agrar-industriellen Entwicklung seit den 1950er Jahren
in aller Deutlichkeit zu Tage, das ist Kunzels Thema,
Gaa ist krank, seine Diagnose ist die Vergessenheit
des Menschen bezliglich seines Seins in der Zeit,
zielloser Fortschritts-Glaube und heillose Profit-
Maximierung der Lebensmittel-Industrie haben die
natirliche Kreislauf-Zeit in die Gerade des High-
Speed-Zeitstrahls gebogen, der die
Lichtgeschwindigkeit iberholen soll.

In diesem Sinne reduziert Kunzel das Gesamtbild des
béauerlichen Lebens und Wirkens, das er in seiner
Arbeit wiedergibt, auf die Wiedergabe und
Hervorhebung der Zeitform, auf Takt und Rhythmus
nach MaBgabe der natirlichen Kreisldufe, wie sie in
der Beschaffenheit der Erde, der sprieBenden
Gewachse, der geschnittenen Hblzer, der
verwitternden Steine, des gefrorenen, rieselnden und
strbmenden Wassers, der rostenden und klingenden
Metalle in Erscheinung treten.

Sein ,Garten des Heiligen Irrsinns®, Zielort
prozessionsartiger Begehungen zu den Jahreszeiten
ist eine ehemalige von Gras und Krautern
Uberwachsene Nutzflache, die seit Jahrzehnten der
natirlichen Sukzession Uberlassen ist.

Eingefasst von Bischen, Stauden, Hecken, Baumen
wird hier die Natur zum Schauplatz ihrer selbst. Wo
friher Getreide, GemUse, Spargel angebaut wurde,
Lebensmittel fir den menschlichen Konsum, bietet
sich nun dem Betrachter der Schauplatz naturlicher
Selbst-Konsumierung in Echtzeit, Andy Warhols
kunstlerische GroBstadt-Antipode ,Empire State-
Building® zu Kunzels Oberpfélzer Natur lasst griBen.

Kunzel ist ihr Schamane, er beherrscht ihre
Hieroglyphen-Sprache, die dem Senkrecht-Waagrecht-
Muster in all seinen Variationen folgt, und bringt sie im
schamanischen Dreher-Tanz auf der Rindentrommel
akustisch, visuell und kérperlich-kindsthetisch zum
Klingen, ebenso beim Schaben von Steinen, von
Metallen, von Hélzern, beim FlieBen-Lassen von
Wasser im Rahmen spezieller Wasser-Installationen,
beim Auslegen von Kalkstein-Platten und dem
Flechten und Schichten von Weidenringen.

Das Flechten von Weidenringen betreibt Kunzel seit
rund 10 Jahren zur Weidenschnitt-Schnitt-Zeit
zwischen November und Februar. Mittlerweile sind es
192 000 Zeitzeichen. Zeichen meditativer Versenkung,
in der die Ringe die Qualitat von Gebets-Perlen
gewinnen.



Und Kunzel ist der Dolmetscher der Natur, der die
verflieBenden Kreislauf-Zeichen ewigen Werdens und
Vergehens in der Verdichtung zu elementaren
Ordnungs-Formen lesbar macht, in den Haufungen,
Schichtungen, Streuungen, Stapelungen,
Verflechtungen, Teilungen, Reihungen ... von Hélzern,
Steinen, Metallen ... liegend, stehend, stltzend,
klemmend, tragend, haltend ...

GroBen Raum innerhalb Kunzels Produktion sind die
Zeit-Blatter und Lebens-Bretter, die im Atelier-Bereich
des Hauses der Schreine angefertigt werden. Linien
und Kerben reprasentieren auf unterschiedlichen
Papier-Formaten und Brettern Augenblicke und Tage,
die stehende Zeit, die in ihrer Verbindung von Linie zu
Linie, von Kerbe zu Kerbe Bilanz-Raume menschlicher
Daseins-Verbundenheit und Selbst - Vergewisserung
bildet.

Das scheint wenig zu sein, denkt man an die Banker-
Bilanz und ihren Grundsatz: Zeit ist Geld. Doch indem
der Markierungsstrich, der Gber den Augenblick hinaus
nichts als die ihm gegebene Weile will, den
gespannten Lebensfaden zum Schwingen und Klingen
bringt, berlhrt diese MaBnahme die interkulturelle
Grundlage allen Reichtums und erneuert das Wissen
Uber deren Pflege.

Das Haus der Schreine insgesamt beinhaltet eine
pittoreske, fremdartige und visuell kaum
durchdringbare Sammlung von Zeit-Ernte- und Anbau-
Geréten, sie kbnnen Wasser tropfen lassen, Kiesel
rollen lassen, Eisen rotieren lassen, Peitschen
schnalzen lassen, Ringe haufen lassen, Hérner stoBen
lassen, Rinden schnarren lassen, Platten klappern
lassen und koénnen all das lassen, um in der
Ruhezone, die im Haus der Schreine gegeben ist, die
Ruhe der Ruhe zu erfahren und ihren Herzschlag zu
spuren.

So poetisch und weltabgewandt wie das jetzt vielleicht
klingt, ist es nicht, wenn man daran denkt, dass Franz
Probster Kunzel gelernter Landwirt ist, der Zeiten
kennt, in denen er seinen Lebensunterhalt aus der
Herstellung von Getreide, Gemise und Spargel bezog.
Diese Zeiten sind ein fundamentaler Teil seines
Kérpergedachtnisses, das in jedem Zeitstrich-
Zeichnen den Bick-Rhythmus beim Spargel-Stechen
aktualisiert und damit Bewusstsein fir die
Verbindlichkeit der Bodenhaftung jedweden
Gedankens und Denkens scharft.

4. Uwe Schéfer

24.4.1965 in Bamberg geboren
wohnt in Stuttgart

1987-93 Studium Freie Grafik/Freie Malerei an der
Staatlichen Akademie

der bildenden Kinste Stuttgart bei den Professoren
Moritz Baumgartl und Rudolf Schoofs

1990-93 Lehrauftrag fur Radierung an der
Padagogischen Hochschule Ludwigsburg

seit1998 Dozent an der Kolping-Kunstschule in
Stuttgart

1995 Grindung der Kiinstlergruppe ,Die
Weissenhofer”, heute mit Matthias
Beckmann und Jérg Mandernach

Uwe Schafer, geboren 1965 in Bamberg, ist nicht nur
bildnerisch-schdpferisch in Landschaften auf Leinwand
unterwegs, zu den Tools seiner Kinstlerexistenz
gehoéren auch die Wanderschuhe, und auf den Spuren
der Romantiker Thieck und Wackenroder haben sie
nicht nur den Gebirgs-Boden der frankischen Liliput-
Schweiz an den Sohlen, sie kennen das Schépfungs-
und Natur-Schauspiel der Schweizer Alpen mit ihren
Viertausendern ebenso und darliber hinaus andere
Adressen in Lappland, England und Frankreich, wo
das Erhabene herrscht, eines der unbezwingbaren
Geflhle, das seit der Antike als méchtiger Impulsgeber
der menschlichen Selbst-Findung bekannt ist.

Den einsamen Besuch von Orten, die in ihrer
Schroffheit und Weite dieser asthetischen Kategorie
entsprechen, empfiehlt uns auch schon Friedrich
Schiller aus Griinden der moralischen Bildung in
seiner kleinen Schrift Gber das Erhabene” 1801.

Die Beweggriinde, die Schéfer und Freunde wie den
Mitstudenten in Stuttgart Roland Schén auf den Weg
bringen, sind zum einen bildungsburgerliche
Traditionsverbundenheit mit den historischen
Spazierengehern und schlicht die private Lust am
Lust-Wandeln und Wandern, die auch unabhé&ngig von
den geistes-geschichtlichen und weltanschaulichen
Paradigmen den mentalen Horizont weitet, hinter dem
unsere menschlich-eigene Herkunft aus den Weiten
des Naturraumes spurbar wird.

Struktur und Lehre des Spaziergangs und des
Wanderns, die sich auf die Intention von Schéafers
Malerei Ubertragen lassen, sind das ziellose Sich -
Ergehen in Zeit und Raum, das auf der intentionalen
Ebene des Gehenden Augenblick fur Augenblick und
Schritt fur Schritt in sich zuriickkehrt und den Weg, das
Hier- und Jetzt, zum Ziel macht. Davon sind Schéafers
Bilder mit inrem die Perspektiven auflésenden All-Over
bildnerische Aquivalente. An die Stelle der im
Ursprung theologischen Raum-Form, die zum
zentralperspektivischen Zielpunkt lenkt, tritt ein
Ankommen im offenen Uberall.

Das Gemalde von Caspar David Friedrich ,Der
Wanderer Uber dem Nebelmeer” von 1818 ist in
diesem Sinne strukturell und inhaltlich
programmatisch.

Der Vergleich zeigt Schéfers Arbeit als rickgreifende
Adaption von Elementen einer geschichtlich
festgeschriebenen Station, die auf dem Weg der sich



wandelnden Bild-Raum-Bildungen und unaufhdérlichen
Menschen- Bild - Baustellen herausragt. Es ist die
Stelle, wo die Zeit des mathematisch-
wissenschaftlichen Raum-Konzeptes der Renaissance
zu Ende geht.

Der geschlossene Raum, der sich zwischen goéttlichem
Fluchtpunkt und menschlichem Aug-Punkt als logisch-
koharente All-Einheit 6ffnet, bleibt hinter Friedrichs
Rickenfigur zuriick.

Was sich vor ihr ausbreitet sind ein labiles Mikado-
System zuféllig gebrochener Fluchtlinien und eine
Collage heterogener Raum-Segmente.

Schéafers Landschaften sind prinzipiell menschenleer,
dabei sind sie von einer Warme und Weichheit und in
einer insgesamt die Empathie stimulierenden Farb-
Psychologie und Transparenz gehalten, die der
Vermutung: Keine Seele da! keinen Raum gibt; der
Farb-Raum-Farb-Traum-Forscher forscht weiter, er
entdeckt in Form ferner Gebaude - Schafer mag
Gebaude mit Flichtigkeits-Charakter und Mobilitat wie
Baracken, Bienenkéasten, Hirtenwagen, Zelte und
Bauwagen - Hinweise darauf, dass sie ist.

Das, was die Riickenfigur des Wanderers bei Caspar
David Friedrich verkdrpert, gibt es bei Schafer auch,
den Link auf die Geschichte im allgemeinen und die
Kunstgeschichte im speziellen und auf das Vergehen
der Zeit als existenzielles Wirk - und Werde — Mittel
des Seins.

Da sind zum einen die informellen Lineamente. In
ihrem summativ - verallgemeinernden Gestus
entspringen sie den realistischen Formgegebenheiten
und folgen einem eigenen ornamentalen Drang.
Kunsthistorisch fuhrt das tUber eine Position, die wir
beim naturkundlich interessierten Kirkeby finden, in die
Zeit des abstrakten Expressionismus, der Farbe nicht
als Darstellungs-Mittel wahrnimmt sondern als die
Spur der sich selbst erzeugenden Natur pur.

Zum anderen entsteht das Zeit-Erlebnis dadurch, dass
Schéfers Bilder gemalte Wanderungen sind, auf denen
der Betrachter den Kunstler begleitet. Es ist ein Sich-
Ergehen im Raum einer synthetischen Ideal-
Landschaft.

Dieser Raum bildet sich aus dem flachenparallelen,
wimpernschlag-schnellen Zoom landschaftlicher
Prospekte, die der Kiinstler in verschiedenen Bild-
EinstellungsgréBen Ubereinander blendet und zu
psychologischen Ereignis - Rdumen verdichtet. Hier
treten die Stimmungstrager aller Jahreszeiten und
Formgeber von Landschaft auf, der Wunsch-Welten-
Bauer ist am Werk und halt die Waage zwischen
Pathos und Ironie.

Dabei ist es die Suggestion der Vogelperspektive, des
Blicks aus luftiger H6he, der Schwebe, die das
Raumerlebnis beherrscht. Die gegenstandliche

Anmutung wechselt zwischen Kristallin-geologisch und
Pflanzlich-Organisch in unterschiedlichen
Abstraktions-Graden.

Die Ansichten, die hier zwischen Totale und
Nahaufnahme verwendet werden, fotografiert der
Klnstler auf seinen Reisen. Im Atelier wird das, was
jenseits des menschlichen Sehvermdgens in der
Tausendstel-Sekunde erstarrt, auf den Bildtrager
projiziert, wobei die Erscheinungsweise, in der das
raum-zeitliche Nacheinander der transparenten
Bildschichten auftritt, stets vorldufig und ambivalent
bleibt und auf einen Prozess verweist, der nicht
abschlieBbar ist.

Mal blickt der Betrachter in einen geschlossenen
homogenen Flachenraum mit begrenzter Sichtweite,
mal in ein vielfaltig strukturiertes Dickicht, in ein
mehrstéckiges Schollen - Gemenge, in eine Lichtung
zwischen Wolken und Nebel; bei der Durchdringung,
zu der hier veranlasst wird, kommt der Blick an kein
Ende und muss sich in der Schwebe einrichten.

In der Wellen - Bewegung dieser gegenlaufigen
Wahrnehmungswertigkeiten, die vom Ganzen zum
Einzelnen fihrt, aus dem Weg in den Schritt, aus dem
Schritt ins Schreiten, spiegelt sich auch die innere
Wander-Bewegung, die mit jedem Schritt aufs Neue in
sich zurlickkehrt und in den Bildschichten ihren
visuellen Resonanz-Boden findet. Im fotographischen
Tausendstel-Sekunden-Takt.

Der landschaftliche Gesamt-Eindruck, den vielleicht
der Begriff der ,,Stimmungs - und Seelen-Landschaft
im Zeitalter der technischen Beschleunigung®
annéhernd bezeichnet, ist in seinem inneren
Bewegungs-Charakter stark vom Schnell - und
Schnappschuss-Charakter der fotografischen
Vorgaben bestimmt, sie treten hier als
Geschwindigkeits-Zeichen auf, die sich mit dem
Steigen und Fallen der starken u.a. alpin bedingten
Diagonalitat in vielen Kompositionen verbinden.

Die Schnelligkeit, die hier Evokation erhélt, fihrt den
Betrachter weniger zu technischen Quellen im
romantischen Sinne von Ausgeburten einer Anti-Natur.
Bedingt durch die bildnerische Askese gegentber den
modernen Lebenswelt-Kennzeichen, mit Ausnahme
der weiter oben angegebenen Gebaude-Typen, wird
der Blick des Betrachters auf eine Vorstellung gelenkt,
die das luzide Leuchten der Farbigkeit in Schéfers
Arbeiten in den Vordergrund stellt und so interpretiert,
dass wir es mit der Emanation biochemischer, also
urnaturlicher Vorgénge zu tun haben kénnten, die sich
im innersten Inneren des Leben ereignen.

Gleichzeitig fallt in Schéfers Arbeiten eine alle Bild-
Gegenstande durchwirkende Strukturalitat und
Rhythmik auf, sie verschiebt die Proportionen und
Strukturen der realen Gegenstands-Vorlagen im Sinn
von Takt-Abstdnden und formiert sie zu Akkorden und
Schrittfolgen, zu visuellen Partituren. Das Motive, nach



dem, sich diese Partituren entwickeln, kdnnte
Eichendorfs Vers sein: wohnt ein Lied in allen Dingen.

Die Melodie der Dinge wird hérbar beim Gehen, beim
Sich-Anpassen ans Vergehen, beim Aufgehen in der
Gemeinschaft der Schritte; der Wanderer geréat in
einen Zustand, in dem sich Raum und Traum mischen
und die Erosions-Strukturen der Bergwelt
halluzinogenen Charakter entwickeln.

Roland Schéafers gemalte Strukturen berichten davon,

es sind gemalte Klar-Trdume, in Klartrdumen weif3 der
Traumende, dass er trdumt. Das alles ereignet sich in
einer hyperrealistischen Prazision und Hellsichtigkeit,

der das Wachssein unterlegen ist.

Der Wanderer bekommt die Enden zusammen, auf
dass fur eine Weile ein ganzer Schuh daraus wird.

5. Roland Schon

1964 geboren in Neuhof

1987 — 1992 Studium an der Akademie der Bildenden
Klnste Stuttgart bei Rudolf Hagele,

lebt und arbeitet in Neudrossenfeld/ Lkrs Kulmbach

Roland Schén setzt sich mit dem Themenkreis Natur
auseinander und da vor allem mit den Bruchen, die
zwischen der Bild-Natur, der Menschen-Natur und der
naturlichen Natur bestehen.

Hier findet der Kinstler formal auf mehreren Wegen zu
kiinstlerischen Lésungen.

Zum einen sind es Arbeiten auf Leinwand und Papier,
auf diesen Bildtragern arbeitet er mit Zeichnung,
Ubermalung und Collage unterschiedlicher
Drucksachen aus dem Themen-Kreis Biologie und
Anthropologie, in unserer Ausstellung sind es
Gartenbau - Kataloge mit dem Themen-Schwerpunkt
Rose.

Zum anderen arbeitet er mit Installationen und
Interventionen im 6ffentlichen Raum, bei denen das
skulptural kérperhaft auftretende Wort als Aneignungs-
und Herstellungs-Mittel von Welt eine wesentliche
Rolle spielt.

Roland Schén studierte 1987 — 1992 Malerei bei
Rudolf Hagele an der Akademie der Bildenden Kiinste
in Stuttgart (1926 — 1998), einem Maler dramatischer
Abstraktion zwischen Informel und Figuration.
Nachhaltig interessiert sich Roland Schoén, der an der
Akademie mit figurativer Malerei und
Landschaftsmalerei antritt, im Rahmen langjahriger
Experimente fur das Verhaltnis von Bild-lllusion und
einer Farb-Materialitat, in der die innere
Eigenwertigkeit des Bildes zur Erscheinung kommt,
normalerweise bleibt sie hinter der Bild-lllusion
unbeachtet, hier wird sie Thema.

In den 1990er Jahren gelangt er zu seinem eigenen
medial-analytisch angelegten Lenk-Motiv, das ihn bis
2008 fasziniert und dariber hinaus weitertragt, es ist

die Natur des einfachen Malvorgangs als solchen, die
in der Kunstgeschichte am deutlichsten da wird, wo
Kunstler der analytischen Malerei wie Robert Ryman
die leere Leinwand-Flache mit monochromen
Farbschichten Gberzieht.

Als Kreativitats-Spiegel des Klnstlers betrachtet ist
keine dieser leeren farbigen Flachen leer, sie sind
inhaltlich offen, potenziell liegen unendlich viele noch
zu malende Bilder vor.

Der Betrachter steht vor dem Urbild des Status
Nascendi.

In Schéns Fall sind es anfangs noch figurliche und
lettristische Darstellungen der eigenen Werk-
Geschichte, die sich Uberlagern und zu
polychromatischem All-Over verwischt werden.
Zusatzlich bearbeitet der Klnstler die zahlreichen
bildnerischen Ereignis-Schichten mit Kratz-Geréten,
um die Verbindung zu den tiefer liegenden Schichten
zu erhalten und gleichermaBen den Begriff des
Grundsatzlichen zu konkretisieren.

Der reine Vorgang des Farbauftrags als stdndiges Ver
- und Uberdecken von Ver - und Uberdecktem
bekommt in Schons Blick sinnbildliche Qualitat.

Das gewohnte Bildergebnis mit seiner vom Kunstler
erschaffenen Kompositions - Welt, das den
bildnerischen Prozess synchron abschlieBt, wird in
den Hintergrund gestellt.

Das Bild hat hier also keinen abbildhaften, sondern
verweisenden Charakter. Es zeigt sich als
Gegebenheit, die gegenuber ihrer Herkunft im
Wesentlichen verschlossen und ihrer Zukunft
gegenuber offen und unbestimmt ist. Es ist eine
Darstellung, die auf die Grundzlge der eigenen und
allgemeinen Bild-Werde-Natur verweist, nach der
Formel: Farbe auf Leinwand.

Das Grundmuster des Bildens von Bildern, das hier
zur Darstellung kommt, wird dariber hinaus zum
Sinnbild naturlicher und kultureller Entstehung, die in
ihrer Unbestimmtheit aus Herkunft und Zukunft der
Begrenztheit des forschenden menschlichen Geistes
Fragen stellt.

Schén entdeckt in dieser offenen Struktur nicht nur
eine psychologische Parallele zur menschlichen
Bewusstseins — Bildung und Wahrnehmungs-Fahigkeit
zwischen Erinnern und Vergessen, sondern auch eine
Parallele zu realen Naturvorgéngen.

Zu einen sieht er hier die natlrliche Sukzession
gespiegelt, wie sie auf einer Brache in den
verschiedenen Besiedelungs - Schritten von Fauna
und Flora erfolgt.

Zum anderen geht es um die groBe Frage der
Evolution und des Missing Link, das zwischen Mensch
und Tier vermittelt. Schén thematisiert das Unwissen
um die Bedingungen des humanoiden Qualitats-
Sprungs, der die Kreis-Lauf-Form der natdrlichen
Werde-Welt auf den Kopf gestellt hat. Das Bild, das
sich der Mensch von sich und seinem Herkommen
macht, wird zum kinstlerischen Material.



Diese Natur-Wachstums- und Werde —Metaphorik, die
geschichtliche, kulturelle und mentale Vorgange
spiegelt, beschéftigt den Kunstler dezidiert seit 2008
bis heute.

Farb - Feld - Gemalde aus dem Jahr 2008, die auf
Schéns Homepage zu sehen sind, flihren die
bildnerische Auffassung des Zuwachsens - und
Uberwachsens, die den Betrachter an Vorlaufer in den
1960er Jahren erinnert, in klassischer, abstrakter
Reinform vor.

Im Kontext seiner neuen Bild-Natur-Auffassung, die
sich Roland Schén in Anlehnung an Farb-Feld-Malerei
und konkrete Kunst erarbeitet hat, finden nach einer
non-figurativen Phase auch wieder Natur-Abbilder in
Form von Zeichnungen und printmedialen
Erzeugnissen Verwendung.

Die Tier-, Pflanzen- und Menschen-Abbilder
verschaffen dem Natur-Thema begriffliche
Eindeutigkeit und vertiefen die Richtung zum Thema
der sich selbst reflektierenden Menschen-Natur hin.
Was hier entsteht sind Trenn- bzw Verbindungsbilder,
die das Verhaltnis von menschlicher Eigen-Natur und
der evolutionar vormenschlichen und eigenen Natur
von Tieren und Pflanzen zur Erscheinung bringen.

Alles in allem sind Schéns Bilder im Ubertragenen Sinn
letztendlich auch Such- und Fahndungs-Bilder des
Menschen auf der Suche nach sich selber, nach

seinem gultigen Selbstbild und nach seiner Geschichte.

Der geschichtliche Prozess, der hier in den
Vordergrund tritt, erhdlt mit den Farbschichten und den
Ubereinander geklebten Papieren ein selbstredend
schliissiges bildnerisches Aquivalent, das an
Archéologie, Antropologie und Ausgrabung denken
lasst. Schéns Thema dabei sind nicht die Bruchsticke
sondern die Brlche.

Schén legt den Fokus auf die mentalen,
atmospharischen und evolutionédren Schwellen, auf die
Ubergéange, Briiche und Spriinge, die den
ontogenetischen und phylogenetischen
Lebensprozess gleichermaBen am Laufen halten. Sie
gliedern den Lauf der Dinge in unterschiedliche
Qualitats - Rdume, selber aber bleiben sie trotz
eigener Eigensténdigkeit im toten Winkel liegen, in
Wahrnehmung und Bewusstsein ihrer Passanten sind
sie auBen vor. Es existieren Deutungen,
Interpretationen, Bilder und Begriffe aus begrenzten
Blickwinkeln.

Die Sensibilisierung fur die Eigenwertigkeit dieser
Ubergangs- Zwischen- und Freiheits-Raume, fir die
Unsichtbarkeit der Scharniere, an denen sich
menschliches Bewusstseins - Leben grundlegend,
aber wie schlafwandlerisch vollzieht, ist eine
wesentliche Ambition der kinstlerischen Arbeit von
Roland Schoén.

Die Grenzen der menschlichen Wahrnehmung und die

Verlockungen der lllusion sind Roland Schéns Arbeits-
Feld und werden von seinen Gemaélden, Collagen,
Fotografien und Installationen gleichermaBen ins Bild
gesetzt.

Allen Arbeiten von Roland Schén wohnt ein
bildkulturelles Ins-Verhaltnis-Bringen inne, das auf die
Darstellung der Briche zwischen Menschen-Natur,
Bild-Natur und nattrlicher Natur zielt. Diese Bruche
aber flhrt uns Roland Schén nicht nur in den Wissens-
R&umen unserer Kultur vor.

Als eigensténdige atmosphéarische Passagen-R&ume,
die Uber alle Interdependenzen hinweg bestehen und
ihr Eigenleben haben, werden sie

vor allem in den Fotographien von Roland Schén
sichtbar, die den Spalt im Zueinander landschaftlicher
und architektonischer Eigen-Bereiche analysieren. Auf
der Homepage des Kiinstlers zu finden.

Die in der Ausstellung ausgestellten Rosen-Bilder,
zeigen eine Zusammenschau von collagierten
Gartnerei- Katalog-Seiten und Botanik-Fachbuch-
Seiten und eine geometrische, die Kreis-Flache
verwendende Ubermalung in verschiedenen GréBen
und Farben, in der die allgemeinste Abstraktion der
Blumen-Blite vorgestellt wird.

Die Katalog-Seiten treten dabei in ihrer &sthetischen
Eigenwertigkeit als Rechtecke in Erscheinung.

Was der Betrachter unter dem oben ausgefihrten
Blickwinkel sieht, ist ein Bild-Welten- Konglomerat. Der
Betrachter steht vor einer Reihe zerfallender Welten-
Spiegel, die Denk - Welt, Ding - Welt und Zwischen -
Welt auf N&he bringen, dabei halten sie eine meditativ
schwebende Balance. Im Spiel der Kontrast- und
Konsonanz-Gesetze treten die reinen Farb- und Form-
Klange in kompositorische Verbindungen und lassen
asthetische Eigenwelten entstehen.

Diese Bilder-Welten-Verzahnung- und Schichtung
erweitert sich in Schéns Installation ,,Orangerie Nature®,
einem Pavillon aus 144 ausrangierten Fenstern, der
2015 auf dem Gelande der Villa Concordia in Bamberg
aufgestellt wurde, in die dritte Dimension und in den
sozialen Raum. Urspringlich war er fir die
Landesgartenschau in Marktredwitz 2006 entwickelt
und ebenda aufgestellt worden.

Zu den Natur-Abbildern und den Konkretionen bild-
natdrlicher Eigenheiten kommt der reale Fensterblick
als Netzhaut-Bild und die kunsthistorische Referenz an
Bilder von Rene-Magritte.

Die Pavillon-Wé&nde bestehen aus versetzt
hintereinander montierten Fenster-Scheiben, deren
Rahmungen sich zu einer offenen Gitterstruktur
zusammensetzen. Die Schichten - und Uberlappungs-
Struktur des transparenten Mediums, die der
Betrachter hier antrifft, entspricht den Ubermalungen
und Grattagen, die wir weiter oben im malerischen
Zusammenhang besprochen haben, und relativiert im
Zusammenhang dieser Sichtweise die
Wahrheitsfahigkeit der menschlichen Wahrnehmung.



Weiterhin findet hier das geschriebene Wort als Bild
und Sinn-Zeichen eine Anwendung, wie sie auch
schon in Papier-Arbeiten stattgefunden hat, in denen
Roland Schén lettristische Parks oder Worter-Garten
im Stile der konkreten Poesie zeigt.

Parallel zu der Natur-Bild-Bilder-Ebene der Fenster-
Waénde entsteht eine vom rationalen Begriff bestimmte
Wahrnehmungs-Ebene, sie folgt den Worten, die in die
Fenster-Rahmen klassischerweise wie Gemalde-Titel
eingraviert sind.

Es sind Pflanzen-Namen, der Betrachter liest,
wahrend er auf die Original-Natur blickt botanische
Bezeichnungen, die Vorstellungen, die sie wecken,
gehen gleichermaBen mit dem AuBenbild und gegen
das AuBenbild und messen einen Raum substantieller
Unbestimmtheit aus

Es ist der Raum der Poesie, der gleich wieder
verschwindet, wir lesen die Worte Grauerle,
Augentrost, Rittersporn, Panamapalme, es sind
Zauberworte, die unseren Wunsch nach Gewissheit
erflllt: eine Rose ist eine Rose ist eine Rose.

6. Barbara Camilla Tucholski

1947 in Loitz an der Peene geboren

1952 die Familie flieht in den Westen, h&ufiger
Wohnort-Wechsel

1971 - 1980 Studium an der Dlsseldorfer
Kunstakademie bei Norbert Kricke (Meisterschilerin)
und an der Rheinischen Friedrich-Wilhelms-Universitat
zu Bonn Kunstgeschichte.

1981 Promotion

1989 Professur an der Padagogischen Hochschule
Kiel.

Seit 1995 Lehre im Fachbereich Kunst an der
Universitat Kiel

2008 — 2012 Leiterin des Kunstfestivals Peeneaale in
Loitz

2013 Grundung des Kunstvereins ,,Gut Loitz",

lebt und arbeitet in Oevelgénne, Wien und Rom

In der Ausstellung im Kunstverein Weiden ,Géarten”
zeigt die Kunstlerin eine zweiteilige Installation, eine
Boden-Arbeit bestehend aus bepflanzten
Blumentdpfen, die zum Kreis bzw zur Spirale
aufgestellt sind, und an den Wanden mehrteilige
Tableaus, die aus schlicht gerahmten Zeichnungen
bestehen.

Die klaren Zeichnungen, denen die einzelnen
silberdraht - diinnen, in sich organisch bewegten
Linien im schaltplanschlissigen Arrangement zu
Uberraschend ladungsstarken Kraftlinie werden,
zeigen Impressionen aus der Klein-Garten-Welt von
Rostock und Loitz.

Gartenhduschen, Badume, Busche, Umzauntes. Alles
dargestellt in gréBter graphischer Reduktion, zum
einen ist es die umfassende Auflistung der

gleichférmigen Parzellen, und zum anderen entdeckt
der Betrachter in jedem Bild das unverwechselbares
Portrait einer Oase privaten Glicks.

Poesie der Linie.

Die Blumentépfe der hiesigen Ausstellung stammen
von Gartenfreunden aus Weiden und Umgebung, die
einem Aufruf des Kunstvereins gefolgt sind, der Gber
die Dachorganisation der Weidener kultur-, heimat-
und brauchtumspflegenden Vereine ,, Heimatring“ und
Uber die Tageszeitung erfolgte.

Barbara Camilla Tucholskis kiinstlerische Arbeit
entwickelt sich Uber die Medien der Bleistift-
Zeichnung, der Malerei, der Installation und der
Intervention

Die Zeichnungen, an denen das ausbalancierte
Verhaltnis von langer Streckung, schmaler singularer
Schraffur, wenigen kleinteiligen Strukturen und leeren
Feldern und leerer Bildflachen-Bereiche aufféllt, gehen
von der Vorgabe realer Gegensténden aus, das sind in
unserem Fall Hauschen einer Schreber - oder Klein-
Garten-Kolonie und Pflanzen. Und ihre Bilder gehéren
in einen Werkzusammenhang, der sich im Sinne der
kuinstlerischen Kategorie ,Individuelle Mythologien® mit
der persénlichen Geschichte und Umwelt der
Kunstlerin befasst.

Der zeichnerische Vorgang, in dem ein rascher
emotional gesteuerter Zugriff und eine aussagestarke
summative Verdichtung der Details bestimmend sind,
Ubertragt einige wenige Lineamente auf die Flache, die
den charakteristischen Gegenstands-Umriss bzw Teile
von ihm und signifikante Struktur-Teile wiedergeben,
die gleichermaBen Eigen- und Abbildwert haben und
vor allem die Leer-Flache des Bildtragers als
Maoglichkeitsraum vitalisieren.

Aus dem Zusammenspiel der linearen und flachigen
Werte bilden sich fragile, lichte und durchléssige
Geruste, Muster oder Netze mit der Anmutung
absoluter Schwerelosigkeit. Dabei Ubt die Leere, die
sie einfassen, eine starke rdumliche Suggestion aus,
unter deren Einfluss die Bilder auf einer zweiten
Darstellungs-Ebene zu Konstruktions - Zeichnungen
pratechnisch-poetischer Luft-Fahrzeuge werden.

Die Mittel der Intervention, des klnstlerischen Out-
Door-Einschnitts in das Alltagsbild, und die Mittel der
Installation, der kiinstlerischen In-Door-Inszenierung,
hat die Kunstlerin in zwei markanten Beispielen in der
Auseinandersetzung mit der eigenen Biographie am
Ort ihrer Kindheit angewendet, dem vorpommerschen
Loitz an der Peene.

1952 war die Familie aus der damaligen DDR in die
Bundes-Republik geflohen.

Barbara Camilla Tucholski richtet ihr heute noch
stehendes Geburtshaus als Gesamt-Kunstwerk oder
Museum ihrer unsterblichen inneren Verbundenheit
ein, als ein ,Museum der Unschuld®, das den Titel ,Im
Schloss meiner Erinnerung“ bekommt.



Die Reflexion der eigenen Lebens-Startbedingungen,
zu der die Prasentation ,antiker Objekte anregt, fihrt
Uber den privaten Horizont hinaus und wird zum
Beispiel deutsch-deutscher Geschichte und
Selbstfindung zwischen Sozialismus und Kapitalismus.

Die Folge-Arbeit in Loitz bezieht sich auf den
offentlichen Stadtraum. Die Schaufenster von 56
leerstehenden Laden werden zu kunstmusealen
Raumen und Standorten fir Gemalde auf Leinwand.
Die Gemaélde, die in leuchtend bunten Farben gehalten
sind, gehoren stilistisch in die Kategorie der Farb-Feld-
Malerei und stimmen inhaltlich mit Tucholskis
Zeichnungen dahingehend Uberein, dass in beiden
Féllen die Raumlichkeit im Wesentlichen als
machtvolle, den Dingen inwendige Moglichkeit evoziert
wird.

Die kinstlerische Intention, in der sich Tucholski
dieser Mittel bedient, ist das Zur-Erscheinung-Bringen
des grundlegenden sozialen Raumes in seiner
Dialektik mit dem individuellen Willen der Menschen
zum Bau personlicher Lebensraume.

In diesem Beziehungs-Raum, der sich quer zum
architektonischen und landschaftlichen, zum urbanen
und landlichen Raum, und vor allem zum kulturellen
und politischen Raum entfaltet, bewegt sich der
Mensch im Zuge von Platzierungs- und Verbindungs-
Prozessen wie an und zwischen unsichtbaren
Marionetten-Faden.

Barbara Camilla Tucholskis Zeichnungen liefern fiir
diese Anschauung von Leben als Netz das graphische
Aquivalent. Die Linien und Linien-Verbindungen ihrer
Zeichnungen verbinden in sich individuelles Abbild und
Ubergreifende Netzstruktur miteinander.

Die Kunstlerin verbindet das raumformende
gesellschaftlich-menschliche Streben zwischen
Bindung und Freiheit und der grundlegenden
Begrenztheit des Menschen in seiner Zeit, das sie in
ihren Zeichnungen visualisiert, mit dem Ruckgriff auf
die eigene Biographie als deutsch-deutsches
Fluchtlings-Kind.

Die Emotionalitat, die sie hier bewegt, findet vor allem
in Geschichte, Struktur und Erscheinung der Klein-
Garten vor Ort und im nahen Rostock eine adaquate
Real-Metapher.

Die Sinnbildlichkeit der gegebenen klein-gartnerischen
Realitat fuhrt die Kinstlerin zeichnerisch in einer
transzendierenden, poetisierenden Weise aus. So
ermdglicht die inhaltliche Uberhéhung der sozialen
Wirklichkeit, dass die Werthaftigkeit des imaginierten
Welt-Weite-Moments der griinen Mini-Paradiese auch
dem Uneingeweihten nahegeht und Uber die sozialen
Trennlinien hinweg spurbar wird.

Melancholie schwingt mit.

Die Klein - oder Schreber - Garten-Gebiete, wie man
sie seit Beginn des Industrie-Kapitalismus Ende des
18. Jhts kennt, als Oasen-Verbiinde des Klein-Blrger-

und Arbeitertums, wo das nicht-entfremdete
menschliche Dasein und die Harmonie zwischen
Mensch und Natur unter allen nur mdglichen
weltanschaulichen MaBgaben einer sakularen,
pluralistischen Gesellschaft Form findet, haben ihre
groBe Zeit langst hinter sich. Beendet wurde sie in der
ehemaligen DDR durch den Einbruch der
westdeutschen Konsumwelt und ihren Supermérkten
nach 1989, die den kostengiinstigen Selbst-Anbau
obsolet machten und der urgesellschaftlichen
Gemeinschaftspflege mit Erde unterm Fingernagel die
wirtschafts-rationale Begriindung nahmen.

Die Idee ist unsterblich, ihre Bedeutung, dass der
Garten Eden, Kanaa, die Neue Welt direkt vor unseren
Flssen beginnt, lebt weiter.

Im Augenblick der Besinnung auf die menschliche
Eigen- und Mit-Natur mit der Schépfung 16st sie
Bewegungen aus wie das Urban Gardening, das den
mutigen Grashalm im Asphalt als Vorboten einer
besseren Welt zu begriiBen weil3.

Das Moment der Erdung ist dabei auch ein integraler,
ganz konkreter Bestandteil der zeichnerischen
Arbeitsform von Barbara Camilla Tucholski.

Viele ihrer Zeichnungen werden nicht am Schreibtisch
ausgefuhrt, das Zeichnen erweitert sich z.B. in der
ungewohnten Kérperhaltung bei Bodenlage und in
anderen Positionen zur Performance, die das Erlebnis
der eigenen Koérper- und Natur-Haftigkeit aus dem
mentalen Hintergrund herausholt und als
formgebenden Antrieb bewusst integriert. Der Kérper
wird zum N&hrboden des Geistigen.

In diesem Zusammenhang werden die bepflanzen
Blumentdpfe, die unter dem Titel ,, die kleinen Géarten
des Glicks” im Kreis zum Bild einer Gemeinschaft
Gleichberechtigter aufgestellt sind, zum Sinnbild des
Green-House. So wie sich die kreisrunden GefaB3e an
einer Stelle bertihren, verbindet sie ein Gedanke, der
sie zu Archen macht, die unter den Zeichen des
Klimawandels den historisch untergehenden Garten
verlassen, in ihnen transportiert der Geist Noahs die
Okologische Friedens-ldee und befdrdert sie auf ihrem
langen Weg, der mit dem Paradies begann, im
Strémen der Zeit in die Zukunft.

7. Thomas May
1971 geboren in Amberg i.d.Opf.

1992 - 1999 Akademie d. B. Kiinste Niirnberg,
Prof. Reuter , Meisterschiiler

1997 — 1998 Hochschule fiir Gestaltung Karlsruhe,
Medienkunst

1999 - 2000 Aufbaustudiengang “Kunst im
o6ffentlichen Raum” AdBK Nbg., Prof. Hblzinger,

ab 2000



Grashalm-Institut

Workshops und Artist in Residenz-Aufenthalte im
Ausland, mehrmals in China und Japan

Die zentrale Arbeit in Thomas Mays Werk ist das
Grashalm-Institut, ein Kontext-Kunstwerk, das
wissenschaftliche Methoden auf den &sthetischen
Raum Ubertragt, das Kernthema seiner
Auseinandersetzung ist dabei der Grashalm und seine
biologische, 6konomische und kulturelle Platzierung.

Seit der Jahrtausendwende, als Thomas May in
Verbindung mit dem Kunstverein Weiden eines seiner
ersten Grashalm-Schnitz-Projekte im bayerisch-
bédhmischen Grenzland durchfiihrte, sind zahlreiche
Aktionen, Projekte, Workshops, Kongresse und
andere Formen des Wissens-Transfers durchgeflhrt
worden, dabei werden alle Sinne zur Begutachtung,
Analyse und Strukturierung des Phdnomens im
Denkraum jenseits des Nutzwert-Prinzips
herangezogen. Man schmeckt, man riecht, man hort,
man bewegt, man sieht, man fuhlt. Ganz wesentlich ist
die Teilnahme des Publikums, das in vielfaltiger Weise
als Nutzer als Nutzer der Mayschen Objekte auftritt,
der Nutzen beruht auf einer Weitung des
Wahrnehmungshorizontes und dem geistigen Raum-
Gewinn..

Die ausgestellten fotografischen Arbeiten présentieren
eine andere Werklinie, die Thomas May im
Zusammenhang mit Aufenthalten in Japan vorantreibt.
Zwischen der Inselkultur, die auf kleinstem Natur-
Raum effektiv sein muss und eine Weltmarkt-Spitzen-
Position innehat, und den kiinstlerischen
Leitgedanken, denen Thomas May folgt, besteht eine
Verbindung, die sich vielleicht im Bonsai-Bdumchen
adéaquat symbolisiert.

Mensch und Natur treffen sich in der Gemeinsamkeit
ihres Lebensdranges, die Form der Koexistenz, die
beiden Raum lasst, beruht auf der Ritualisierung des
Lebens. Das Bonsai-B&dumchen unterliegt einem
lebenslangen Prozess der Intervention und
Unterwerfung unter das Muster des Ur- und Ideal-
Baums.

Ein ahnlicher Idealisierungs-Gedanke ist in Mays
Pflanzenfotografien wirksam, die May ,Nature
terroriste® nennt. Pflanzen sind Verwandler von Licht-
Energie, in Mays Fotografie kommt das Licht-Energie-
Moment der Pflanzen in der Gestalt zum Ausdruck,
dass bestimmte Bereiche, Blatter, Stengel, von
einzelnen Pflanzen oder Pflanzengruppen in
ungewohnlicher Intensitat strahlen, die dabei absolut
natdrlich wirkt. Sichtlich flieBt der Energie-Einfluss
uber.

Das ist absolut nicht naturlich, vielmehr ist es die
Folge eines technischen Eingriffs, einer Farb-Spray-
Intervention, die asthetische Ordnungs-Vorgaben
steigert, aber letztendlich die Natur vergewaltigt.

Der Anblick ist faszinierend, eine magische Aura
ergreift das Gemut und l&sst wider besseren Wissens
keinen Zweifel zu, hier enthillt sich die wahre Natur,
der man sich hingeben will.

Das ist eine Tauschung und eine Demonstration der
Tauschungs-Bereitschaft des Menschen, vor dem
Hintergrund der jingsten japanischen
Atomkatastrophe kénnte man das, was hier vorliegt,
auch das Fokushima-Syndrom nennen.

Wolfgang Herzer
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Liebe Hildegard, lieber Klaus,

zu Eurem dreistelligen Geburtstag wiinsche ich
Euch alles Gute“, so hatte es angefangen, ich
wollte eine Glick-Wunsch-Karte schicken, jetzt ist
es der ganze Kerl, der vor Euch steht,

ich wollte es kurz machen.

Ich hatte nicht im Traum daran gedacht, in diesen
Heiligen Hallen zu sprechen. In so einem Raum
spricht man ja nicht nur zu den lieben Freunden,
gleichzeitig spricht man zur ganzen Welt.
Wolfgang Schickora vom King-Kong-
Kunstkabinett hat mich angerufen, ob ich reden
wirde, er erreichte mein Herz, bitte Bedenkzeit.
Hildegard, Klaus und Leber alles Gute zu
winschen ist jetzt ein éffentlicher Akt.

Ein echtes Powwow, bei dem jede und jeder
einen Mosaik-Stein zum Gesamtbild beisteuern
kann. Wer kann da Nein sagen.

Also das Telefon klingelte.
Ich habe Jein gesagt.

Und jetzt tu ich es doch.

Und das ist mein Beitrag zum Powwow, das aus
Anlass des groBen Geburtstags stattfindet und
ein lebendes Gemeinschaft-Bild herstellt, das
Uber die drei Zentralfiguren hinausreicht.

Es soll der Verweis auf einige wertvolle aber
moglicherweise unbeachtete Eigenheiten der
ménnlichen Zentralfigur sein, wie ich meine.

AuBerdem soll dem Umstand Tribut gezollt
werden, dass nicht alles sagbar ist. Der Wert, der
im temporér ebenso wie im grundsétzlich
Unsagbaren steckt, soll spirbar werden. Dazu
muss allerdings wieder etwas gesagt werden, am
besten etwas Uberflissiges. Damit méchte ich
anfangen.

Fir die, die mich nicht kennen: Ich bin eines der
vielen, vielen Menschen-Exemplare, an deren
Welt-Wohlbehagen die soziale Ader wirksam ist,
die Klaus und Hildegard von Gaffron auszeichnet
und von der man an einem Tag wie diesem
unbedingt sprechen muss.

Das ist nicht Uberflissig. Das, worum es dabei
geht, ist vorbildlich und ansteckend. Danke.

Klaus liebte die Idee des antiken Symposions und
pflegte und pflegt sie mit Einladungen an die
unterschiedlichsten Menschen, ich war einer
davon, er liebte und liebt die Gegensatze, das
Provozierende im Verbindlichen und umgekehrt
und die sozialen Schmiermittel aus Speis und
Trank,

irgendwann war ich einer der Ritter an Kénig
Arthurs Hof mit besonderer Herzensnéhe und
wenn ich mich hier umschaue und umhdre, ist mir
der Raum auch irgendwie vom Klang der
Rustungen erfullt.

Wir kennen uns seit den 1970 er Jahren,

das waren die Jahre der Olkrise, die Jahre von
Willy Brandts Kniefall im Warschauer Ghetto, die
Jahre der RAF, der documenta 5 und 6, Uber die
der Begriff der Kunst als Schule der
Wahrnehmung lenkende Verbindlichkeit bekam ...
etc etc ... lang ist es her, die Bilder unserer
Selbstsuche als 68er verblassen.

Da haben wir an der Akademie der Bildenden
Kinste/ Munchen studiert, die Akademie glich in
dieser Zeit nach den Studentenunruhen einer
kunst - kurrikularen Trimmerlandschaft und wir
sahen zu, wie wir zurechtkamen ... Der lange
Marsch durch die Institutionen ...

Mich verschlug es nach dem Kunsterzieher-
Examen nach Weiden in die landliche, raue
Oberpfalz.



Der Kontakt Mlinchen/Weiden halt bis heute und
variiert in gewisser Hinsicht die Geschichte von
Stadt- und Land-Maus, in diesem Fall sind es
zwei Fredericks, - Sie kennen vielleicht die
schone Kindergeschichte Leo Lionnis, in der eine
Maus statt Kérner fir den Winter-Vorrat
Sonnenstrahlen und Woérter sammelt -.

Das Bild der Maus steht hier fir findig-sperrige
Naivitat und Glaubensfestigkeit, die sich unter
dem Hobel des Realitats-Prinzips nicht hat weg
und glatt-hobeln lassen.

Und in unserem Fall verbindet sich diese absurde
Neigung, die den Kunstler auszeichnet, mit der
wahnwitzigen Idee, dass sich damit die Welt
verbessern lieBe, und der Hoffnung, dass ein
Weg dahin eine Verbesserung der Kunstwelt sein
kénnte.

Die Leistungen und Anstrengungen, die Klaus von
Gaffron auf dieser Ebene im Kampf mit Felix, dem
schwarzen Kater, vollbracht hat, sind bekannt.

Irgendwann Anfang der 1990 er Jahre
Uberraschten wir uns mit der Nachricht, dass man
jetzt nicht mehr nur reden, sondern auch handeln
wirde.

Klaus rockte den BBK, ich hatte unter anderem
den Kunstverein Weiden gegriindet.

Dies sind die Umsténde, die Wolfgang Schikora
vom King-Kong-Kunstkabinett animiert haben
mdgen, bei mir anzurufen und mich auf die
Rednerliste setzen zu wollen.

Das ist eine Ehre, fir die ich danken méchte.
aber worlber spricht man bei einem solchen
Anlass?

Ich war auf ein schlichtes, vom Herzen
kommendes ,Alles Gute® eingestellt, also auf die
Art Formel, die eine Freundschaft erlaubt, die zum
Selbstbrenner geworden ist. Sie beinhaltet per se
das Bekenntnis der eigenen Sprachfahigkeits -
Grenzen, gegen die im Privatraum anzukédmpfen
der falsche Ort und Uberflissig wére.

In der Galerie der Kiinstler ist das etwas anderes.
Hier wird das UberfIUssige zum Kontrast-Mittel,
das dem Eigentlichen zur Erscheinung zu
kommen verhilft.

Da ist das Geflhl tief wurzelnder Verbundenheit,
das man gerne fur sich persénlich behélt und das
gar nicht in Sprache abzuldsen ist, und ebenso ist
man gefangen in der Sprachlosigkeit gegeniiber
dem Phanomen der unfassbaren Zeit, die vom
groBen Kuchen blindlings Stiicke

herunterschneidet und weitgehend ungerecht
verteilt und mancher, der ein groBes Stlick kriegt,
hat vielleicht ein schlechtes Gewissen, aber sonst
nichts dagegen.

Ich hatte, wie gesagt, schon meinen Stift gezlckt,
um die kurze Formel, das ,Alles-Gute“ zu
verwenden, das ja auch irgendwie den Dank an
die Zeit enthalt, der kalligraphische Schwung, der
die Hand gefiihrt hatte, hatte alles andere, das
noch gesagt oder nicht gesagt werden kénnte, in
der Bildgestalt und in der Bewegungs-Suggestion
der Buchstaben zum Ausdruck gebracht.

Das geht hier nicht.

LAlles Gute” ist zu wenig, um die Gr6Be der
Hallen hier zu flllen, wo ich jetzt stehe. Sieht man
von dem fantastischen Echo-Effekt ab. Einerseits.
Aber andererseits, was gibt es da noch zu sagen,
wenn man gleichzeitig auf den Gipfeln mit
Fernblick steht und der Platz, den man sich mit
den Freunden teilt, immer einsamer und gréBer
wird.

Ein fantastischer Fernblick.

Da schaut man die Schopfung!

Im Schweigen.

In der Stille, die dem Echo des Uberfliissigen
folgt.

Das kann ich Euch, liebe Hildegard, lieber Klaus
und Euch, liebe Mit-Gaste, anbieten, eine
kosmologische Fernblick-Schweige-Minute.
Vielleicht im Gedenken an die Brunnenkopf-Hutte
und den Berg-Hans, wo unvergessliche Feste mit
Schlittenfahrten bis knapp an den Abgrund
gefeiert wurden.

Verweilen wir eine Weile.

Aber auch das hat seine Zeit, Zeit ist Werden,
Wandel, Wandern, Berg und Tal, der Blick
ermudet, ach da rihrt sich ja etwas, Buchstaben
tanzen in den Blick, mehrere bedruckte Seiten
voller Daten:

Ausstellungen, Ehrungen, Preise, Events,
Aktionen, Projekte, Gaffrons Aktivitaten,
mehrheitlich in Ausiibung seiner Funktion als
Berufs-Verbands-Vertreter.

Das klingelt und klappert auch mal wie die Orden
auf der Uniform-Brust. Und das darf es.

Gaffrons Einstellung zum Militérischen durfte
bekannt und Uber allen Zweifel erhaben sein.
Provokation erwiinscht.

Ich spreche von Klaus von Gaffrons Vita als
Klnstler und Kunstvermittler, die wahrscheinlich
alle Redner dieser Geburtstagsfeier kennen und



auf der Suche nach Einféllen gesichtet haben, es
sind Wegmarken aktiv gelebten Daseins,
burgerschaftlichen Engagements und
Kennzeichen der Person des 6ffentlichen Lebens,
die wir kennen und schéatzen.

Wer aber das besondere Fluidum erfahren
mochte, in dem die Datenmenge eine
unterschwellig enigmatische Gestalt annimmt,
dem rate ich zu einem Blick auf die
Homepage des Vorsitzenden.

Da st6Bt der Betrachter auf einen
bemerkenswerten Portrait-Bilder-Reigen, er flihrt
den Vorsitzenden die Altersstufen rauf und runter
und zeigt die Durchhalte-Kraft, die das Ganze
zusammenhalt.

Da ist ein Kraftstoff am Werk, den es in keiner
Apotheke gibt, auch nicht beim Weinhandler, wie
das friher einmal gewesen war, das hatte zur
Asyl-Gewahrung an ein Fremd-Organ, zur
Anerkennung seit 14 Jahren und zur Dreifachheit
dieser Jubelfeier geflhrt.

In der Bilderschrift der Bilder zeigt sich dabei eine
etwas andere Person und Biographie als die, die
Text und Datenliste vermitteln.

Schauen sie selber, da gibt es keinen Zweifel!
Was Bild fiir Bild an uns voriberzieht,
demonstriert nicht nur die Multi-Personalitat, der
wir alle unterworfen sind.

Es sind daruber hinaus auch Fahndungsfotos.
Wanted.

Was sagen sie uns, diese teils trutzig verwitterten
Bilder:

Pirat im Auftrag seiner Majestat der Kunst.

Dein Piratenwesen, lieber Klaus, begann
ordnungsgeman mit einem Schiffbruch, wie ich
aus Deinen Erzahlungen weiB, einem Schiffbruch
bezlglich der geradlinigen, ordentlichen
Erreichung einer beruflichen Existenz, die das
Elternauge stolz macht, der Bruch hat sich an der
Donau, in Straubing ereignet, wo Du als
existentialistischen Héhepunkt (Camus: Der
Mensch in der Revolte) eine donnernde
Motorradfahrt a la Ben Hur durch die
Schulkorridore absolviertest und wo Du vor
kurzem als Ritterpreis-Trager heimgekehrt bist.
Es klingt wie ein Marchen.

Ein anderes Bild, das Du als Pirat gegeben hast,
habe ich als Mannschafts-Mitglied selber
miterlebt, das war Anfang der 1970 er Jahre, als
wir zwei mit den Akademie-Kollegen Thomas
MeiBner und Hepf Hepfinger im Kunstverein
Landshut ausstellten.

Zur Vernissage war der Kultur-Journalist zu spéat
gekommen und war nur gekommen um sich das
Handout des Laudators geben zu lassen, als er
zuruck in die Redaktion wollte, ohne selber die
Ausstellung in Augenschein genommen zu haben,
hast Du ihn dazu genétigt und dem toten Hasen
die Kunst erklart.

Das kam schlecht an.

Wir gerieten darlber in einen Streit, dem dann die
Freundschaft entsprang.

Mittlerweile wirst Du sehr wach wahr-genommen.
Viele Zeitungsartikel und Katalog-Texte zeugen
davon.

Die Fotos auf Deiner Homepage illustrieren
diesen Weg, der auch ein maandernd innerer ist,
der fuhrt nicht nur durch vierzig Jahre bayerischer
und Munchener Kulturgeschichte, wo ja unter
anderem gerade auch Dein Einsatz fur die
Verbreitung der Fotografie als Kunstform erwahnt
werden musste.

Er fihrt auch durch die eigene Seelenlandschaft,
von der oft blindwdtigen Empdérung des
Jugendlichen, tUber die kanalisierte Aggression
der mittleren Jahre zum kampferischen
Pragmatismus von Heute...

Und wenn es kdstlich war, dann war es Mihe und
Arbeit, immer wenn ich Uber die knarzenden
Dielen Euerer Wohnung gehend Dich in Deinem
Arbeitszimmer angetroffen habe, dann ging von
Deinen Arbeits-Papier-Bergen ein Glanz aus, als
waéren sie aus Gold und Du héattest gerade ein
gegnerisches Schiffe versenkt und Dich seiner
Schéatze angenommen, zum Kunst-Wohl.

Und was die Bilder noch sagen, ist an die Zukunft
gerichtet:

Gesucht werden Piraten der Kunst, Freigeister,
die hier vielleicht weitermachen und See — h -
Raum erobern, wo Klaus von Gaffron und seine
Mannschaft und seine Mannschaft mit ihm
MaBstabe gesetzt haben.

Eine Station féllt in dem Bilderreigen aus, ein
wesentliches Mosaik-Stlck fiir das Gesamtbild,
das aus diesem Powwow entsteht:

es ist der Landgang des Piraten, der genaue Ort
war der Versandbuchhandel Mail Order Kaiser in
Mdinchen, bei dem ist Folgendes passiert:
Buchhandler trifft Buchhandlerin und eine
unsterbliche Liebe beginnt.

Wolfgang Herzer



DREISSIG JAHRE
DANACH

DIE GESCHICHTE VON WAA UND FREIEM
WACKERLAND - oder eine
Bauplatzbesetzung in Worten

Anlasslich der Ausstellung im Weidner
Rathaus zu den Jahrestagen von
Wackersdorf, Tschernobyl, Fokushima

20. Marz 2016

Meine sehr geehrten Damen und Herren,

mit den Bildern dieser Ausstellung und meinem
textlichen Versuch wollen wir der Dinge gedenken,
die vor 30 Jahren in der Oberpfalz einen
Volksaufstand auslésten, eingebunden in eine
Welt-Thematik, die mit Harrisburg in den USA
1979, Tschernobyl in der ehemaligen Sowjet-
Union 1986 und Fokushima in Japan 2011
unausléschliche Zeichen erhalten hat.

Namen sind das, die ungeachtet der nicht
aufhérenden Schrecknisse auf der Weltbihne
immer noch ein Grauen hervorrufen, jedenfalls bei
den damals Betroffenen, das fragen lasst, wie viel
die Menschheitsseele aushalten kann, und den
Glauben an die kollektive Lernféhigkeit auf eine
harte Probe stellt.

War die Oberpfalz in dieser Zeit kurz vor dem
Verschwinden des Eisernen Vorhangs und der
Mauer geopolitisch betrachtet absolute Randlage
gewesen, so gelangte sie auf der Ebene des
voranriickenden Okologie-Bewusstseins fiir 8
Jahre zu einer zentralen Stellung, auf die man sich
auch heute noch bezieht, wenn der Burgerwille die
auBerparlamentarische Gestalt sucht, Beispiel
Stuttgart 21.

Die Chronik der Ereignisse in ihrer staatlich
geplanten und nach und nach gescheiterten Soll-
Form ist kurz erzahilt:

Standort-Suche fur eine
Wiederaufbereitungsanlage fir Kernbrennstoffe,
WAA, Genehmigungs-Verfahren, Bau.

In diesem Fall Baustopp. Und Umwidmung des
geplanten atomaren Entsorgungsparks in den
heutigen Innovations-Park Wackersdorf, aus dem
das fertiggewordene Eingangslager als inoffizielles
Denk- und Mahnmal aufragt.

Aber seine Botschaft davon, welche Kréfte in der
unsichtbaren Tiefe des Gemeinschaftlichen ruhen
und geweckt werden kdénnen, geht nach und nach
verloren.

Keineswegs schnell erz&hlt sind die Dinge, die uns
heute immer noch bewegen und nun 30 Jahre
danach zusammenfihren. Es ist die Geschichte
einer kollektiven Bewusstseins-Entwicklung, die
Geschichte von einem Riss quer durch die
Gesellschaft und die Geschichte

vom Kelch, der vielleicht vortber geht, der in der
Ferne wie Wetterleuchten aufblitzt und vielleicht
die anderen meint, und: dann wird es immer
deutlicher: wir sind gemeint.

Die hier gezeigte Ausstellung ist auch eine
Dokumentation dieser Erkenntnis.
Was kdnnen wir dabei lernen?

Auf diese Frage soll meine Impressionen-
Sammlung, die nicht alle Ereignisse und Namen
aus Grunden der Menge und der Ausgewogenheit
wahrnehmen und wurdigen kann, den Fokus
richten.

Vor allem der geistes- und zeitgeschichtliche
Uberbau der Ereignisse, der in Wackersdorf
Wirklichkeit wurde, soll zur Sprache kommen.

Es soll auf die mentalen Antreiber,
Sinnzusammenhange und Identitats-Stifter
verwiesen werden, das Warum, das soviel
staatsbirgerlichen Ungehorsam und Oberpfalzer
Widerborstigkeit herstellte, soll im Zentrum der
Darstellung stehen.

Atem der Geschichte, der unsere kleinen
Geschichten und Tausend Erinnerungen dazu in
der Asche des Vergessens wieder aufglihen lasst.

Wie kam und wie kommt es dazu, dass Menschen
sich in groBem MaBstab zusammenschlieBen, die
gesellschaftliche Hemmschwelle zwischen Privat
und Offentlich Gberwinden und das staatliche
Macht-Monopol in Frage stellen?

Wann erreicht der Impuls den einzelnen, wann die
Gemeinschaft?



AnstéBe zum Weiterdenken.

Die Natur hat ihren Lebewesen drei
Reaktionsformen gegenuber einer drohenden
Gefahr gegeben: Totstellen, Flichten, Angreifen.

Eines der ersten groBen Angriffs-Zeichen, wies
das Weidner Rathaus auf, an dessen Fassade
Unbekannte in einer Nacht- und Nebel-Aktion der
frihen 1980 er Jahre ein Transparent angebracht
hatten.

In eindrucksvollem Schwarz-WeiB kniipfte es eine
Verbindung zwischen den Diktaturen seit Iwan
dem Schrecklichen bis zum damals regierenden
christlich-sozialen Ministerprasidenten Franz Josef
Strauss.

Letzterer hatte einen Besuch in der Max-Reger-
Stadt angekuiindigt. Die Regierungs-Form, die er
betrieb, nannten manche eine Demokratur.

Als der schwarze Limousinen-Konvoi an der
Weidener Mehrzweckhalle vorfuhr, wurde der
Staatschef von zahlreichen Burgerinnen und
Bdrgern mit Pfiffen, Buh-Rufen, Getrommel und
Transparenten begrift.

Das war neu! Das war das Ende einer Ara.

Die Dinge waren ins Laufen gekommen. Ein
Apparat lief, der auf die normative Kraft des
Faktischen setzte und da und dort im Dienste
technologischer Vernunft und der Staatsrdson das
Recht brach und beugte, wie die zu rodenden
Gehdlze im Taxdldener Forst, dem Bauplatz.

Und es gab Sand im Getriebe!

Die Bezeichnungen flur besagte Betriebs-und
Brems-Vorgange waren zum Teil eine Reihe
fremdartig klingender Zungenbrecher und Wort-
Girlanden aus dem Amts-Deutsch, sie waren in der
waldig und dialektal rauschenden und raunenden
Welt unserer Region ab 1980 zum sténdig
verwendeten Wortschatz geworden und wurden
vielerorts in der Oberpfalz quer durch das private,
berufliche und 6ffentliche Leben hergesagt und
kommuniziert wie Mantras Kriegserklarungen oder
Auszlige aus einem Todes-Urteil.

Es war ebenso die Klangprobe, die einen sozialen
Bruch anzeigte. Er ging mitten durch die
Oberpfalzer Gesellschaft, durch die
Freundschaften, Familien, Berufsgruppen,
Religions-Gemeinschaften.

Hier war Haltung gefordert.

Als Weidener denke ich sofort an Pfarrer Andreas
Schlagenhaufer.

Der Worte-Sound, der jetzt folgt, erzeugt gewiss
bei den meisten, die damals dabei waren, auch
heute noch Gansehaut.

1980. Erstellung einer WAA-Standort-Karte durch
das bayerische Staatsministerium fir
Landesentwicklung und Umweltfragen.

Feb. 1982. Antrag der Deutschen Gesellschaft fur
Wiederaufarbeitung von Kernbrennstoffen (DWK)
auf Einleitung eines Raumordnungsverfahrens
durch die Regierung der Oberpfalz, an drei
mdglichen Standorten.

Okt. 1982. DWK stellt atomrechtlichen
Genehmigungsantrag nach § 7 Atomgesetz zur
Errichtung und Betrieb einer WAA am Standort
Wackersdorf.

Nov. 1982. Erste Bohrungen und Antrag der DWK
auf Teilerrichtungsgenehmigung bei der
bayerischen Staatsregierung.

10. Sept.1983 — 18. Nov.1983. Nach Auslegung
der DWK-Antrage, des Sicherheitsberichtes und
der Anlagen-Kurz-Beschreibung gehen mehr als
53 000 Einwendungen gegen das Projekt ein.

Sommer 1988. 881 000 Einwendungen, zur Halfte
aus Osterreich, gehen ein und wenden sich gegen
die zweite von der DWK beantragten
Teilerrichtungsgenehmigung.

Die Landesregierungen von Wien, Tirol und
Salzburg, Vorarlberg, Nieder- und Oberdésterreich
haben Einwendungen gegen das Projekt erhoben.

Der Er6rterungs-Termin in Neunburg vorm Wald
wird nach einigen Wochen seitens der
Staatsregierung flr beendet erklart.

3. Okt. 1988. Tod von Franz Josef Strauss.

1989 VEBA-Manager Rudolf von Bennigsen-
Foerder verkindet den Ausstieg seiner Firma aus
dem WAA-Projekt Wackersdorf.

Die Strom-Wirtschaft I&sst die Politik im Regen
stehen. Ohne Vorwarnung.

Plotzliche Stille! Plétzlich steht der Apparat. Der
Widerstand erstarrt in der Bewegung.

Wie viel Widerstands-Kraft-Stoff war noch im
Tank?

Wartet man nicht irgendwie bis heute auf das
Ende, auf den Sieg? Auf das Ansehen als Vorreiter
und Streiter fir die 6kologische Vernunft?

31. Mai 1989 wird der Bau der WAA Wackersdorf
durch Strauss-Nachfolger Max Streibl endgiltig
eingestellt.

Oder anders gesagt: 8 Jahre ,Agschn“. Rund um
die Uhr. Lang ist es her! Und ein Nachtrag:



9.1. 1989 Fall der Mauer, Auflésung der
weltpolitischen Blécke, Weltméchte auf neuen
Wegen, globale Neu- und Un-Ordnung.

11.3. 2011 Nuklearkatstrophe von Fokushima.

Die deutsche Bundesregierung beschlie3t die
weiche Energie-Wende.

Hat jetzt die 6kologische Vernunft gesiegt?
Werden jetzt Plane umgesetzt, die genau
besehen, seit Wackersdorf in der Schublade bereit
gelegen hatten.

Kling das allzu vermessen?
Was berechtigt zu dieser Wahrnehmung?
Wie war es zu ,Wackersdorf* gekommen?

Anfang der 1980er Jahre, als wir, die
Jugendlichen, die unter den Zeichen der
Studenten - Unruhen, der Ol — Krise, der
Umweltbewegung, der RAF, des Nato-Doppel-
Beschlusses und des Sauren Regens grof3
geworden waren, gab es Unruhe in der Oberpfalz,
wo, wie man sagte, der Hund verreckt ist und alles
hétte ruhig sein missen. Aber da bewegte sich
was.

Auch in Weiden. Es war rund 30 Jahre nach der
Einrichtung des "Ministeriums fur Atomfragen"
unter Franz Josef Strauss und der Einweihung des
Forschungsreaktors in Garching, im Volksmund
auch Atomium gerufen. Dort wohnt Daniel
Dusentrieb, sagten die Eltern beim Vorbeifahren.

Und diese Ereignisse, an die wir uns heute im
Weidener Rathaus erinnern wollen, die fur viele die
existentiell einschneidendsten ihres Lebens waren,
liegen auch schon wieder 30 Jahre zurtick.

Brigitte Hese und Hilde Lindner Hausner und ich
begannen vor ein paar Tagen zu graben. Wir
6ffneten die Kartons und Schachteln und
telefonierten mit dem wandelnden Gedéchtnis der
WAA-hnsinns-Jahre Wolfgang Noack aus
Schwandorf. Als wir so in Hinblick auf die heutige
Veranstaltung die Schwandorfer Dokumentation
und die eigenen alten Papiere sichteten, traf uns
der Zeit — und Endlichkeits-Schock.

Wir wollten das Gedachtnis aufmoébeln und den
Fluss der Bilder, der uns damals hautnah gepackt
und mitgerissen hatte, erneut strémen lassen. Es
war jedoch so, als wenn sich Motten Uber den Stoff
der Erinnerung hergemacht hatten und aus dem
Strom eine Liicken-Landschaft vielfach
unzusammenhangender Seen und Teiche
geworden wére.

Stille Wasser. WeiBBt Du noch!

Es wird Zeit! Schnell, schnell, sonst wird alles

vergessen sein.

Das Skizzenbuch der Erinnerung: Ahnungen,
Bilder, Empfindungen, Séatze, Parolen, Lieder, sie
wehen vom Lanzenanger in Burglengenfeld
herliiber, 1986: Anti-WAAhnsinns-Festival, das
deutsche Woodstock mit 100 000
Konzertbesuchern, Wolfgang Niedecken, Bap,
singt: ,Verdamp lang her, verdamp lang her...*
Geschrei am Bauzaun, Wasserwerfer,
Steinewerfer, wie eine endlose Reihe Ameisen
bringt die Bevélkerung am nachsten Morgen
Nahrungsmittel zu den Bauplatzbesetzern, CS-
Gas, brennendes Polizei-Fahrzeug,
Hubschrauberabsturz, Gebete am St-Franziskus-
Marterl, Sonntagsspaziergdnge am Bauzaun,
Hausdurchsuchungen, Festnahmen,
StraBensperren, Gesichter, Gesten, Namen,
herum irrende Einzelheiten bei gleichzeitiger
Verdichtung des Ganzen.

Es verknupft sich zu einem dramatischen Sinn-
Geflige, das im globalen Zusammenhang steht.
Im historischen Zeitraffer verbindet sich alles mit
allem, man wundert sich, damals Uberhaupt noch
Zeit zum Atmen gefunden zu haben, und staunt,
wie mit uns und durch uns und in uns eines zum
anderen kam.

Ach ja.

Die 1950 er Jahre! Wir waren Kinder.
Alles so Persil-sauber!

Wie das Atom.

Und die weiBen Westen, Uber der braunen
Vergangenheit.

Otto Normal-Verbraucher und Lieschen Miller, das
waren ein Stlickweit unsere Eltern, die freuten sich
am Wirtschafts-Wunder und wenn auch die
Erinnerung an Hiroshima und Nagasaki nach dem
2. Weltkrieg von der Kampf-dem-Atom-Tod-
Bewegung wach gehalten wurde, so neigte man
doch mehrheitlich eher dazu, an Eisenhowers
euphorische Atom-for-Peace-Versprechungen zu
glauben.

In der WAA-Zeit fand dieser Glaube in
Forschungsminister Heinz Riesenhuber eine
treffliche Verkdrperung.

Fur den Oberpfalzer war es ein vertraut trautes
Bild, die AuBenhiille oder, wie es in der
Fachsprache heiB3t, das Containment des
Atomiums auf der Autobahn kurz vor Mlnchen
links aufblitzen zu sehen, ein friedliches Bild.
Signal der Besténdigkeit.

Ein Ei, das der menschenfreundliche Riesenvogel
Fortschritt gelegt hatte.

Aber wie weit war es mit seiner Menschenliebe



und Friedlichkeit wirklich? Eine Spur von Skepsis
blieb immer.

Auf der Mikro-Ebene der Konsum-Gesellschaft war
relative Heile Welt.

Auf der globalen Makro-Ebene befand sich die
Menschheit im Kalten Krieg, die weltpolitischen
Blocke schmiedeten das atomare Damokles-
Schwert, das im Hin und Her des Wettrlstens, der
Abristungs-Gesprache und des Nato-
Doppelbeschlusses Uber allem schwang.

Jeden Tag konnte das Gleichgewicht kippen und
alles zu Ende sein.
Jetzt hatten wir selber Kinder.

Unser politischer Status war zumeist der des
Parteien wahlenden Zuschauers, der Blicher las
und selektiv fernsah. Man kannte die Studien des
Club of Rome, die unter dem Titel ,Grenzen des
Wachstums® erschienen waren, Blcher wie das
1975 erschienene Buch von Herbert Gruhl ,Ein
Planet wird gepliundert” und ,Walden“ von David
Herbert Thoreau.

Mittlerweile hatte der Ausbau der geplanten
kerntechnischen Infrastruktur, mit der die
Bundesrepublik zum européischen Energie-
Paradies aufsteigen und die franzésische Force de
Frappe vielleicht ein deutsches Atom-Bomben -
Briderchen bekommen kénnte, bundesweit eine
Anzahl politischer Brennpunkte geschaffen, die
angefangen hatten, sich zum Flachenbrand zu
verbinden.

Immer mehr Menschen griffen den Riesenvogel
an. Mit Whyl am Rhein, 1973 — 79, und Kalkar,
dem Schnellen Briter, 1974 — 91, begann es.

Die wahrhaft Schlacht zu nennenden
Auseinandersetzungen um das Kernkraft-Werk
Brokdorf im Raum Hamburg hatten 1976
begonnen, wahrten bis 1981 und zeigten mit dem
Brokdorf-Beschluss des
Bundesverfassungsgerichtes 1985 dass es um
mehr als um eine Technologie - Frage ging.

Das in Brokdorf verhangte Demonstrations-Verbot
wurde in hdchster juristischer Instanz als
verfassungs-widrig angesehen. Der radioaktive
Zerfall der Grundrechte, so auch der Titel des
Buches des Rechtswissenschaftlers Alexander
RoBnagel, hatte begonnen.

Die Nutzung der Kernenergie erfordert
offensichtlich Sicherheits-Vorkehrungen, die mit
demokratischen Vorstellungen und dem Prinzip
der Sozial- und Verfassungs-Vertraglichkeit nicht
mehr vereinbar sind.

Wer mit einer ,an Sicherheit grenzenden
Wahrscheinlichkeit”, wie es in dieser Zeit oft
seitens der Politik hieB, den Gau und die
mdglichen Ursachen technischer, menschlicher
oder terroristischer Art ausschlieBen wollte, stand
in einer unvermeidlichen Zwickmuhle: Technik
oder Demokratie.

Robert Junks Buch ,,Atomstaat”, das sich dariber
auslasst, war keiner hysterischen Technik-Angst
entsprungen. Wie begrindet die Sorge war, zeigte
auch frih der Abhérskandal des Atommanagers
und spateren Dissidenten Klaus Traube.

Sein Buch ,Missen wir umschalten?” wurde meine
persénliche Erweckungslekture.

Zeitsprung: Ist es nicht seltsam, wenn man seine
einstigen Angste und Wahrnehmungen in die
Gegenwart einlasst! Wie harmlos fasst sich das
an, was schlaflose Nachte bereitet hatte,
angesichts der damals ungeahnten Folgen der
virtuellen Revolution, die in den 1990er Jahren
einsetzte, und angesichts des NSA-Wesens und
der heutigen Raub-Daten-Kultur, gegen die kein
Datenschutzer-Kraut gewachsen zu sein scheint.

Zeitsprung: Nachdem die Plane zur Errichtung
einer Wiederaufarbeitungsanlage im
niedersachsischen Gorleben 1979 gescheitert
waren, nicht aus technischen Griinden, sondern
aus Mangel an sozialer Akzeptanz, wie der dortige
Ministerprasident Ernst Albrecht feststellte, musste
fur das Kernstiick des westdeutschen atomaren
Brennstoff-Kreislaufes ein neuer Platz gefunden
werden.

Das war die Gelegenheit fir den ehemaligen
Atomminister und damaligen bayerischen
Ministerprasidenten Franz Josef StrauB, das war
die Chance, als Prophet des unerschépflichen
Energie-Himmels auf Erden, als Erléser vom Ol-
Schock, als Vorreiter zu bundes-politischer GréBe
zu gelangen, ins Bundeskanzleramt zu kommen
und als Fortschritts-Vogel-Freund in die
Geschichte einzugehen.

Als am 3. Dezember 1980 die Bereitschaft der
bayerischen Landesregierung bekannt gegeben
wurde, in Bayern nach einem geeigneten Standort
zu suchen, ahnte Niemand im Freistaat die
Folgen.

Die Nachricht, dass das oberpfalzische
Wackersdorf, das Aschenputtel am Eisernen
Vorhang, die geopolitische Randlage am Arbeits-
Markt-Arsch der Welt, wo gerade der Braunkohle-
Tagebau seinem Ende zuging, neben zwei
anderen Standorten im Raum Schwandorf in die
engere Auswahl gekommen wére, fuhrte in der
betroffenen Region zu Reaktionen, die man weder



in Minchen noch in der Region selber erwartet
hatte.

Die allgemeine 6kologische Sensibilisierung, die
sich mit unterschiedlichem Tempo in der
europaisch - globalen Gesellschaft zu entwickeln
begonnen hatte und in der Atom-Kraft-Nein-
Danke-Sonne ihre Symbol gefunden hatte, hatte
l&ngst auch die Oberpfalz erreicht, und dies in
einer besonderen Verpackung.

Die Verpackung hieB Saurer Regen und
Waldsterben. 1961 war der Smog im Ruhrgebiet
ein herausragendes Wahlkampf-Thema gewesen,
Willi Brandt versprach, den Himmel Gber dem
Ruhrpott wieder blau zu machen, und das wurde
er auch dank der Hoch-Schornstein-Politik, einer
Anwendung des St. Florians-Prinzips, die
Schadstoffe, vor allem der Kohle-Schwefel,
wurden in wind-verdinnter Form unsichtbar aber
nichts desto weniger wirksam in den Osten
getragen, wo sie als Saurer Regen den
Wurzelraum der Badume zerstérten. Auch in der
Oberpfalz.

Wer Augen hatte zu sehen, der sah die
Symptome, andere, allen voran der bayerische
Staatsforst, sahen sie erst einmal nicht, es
entspann sich ein Glaubenskrieg Uber die
Ursachen und fir und wider die Notwendigkeit
teurer Rauchgas-Reinigungs-Auflagen fur die
Industrie, der 1983 seinen Gipfel erreichte und mit
der Verabschiedung des Bundes-Immissions-
Schutz-Gesetzes beendet wurde.

Wer Augen hatte zu sehen, der sah jetzt auch
hohe Schornsteine anders, als mdgliche
Menetekel.

So geschehen beim Landrat des Landkreises
Schwandorf Hans Schuierer, der flihrenden
politischen Symbol-Figur des burgerlichen
Widerstands, auf einer Informationsveranstaltung
der DWK.

Da gab es unter all den Zukunft versprechenden
Details, mit denen die Atom-Firma fir ihre Sache
warb und Uberzeugte, etwas, das skeptisch
machte.

Ein hoher Schornstein. Der stach dem Landrat ins
Auge.

Alles schén und gut!

Aber wozu so ein hoher Schornstein?

Die Antwort war, wegen der Uran-Zerfalls-
Produkte wie Casium, Strontium und andere
Radio-Nuklide, Namen die man erst lernen
musste, was Hochschornstein-Politik war, das
allerdings wusste man.

Von &ahnlicher Erkenntnis bewegt trafen sich
Einzel-Personen, Organisationen, Gruppen, die nie
vorher Kontakt miteinander gehabt hatten, in
verraucherten Gaststatten-Nebenzimmern, flllten
Séle.

Ortlichkeiten in Weiden, an denen diesbeziiglich
Tafeln zum Gedenken an das wache Bewusstsein
angebracht werden kénnten, waren: Churpfalzer
Hof, Bratwurstgldckerl, Josefhaus Nebenzimmer
und Séle, Alt-Nirnberg, und Herz-Jesu-Heim, wo
Staatsminister Gustl Lang zu Hause war und sich
einmal zu frih Gber den rappelvollen Saal freute,
die Halfte der Besucher waren WAA-
Gegner/innen, die gekommen waren, um zu
fragen, um peinliche Fragen zu stellen, deren
Peinlichkeit am Folgetag, dem 26. Mai 1986, dem
Tag des Tschernobyl-GAUs aufs Brutalste
bestéatigt wurde.

Lehrer an Weidener Gymnasien, die fir ihre
Ansichten bekannt waren und von ihren Schilern
bespitzelt werden sollten, wie in politischen
Kreisen initiiert wurde, waren mit den Schul-
Geigerzahlern unterwegs, sie maf3en die Salat-
Strahlen-Werte, in der Nacht war ein Regen
niedergegangen, Bundes-Innenminister Friedrich
Zimmermann dementierte via Rundfunk eine
Gefahrdung der Bevélkerung. Strahlende Pfltzen
im Sandkasten vor dem Haus.

Auf all diese Vorgdnge nahm das Weidner
Westentaschen-Cabaret Bezug, zu dem sich
Lehrer und Schiler zusammengefunden hatten,
sie produzierten auf groBer Buhne eines der
Lebensmittel, die auch ein Schwermetall von der
Giftigkeit und der Haltbarkeit des Plutonium nicht
kontaminieren kann: Den Humor.

Die Akteure, die den Humor in witzig
gespitzter Kabarett-Facon auf den Oberpfalzer
Demokratie-Ubungsplatz brachten, waren im
Kern, soweit ich mich erinnere, die Mitglieder
der Weidener Burgerinitiative Horst und Ingrid
Weigend, Hans Breiter, Veit Wagner, Waltraud
Jager, Ginter GeiB3, so wie eine Reihe
Weidener Schilerinnern und Schdiler, um nur
Jorg Skribeleit zu nennen, sie schufen mit den
Texten und Kostiimen von Horst und Ingrid
Weigend und einem groBBen Impovisations-
Talent, das chronische Text-Vergessenheit
schopferisch wettmachte, mit dem
Westentaschen-Kabarett eine Form der
Informations-Veranstaltung, die zur Institution
und zum Markenzeichen des Weidener
Widerstands wurde.



Damit konnte man auch auf Tournee gehen,
Stationen waren Amberg, Marktredwitz,
Schwandorf, in Weiden hatte das
Westentaschen-Kabarett seinen Stammsitz
im“Strehl in der Weiding®, einem am Stadtrand
liegenden Lokal mit einer Buhne, auf der auch
der Weidener Jazzzirkel gastierte und der
oOrtlichen links-intellektuellen Aura eine
Verkérperung gab.

Das Westentaschen-Kabarett hatte seinen
Hohepunkt bei einem Auftritt mit 500
Besuchern im evangelischen Vereinshaus, im
Laufe der Jahre setzte es starker lokale
Akzente, es &nderten sich Name und
Besetzung, es bleibt die Erinnerung und eine
Reihe von Film und Video-Aufnahmen, deren
beschrankte, hdhlenartig flackernde
Bildqualitat den Genuss und das Erlebnis,
Offentlich-gemeinschaftlich betretbare
historische RdGume geschaffen zu haben, nicht
schmalert, eher intensiviert.

Die Oberpfalz, die vergessene Gegend am Grenz-
Land-Férderungs-Tropf, machte nicht mit, wuchs
Uber sich hinaus, war jetzt mittendrin, die
sensibilisierten Bevélkerungsteile hatten eine
"kritische Masse" gebildet, die ausreichte, soziale
Energie-Mengen von uberwaltigender GrdBe
freizusetzen. Bis 1989, fast ein Jahrzehnt lang,
war Wackersdorf auch auf internationaler Ebene
einer der Schwerpunkt-Orte der Anti-AKW-
Bewegung und der Neuen Sozialen Bewegungen
Uberhaupt.

Am 7. Oktober 1981 wurde die Burgerinitiative
Schwandorf gegriindet und entwickelte sich rasch
zum Zentrum der Protest-Aktivitdten, die sich in
drei Bereiche gliederten:

1.Die praktische Behinderung der Bau-Arbeiten,
z.B. die Wackersdorfer Widerstandstage,
regelméaBig war alle Welt eingeladen war und kam,
um auf raffinierte Art, garantiert gewaltfreie Art
Baubetrieb und Polizei zu narren.

2. Das juristisch-wissenschaftliche Geriistet-Sein
fir den Rechtsstreit.

Unter Leitung von Professor Armin WeiB und dem
Munchener Rechtsanwalt Wolfgang Baumann
wurden die Strategien und Statements entwickelt,
die dann bei Presse-Terminen und auf den
Erdrterungsterminen im Fokus der Massenmedien
zum Tragen kamen.

3. Die Aufklarung der Bevélkerung und die Public
Relation.

Demonstrationen in der Region und in der
Landeshauptstadt, standiger Vortragsbetrieb an
den Bl-Standorten, Pressearbeit, Fernseh-
Diskussionen, Kontakte mit Bildungszentren wie
der Akademie Tutzing.

Hier gab es ein im deutschen und européischen
Raum vernetztes BUlro, hier bildeten die
unterschiedlichsten Fraktionen Ausschisse mit
Titeln wie Strategietreffen, Koordinations-
Ausschuss, LAKO = Landeskonferenz,
Dachverband.

Im Dachverband waren Burgerinitiativen aus gut
15 Gemeinden im 60 Kilometer - Umkreis vom
Schwandorf einschlieBlich der BIWAK Regensburg
zusammen geschlossen.

Meistens ging es hoch her, beim Turner, in der
Schwefelquelle, am Maria Hilf Berg, Beim Lorenz
in Altenschwand: Starke Gegensatze in den
gesellschaftlichen Grundauffassungen galt es zu
Uberbricken: Am runden Tisch saf3en sich
gegenuber: Bl-Delegierte aus landlich
blrgerlichen Kreisen, Autonome aus dem ganzen
Bundesgebiet mit Schwerpunkt Startbahn West/
Frankfurt, Gewerkschaft, DKP, BUND,
Landesbund fir Vogelschutz, Robin Wood/
Mdnchen, Sandkérner/ Nirnberg, es wurde
Kontakt zu SPD, Griine, ODP und Greenpeace
gehalten.

Die Tétung von 2 Polizisten an der Startbahn-West
durch Pistolenschisse, die das Mitglied einer
militanten Gruppe am 2. Nov. 1987 abgab,
machten einen Grundkonflikt bezliglich des
praktischen Widerstands auf grelle Art deutlich.
Gewalt gegen Sachen und Gewalt gegen
Personen, wo liegt die Grenze!

Das Konzept des Zivilen Ungehorsams und der
begrenzten Regelverletzung, das sich auf Gandhi
und Theodor Ebert bezog, stand Auffassungen von
Geschlagenen gegenuber, die zuriickschlugen. Sie
werteten den birgerlichen Werte-Kanon
angesichts der weltweiten Umweltzerstérung, der
Ausbeutung der 3. Welt und polizeilicher Brutalitat
vor Ort als Farce.

Da sah man sich selber als Opfer und zur Notwehr
legitimiert. Der Zukunftsforscher und Publizist
Robert Jungk, der die Nazi-Diktatur erlebt hatte,
wollte ihnen darin nicht unrecht geben. Zwischen
dem Uberkleben von Ortschildern mit dem WAA-
Nein-Logo, den Zaun-Ankettungen, den
Pflastersteinen, die der schwarze Block auf einer
Demonstration in Mlinchen in die Schaufenster der
Maximilianstrasse warf, dem Umséagen von
Strommasten und anderem schien es nur noch
graduelle Unterschiede zu geben.



Ein GroBteil des organisierten Widerstands sah
das in letzter Konsequenz anders, auch wenn die
Emotionen kochten und die Verzweiflung dartber
groB war, dass die juristischen Erfolge, keinen
vollstdndigen Baustopp bewirken konnten, dass
sich die Sperr-Grundstlck-Besitzer bis auf einen,
den Bauern Michael Meier, kaufen lieBen.

Hohepunkt des gewaltfreien Widerstands mit
begrenzter Regelverletzung waren die Bauplatz-
Besetzungen 1985/86, mit dem beriihmten
Huattendorf im freien Wackerland,

das Uber Weihnachten und Silvester als Treffpunkt
der bundesweiten Alternativszene

Schlagzeilen machte.

Weidner waren dabei.

Klaro! Sowieso!

Ubernachten bei Minus 20 Grad im Schlafsack, auf
Stroh, in Fichtenreiser-Hutten, in Erwartung der
Polizei mit ihren Plexi-Glas-Schilden war seit der 1.
Teilerrichtungsgenehmigung 1982 Gewohnheit.
Weiden, der Stammsitz des bayerischen Justiz
(1982)- und Innenministers (1986) Gustl Lang, war
von Anfang an maBgeblich dabei.

Am 9.3. 1982 fand die Grindungsveranstaltung
der Bl Weiden statt.

Die Namen des Vorstands der 1. Stunde waren
Maria Weber, Rudolf Perthold, Wolfgang Herzer,
Jost Hess, Horst Schmidt.

Veteranen-Namen wie so viele andere, die den
Jungen nichts mehr sagen. Ist das nur normal,
oder auch eine Frage der Gedéachtniskultur vor Ort.

Auch wenn ich in diesem Text die Basis, die den
ganzen mental-geistigen Uberbau in ihren
individuellen, teils bizarren und anriihrenden
Geschichten umgesetzt hat, nur summativ
behandele und die namentliche Wirdigung der
vielen ,Arbeiter im Weinberg des Herrn* schon mal
aus Zeitgrinden aufB3en vorlasse, so kann ich doch
nicht umhin, die drei Frontmanner der Bl Weiden
herauszuheben.

Wenn Jost Hess, Rudolf Perthold und Heinrich
Schréder vorwiegend als sogenannte gebildete
Laien mit dem geballten im Selbststudium
erworbenen Wissen auf Informations-
Veranstaltungen der DWK in den Ring stiegen und
die intellektuelle Streikeule so schwangen, dass
die ,LUgengebaude” der Atomfirma zerbrachen,
dann erflllte das Gleichgesonnene mit Stolz,
beeindruckte auch die Gegenseite und half den
Wankelmutigen, sich zu entscheiden. Spater trat
auch Reinhard Hese als gewitzter Sachbeistand
der Burgerinitiative auf.

Der Virus der genannten Neuen Sozialen
Bewegungen, in denen sich Willy Brandts
Ausspruch: "Mehr Demokratie wagen!" und der
Verfassungs-Grundsatz der Volkssouveranitét
vielféltige und neue Gestalt gab, war schon lange
vor der atomaren Weihnachtsbotschaft des
Ministerprasidenten Strauf3 in der Oberpfalz
angekommen gewesen.

Unter den Mitgliedern der zahlreichen
Birgerinitiativen, die sich 1981 in Schwandorf zum
Dachverband der Burgerinitiativen gegen die WAA
zusammenschlossen, koexistierten die
unterschiedlichsten politischen und
weltanschaulichen Auffassungen. Auf der
politischen Farbkarte leuchtete ein bis dato fiir
unmdglich gehaltenes Griin mit dem Einzug der
Oko-Partei 1983 in den Bundestag mit einer alles
Uberstrahlenden Intensitét.

Neu war auch das politische Instrument der
Burgerinitiative, das 1972 im BBU, dem Bund
Burgerinitiativen-Umweltschutz, eine Zentrale
bekam, ohne deren BBU-Informations-Blatter auf
ungewohntem Recycling-Papier die wochentlichen
Infostédnde auf dem Weidner Allee-Markt
undenkbar gewesen waéren.

Dies war die Frucht der alle Schichten vertikal
verbindenden Buirger- und Risiko-Gesellschaft
(Ullrich Beck), die sich seit den 1960er Jahren
formierte. Dabei waren es vorwiegend
charismatische Einzelpersonen der spaten Kriegs-
und der frihen Nachkriegs-Generation, engagierte
Spezialisten unterschiedlichster Fachbereiche und
Berufe, von denen die Bewegung getragen wurde.
Das war in Weiden ebenso wie in den meisten
anderen Stadten und Gemeinden.

An dieser Stelle sei hervorgehoben, dass das Nein
gegen die Anlage, der FJS die Harmlosigkeit einer
Fahrrad-Speichen-Fabrik attestierte, keineswegs
von ,schpinnerten” Fortschritts-Verweigerern kam,
es wurde getragen von einem Sachwissen-
fundierten Ja zur Alternative. Mit dem weltweit
vorhandenen Kow How, auf das hier nachdricklich
verwiesen werden konnte, hétte lange vor
Fokushima die Energie-Wende durchgefuhrt
werden kdénnen.

Theoretisch.

1979 erscheint ,Sanfte Energie“, das epochale
Buch des Umweltaktivisten und Jimmy-Carter-
Beraters Amory Lovins.

In diesem Sinne fand 1982 im Tierzucht-Zentrum-
Schwandorf, in der sogenannten Bummel-Halle,
mit Bierzelt und Blaskapelle die Ausstellung ,Es
geht auch anders” statt, das 1981 gegriindete



Energie- und Umweltzentrum am Deister e.V.
verbliffte, tatsachlich, es geht anders, es gibt eine
Okologische Kreislaufwirtschaft, die funktioniert,
die auch im groBen MaBstab funktionieren wirde,
bei entsprechend groBem politischen Willen.

Demselben Impuls entsprang die Oko-Station
Penting 1986. Mit Einnahmen des Anti-WAA-
Festivals in Burglengenfeld wurde im Raum
Schwandorf der alte Bahnhof von Penting
erworben und zur Oko-Station umgeriistet.

Sie funktionierte ansatzweise als Bildungszentrum,
und war eine feste Anlaufstelle, wahrend
gleichzeitig in der gesamten Szene eine starke
Fluktuation an Vortragen zu allen Aspekten der
Okologie herrschte. Eine besondere Rolle spielte
das Oko-Institut Freiburg, dessen Mitglieder auch
als Sachbeistédnde im juristischen Teil des
Widerstands auftraten.

Dieses Ja, dieses Aufweisen von Energie-
Alternativen und alternativen Lebensformen war
von Anfang an Teil der Gesamt-Konzeption
bezlglich der Anti-WAA-Aktivitaten.

Im Raum Weiden/ Neustadt sind als Protagonisten
die Katholische Landjugend-Bewegung und die
Emmaus-Gemeinde zu nennen, wo die Themen
Okologischer Landbau, Solar-Energie, Mull und
Recycling im Vordergrund standen.

Der seit 1991 bestehende Weidner Bauernmarkt
grindet zum Teil in diesen Initiativen.

Einige der Vorstands- Mitglieder der Weidener Bl
gegen die WAA, die Uber Jahre hinweg den
Widerstand organisierten, waren teils
Sympathisanten teils eingeschriebene Mitglieder
von Organisationen aus den Neuen Sozialen
Bewegungen, in denen sich der 1968-Impuls
fortsetzte. Die Vielzahl an Strémungen, die
wahrend der 1970er/80er Jahre in der 45 -
Tausend-Einwohner-Stadt Weiden anzutreffen
war, ist erstaunlich:

Bewegtheit in allen Facetten: Frauenbewegung,
Menschenrechts-Bewegung, Behinderten-
Bewegung, Okologie-Bewegung,
Friedensbewegung, Dritte- Welt-Bewegung,
Jugendzentrums-Bewegung, antifaschistische
Bewegung.

Einige der Vorstands- Mitglieder bzw Beirate der
Weidner Bl gegen die WAA, die Uber Jahre hinweg
den Widerstand organisierten, gehdrten dem
BUND, dem entwicklungspolitischen
Kinderhilfswerk terre des hommes, der IPPNW,
den Griinen, der ODP, der SPD und dem DGB an.

Vor allem aber waren es ausgesprochene
Individualisten.

Die Grindung der Partei "Die Grinen" in Weiden
und im Landkreis Neustadt an der Waldnaab und
ihr Einzug in Stadtrat und Kreistag Mitte der
1980er Jahre erfolgt im Kontext der Anti-WAA-
Bewegung.

Insgesamt Ubernahm die Alternative
umweltbewegte Jugendszene, die u.a. beim Bund
fr Vogelschutz, BUND, den Grinen und religiésen
Vereinigungen organisiert waren, eine starke
Beweger- und Trager-Rolle im Weidener Anti-
WAA-Widerstand.

Das Niveau, das dabei gegeben war, I&sst sich an
dem Namen Christian Schwégerl festmachen, der
in den 1980er Jahren mit Freundinnen und
Freunden Dinge tat wie von der Féllung bedrohte
Baume zu besetzen und heute als Autor von
Blchern wie ,Menschen-Zeit“ von sich reden
macht.

Die charakteristische Asthetik der friihen Jahre,
bestimmt von legerer Kleidung, Naturmaterialien,
exotischen Mustern, Batik und Birkenstock-
Sandalen, gehdrte zu den o6rtlichen Protest-
Kennzeichen.

Das zeigen auch die ausgestellten Bilder.

Wie jung die Jungen waren und wir selber, die
Alten!

Die weichen, glatten Gesichter. Die frischen Blicke,
die spielerischen, zielenden Bewegungen.

Zeichen der Offenheit und des Aufbruchs und des
Unterwegs-Seins. Ziige auf dem Spielbrett des
Lebens.

Die Karten werden verteilt.

Der Region wurde die WAA-Karte ausgeteilt. Es
gab vor Ort welche die spielten mit der Freiheits-
Karte dagegen, und dann waren es viele,die
machten es genauso, und schlieBlich war auch der
Redner dabei, redete nicht nur, spielte das Spiel
nach Kraften mit. NEIN! WAA NEIN!

Wann erreicht der Impuls den einzelnen, wann die
Gemeinschaft? Der Impuls, der die
gesellschaftliche Hemmschwelle zwischen Privat
und Offentlich Giberwinden und das staatliche
Macht-Monopol in Frage stellen Iasst.

Da haben jede und jeder, der im noch zu
schreibenden WAA-Nein-Roman auftritt, die
eigene Geschichte.

Meine ist eng mit der Jugend verbunden, ich war
Lehrer an einem Weidner Gymnasium. Kurz nach
der mich schockierenden Standort-Bekanntgabe
im Rundfunk begab es sich auf dem Schulkorridor,
dass mir zwei Schulerinnen gleich rettenden Engel
entgegen traten:



Herr Herzer, heute Abend ist die Grindung der
Blrgerinitiative. Da kommen Sie doch.

Das tat ich.

Und dann kam alles so, wie ich es oben
angerissen habe, und es war noch viel mehr, aber
das sind die Geschichten der anderen.

Jeder hat seine eigene kleine Geschichte. Die
groBBe Geschichte, die sich unter dem Titel WAA-
NEIN aus den kleinen Geschichten
zusammensetzt, ist auch, wie eingangs gesagt, die
Geschichte einer kollektiven Bewusstseins-
Entwicklung und die Geschichte von einem Riss
quer durch die Oberpfalzer Gesellschaft.

Diese Geschichte ist vielleicht noch nicht zu Ende,
es ist noch nicht die ganze Geschichte, das ist sie
vielleicht dann, wenn Gegner und Beflrworter von
damals am Lagerfeuer im Taxéldener Forst sitzen
und sich Geschichten erzéhlen, ihre kleinen
Geschichten in der gemeinsamen GroBen
Geschichte, Uber die wir alle spatestens seit
Fokushima aus traurigem Anlass froh sein kénnen.

Wolfgang Herzer

Ausstellung zu den Jahrestagen:

W_E!Z- vor 30 Jahren
TSChel'IIObyl vor 30 Jahren

Fukushima vor5Jahren

Hler im Foyer 21 03 14 04 2016
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Stichwort: Realismus, alte Bekannte und Kunst
aus der Metropolregion

IDYLLE UND
PROVOKATION
15. 04. — 22.05. 2016

Holger Lehfeld
(NuUrnberg), Stewens
Ragone & Annette
Reichardt (Wesseling),

Vernissage Freitag 15.04. 20 Uhr

geéffnet So 14 — 18 Uhr,

nach tel. Vereinbarung 0961 46308 und nach
Absprache im Cafe Neues Linda Do — Sa 20 - 23
Uhr

Holger Lehfeld

geb. 1968 in Erlangen geboren

1997 — 2004 Akademie

der Bildenden Kinste Nirnberg und ASP Krakau
2006 Debutantenpreis des BBK-Nurnberg,

Annette Reichardt,

geb. 1962 Peine, 1985 - 90
Auslandsaufenthalte Hongkong, Peru
Neuseeland, 1987 — 95 HbK Braunschweig, bei
Johannes Brus, HP Zimmer und Thomas Virnich

Stewens Ragone
geb. 19960 llsede/ Niedersachsen
1983 - 89 HbK Braunschweig HP Zimmer

Die Ausstellung Idylle und Provokation ist ein
bildnerisches Trio Uber das Thema ,Sehnsuchts-
Welten®, das in den Gemeinschafts - Arbeiten der
Kélner Annette Reichardt und Stewens Ragone
und in den Arbeiten des Nlrnberger Solisten
Holger Lehfeld nicht nur allgemein als Human-
Topos angesprochen wird, sondern auch
spezifisch soziologisch verortet ist.

Es geht um die Short People, tUber die kleinen
Leute bzw Uber das Zerrbild, das sich die
anderen von ihnen machen. Randy Newman
sinniert in seinem Album ,Little Criminals“ auch
heute noch eindrucksvoll sarkastisch Uber diese



Bevdlkerungs-Schicht, auf die man gerne
herabsieht.

Gemeint sind die stolzen Bausparer, die
Bewohner von Einfamilienhdusern,
Neubausiedlungen und Mietskasernen. Solche
Leute kdnnten keine Lebensberechtigung haben,
heiBt es in dem Song von 1977 provozierend.

Aber hallo! sagt da Stewens Ragone, der
Arbeitersohn mit italienischer Herkunft.

Plateau-Sohle, Eigenheim und Sportschau zeigen
sich als Metaphern des Ankommens, der
Sehnsucht nach der GréBe und dem Sein als
Mittelstirmer, die quer durch alle
Gesellschaftsschichten und Kulturen die
Menschen vereint und gleich macht.

Kinstlerin und Kunstler, alle drei Jahrgange der
1960er Dekade, lassen somit in ihren Visionen
Statusgefélle, Hackordnung und
Klassenschranken auBen vor und geben dem
Elan Vital, der keinen Unterschied macht, in
seiner Polaritat zwischen melancholischer
Introversion und extravertiertem Lust-Prinzip die
Zugel frei.

Die integrative Kraft der Kunst, die hier
sogenannte Hochkultur mit sogenannter Trivial-
Kultur auf transkulturelle Art verbindet, tritt in
einem Event aus Ragones Kunstler-Vita mit
besonderer Deutlichkeit hervor. Davon nicht zu
erzahlen, wére schade.

Besagtes Event ist auch gerade deswegen
beispielhaft und erzdhlenswert, weil es die
persdénlichen, ganz un-akademisch
lebensweltlichen Beweggrinde des Kunstlers
erhellt: Ragone, (ebenso Lehfeld), spielt FuBball.
Das rollende Leder verbindet, Gberbrickt.

Ragones Geschichte fand 2002 auf einem
Bildhauer-Symposion der Kunstlerhauser
Worpswede und der dort ansassigen Galerie
Rulander statt. Das Thema des Symposions war
»FuBball“, und FuBball ist wie gesagt auch
Ragones Leidenschaft, er hatte bis zum
Banderriss richtig professionell FuBball gespielt.

Der Spaf3 am Hoch-Kunst-Standort Worpswede
inspirierte den Kunstler, das Thema nicht nur
bildnerisch-theoretisch zu bearbeiten, sondern
sozusagen auch in Form einer praktischen
Reflexion Uber die Metaphorik von FuB3ball als
gesellschafts-Politische Metapher zur Darstellung
zu bringen.

Die Idee war, den Geist so unterschiedlicher
kultureller Domanen wie Sport, Kunst, Politik,
Wirtschaft rund um’s Leder, das die Welt
bedeutet, zur gemeinsamen Geisterbeschwoérung
auf einer realen Moor-Wiese zu versammeln.

Vertreter genannter Doméanen folgten Ragones
Ruf, formten sich zu Mannschaften, betraten zum
gemeinsamen Spiel und zum Dasein als
bewegtes Bild die Real-Buhne gesellschaftlichen
Lebens.

Das organische Funktionieren einer Mannschaft
ist wie ein Kunstwerk, eine kinetische
Komposition, ein Sinnbild sozialer Integration.

Der Katalog, der das Ganze dokumentiert, tragt
den sinnfalligen Titel ,Unhaltbar®, und was man
beim Blattern in seinem Inneren sieht ist
unfassbar:

Bundeskanzler Gerhard Schréder beim Anstof3
auf dem Worpsweder Rasen, Markus Lipertz und
seine Mannschaft Lokomotive Llpertz, bestehend
aus Herren der Kunstwelt, treten gegen die
Ragone-Auswahl ,Unhaltbar“ an.

,Unhaltbar“ gewinnt 7:0.

Die Freiwillige Feuerwehr Worpswede macht zur
Open-End-Feier Musik. Cross Over!

Da mdéchte man dabei gewesen sein!

Nicht traurig sein, Ahnliches kénnen Sie jedes
Jahr in im nahen Pertolzhofen erleben. Aus
einem dort kauflich erworbenen Werk klingt es
Ihnen nachhaltig aus den Sphéaren her entgegen,
wo auch die Pertolzhofener EdelweiB-Kapelle
aufspielt, wenn Ragone-Spezl Heiko Herrmann
seine Kunstdinger-Tage veranstaltet, ein
Klnstlersymposion in der Oberpfalz, das seit
mehr als 20 Jahren die ungeahnt integrative Kraft
von Kunst demonstriert.

Frau Merkl allerdings war noch nicht dabei.

Das in KéIn lebende Paar Annette Reichardt und
Stewens Ragone macht im Leben und in der
Malerei Fifty-Fifty, wie sie es in Bezug auf einen
Frank Zappa Song nennen. Seit 13 Jahren
entstehen ihre Arbeiten als Gemeinschafts-Werk,
worin sie vielleicht auch ein Stlickweit den
kollektivistischen Gruppe-Spur-Geist ihres
gemeinsamen Lehrers an der HbK Braunschweig
HP Zimmer fortleben lassen.

Formal erlebt der Betrachter eine eigenwillige
Mischung. Eine realistisch karikierende
Figuration, in der die burleske Verschmelzungen
von Tier-, Menschen- und



Gebrauchsgegenstanden an der Tagesordnung
sind, geht da mit dem klassischen Aktion-Painting
in den Gemalde-Hintergriinden zusammen, das in
den 1950/60 er Jahren als klnstlerische
Manifestation der freien West-Welt aufgetreten
war.

Der Bild-Zusammenhang der Reichardt - Ragone
Schépfungen ist vielschichtig. Bei genauerer
Betrachtung lasst sich eine Vorliebe fur die
massenmedialen Mythen und Idole erkennen, die
in der deutschen Nachkriegs- und
Wirtschaftswunderzeit den Alltag bevélkerten.
Die ganze soziokulturelle Ikonographie dieser
Zeit, die aus der Werbung, dem Bilderbuch, dem
Nippes, dem Sport und den Posen des
Fotoalbums bekannt ist, wird hier zum
kinstlerischen Rohstoff, der nicht mehr nur den
Konsum-Wiinschen der Weltkriegs-Uberlebenden
Gestalt gibt.

Jackson Pollocks Bekenntnis zu kompromissloser
Authentizitat findet dabei als landschaftliche
Kulisse und musikalische Notation Verwendung.
Man kann Marsch-Musik, Jazz und die
Kakaphonien der Neuen Musik gleichermafBen
heraushéren und Spuren lesen, die vielleicht vom
auBeren Menschen zum inneren Taktgeber, der
wahren Menschen-Natur, fihren.

Vor diesem inhaltlich offenen, atmosphérisch
spannungsvollen Background geben die im
prallen Pathos der heute historischen Kino-
Plakat-Malerei gemalten Szenerien meist Einzel-
Personen oder kleineren und gréBeren Gruppen
eine Buhne.

Im zackig exaltierten Gestus des Vaudeville-
Theaters scheint hier ein Nummer-Programm
durchgefihrt zu werden, in dem vor allem der
soziale Status-Drang und Adlers Napoleon-
Syndrom zu ihrem Recht kommt. Pose im
fruchtbaren Augenblick. We are the Champions.

Der Alltag wird als dramatischer Non-Stop-
Sieges-Zug zum Gipfel der guten Laune
vermittelt, aus der Ferne griBt vielleicht das HB-
Mé&nnchen.

Es gibt eine Unzahl vorlaufig bewaltigter Krisen-
Stationen mit Auto, Trockenhaube, Pistole
Dreirad, Kochl6ffel, die nun, wenn nicht einen
strahlenden Sieger, so doch im gegebenen
Rahmen eine groBBe Rolle hervorbringen.

Jedes Bild spiegelt das kurze Verharren am Point
of no Return, das neu-anfangliche Auf-dem-
Sprung-Sein im Schnappschuss.

Holger Lehfelds Szenerien spielen dagegen
nicht auf einer surrealen Bihne, die alle Welt
bedeutet, sondern unmittelbar in der

gesellschaftlichen Wirklichkeit und sind inhaltlich
klar definiert, sein Werk behandelt vielfach die
gebaute Lebenswelt, die topographische
Ordnung, in der sich der Alltag abspielt: der
Betrachter findet Bilder, in denen die Architektur-
Kulissen von Wohnen, Arbeit, Verkehr im
urbanen Raum im Zentrum stehen .

Lehfeld allerdings liebt die blaue Stunde, den
Augenblick der Absence, den Geschmack der
verlorenen Zeit, der die Wirklichkeit von den
funktionellen Zusammenhéangen des Massen-
Betriebs befreit und in das Reich magisch
symbolischer Kréfte entfuhrt. Ihr Medium ist die
Farbe.

Formal knupft der Coldiz- und Angermann-
Schiler immer wieder spirbar an die expressive
Farbigkeit aus der Zeit des Blauen Reiters an, die
vor einem Jahrhundert fiir ein naturaffines
Aufbegehren gegen den Technik-Glauben der
Moderne gestanden hat, wahrend der
thematische Kontext, in dem sie Holger Lehfeld
heute verwendet, wohl eher Konformitéat und
biedermeierlichen Riickzug verkdrpert

Die verschiedenen Bereiche der Stadt-
Landschaft, die der Betrachter mit dem Kiinstler
vom Einfamilienhaus im Vorort bis zum Stadion
im Stadtzentrum durchquert, sind zu jeder
Tageszeit fast menschenleer, alles scheint sich
symbolisch hinter den Mauern abzuspielen und
dem lyrischen Ich die Vorfahrt zu lassen.

Der Betrachter sieht erleuchtete Fenster, folgt
Wegen, die durch das Neubauviertel und die
abendlichen Parks fuhren, und st6Bt auf StraBen,
die an Mietskasernen vorbei auf Briicken nach
Nirgendwo lenken.

All diese Orte, die als Orte zwischenmenschlicher
Kommunikation angelegt sind, gliihen in den
leicht identifizierbaren flachig aufgetragenen
Sehnsuchts-Farben des Expressionismus, der
dem europaischen Kultur-Kreis nicht nur einen
Stil sondern auch eine symbolische Form des
Aufbegehrens geschenkt hat.

Das GroBe Gefihl, das damit historisch
verbunden ist, wird in Lehfelds Bildern auf die
Zeitlosigkeit einer Heilen Welt herab gedimmt, die
durch die Abstandsregeln der Bauordnung
gepragt ist, melancholische Schauplatze der
Selbstfindung bekommen hier Licht.

Nahe-Signale sind das, in denen sich die Poesie
eine eigene Ordnung gibt. Hier weil man um den
sozialen Banderriss, der infolge gefahrlicher
Hochspriinge droht.

Wie es der Mythos will, wird die Botschaft dieser
Winke, im Raum der Verletzlichkeit mitzuspielen,



nur von wenigen beachtet, anstatt, dass uns die
blaue Blume der Romantik leuchtet, laufen im
Fernsehen Tagesschau und Tatort.

2. Text aus: Programm-
Beschreibung 2016

Stichwort: Realismus, alte Bekannte und Kunst
aus der Metropolregion

IDYLLE UND PROVOKATION

Stewens Ragone & Annette Reichardt
(Wesseling), Holger Lehfeld (Niirnberg)
Malerei

Zwei realistische bildnerische Positionen werden
gezeigt, die den Menschen und seinen engeren
Lebensraum in den Fokus stellen und sich dabei
ausdrucksmaBig auf den ersten Blick stark
unterscheiden. Wéhrend das Lebens-und Malerei-
Partner-Paar Annette Reichardt und Stewens Ragone
aus dem Raum KalIn einer kritisch-ironischen
Traditions-Linie folgt, lasst sich Holger Lehfeld, der in
Nirnberg lebt, atmosphérisch gegensatzlich bzw
komplementér auf der Linie orten, die vom magischen
Realismus und der Neuen Sachlichkeit in die
Gegenwarts-Malerei fiihrt und vielleicht exakt das tut,
was in einem Katalog-Titel von Reichardt-Ragone
gesagt wird: Die Harmonie-Falle aufstellen.

Die Ausstellung zeigt, dass Lehfelds Malerei diesen
Verdacht schadlos aushalt.

Im Gegenteil, der Kontrast scharft in beiden Fallen
den Blick fur das Eigentliche, das essentiell
Verbindende in der Malerei beider Klnstler-Adressen,
die jede das zu sein scheint, was die andere nicht zu
sein scheint. Die eine ist da laut, die andere leise, die
eine zart und poetisch, die andere grob und provokant
volkstimelnd .

Beides einander scheinbar fremd und unverwandt, in
Wirklichkeit aber wurzelt jedes im gemeinsamen
Erganzungs-Kontrast, in der Sehnsucht nach dem
Anderen, ohne das der eine nicht existieren kann.

Der Ergénzungskontrast wandelt und generiert nicht
nur auf physiologisch-asthetischer Ebene das
Gegenteil aus dem Gegenteil und schafft damit nicht
nur in der Welt unserer sinnlichen Wahrnehmung
Ganzheit. Dieser Wandel scheint ein allgemeines
Welt schaffendes Lebens-Prinzip zu sein, das in der
Kunst einen adaquat modellhaften Spiegel hat.

Die Kunst riickt das unsichtbare Wie, unsere
Wahrnehmung als Folge wechselnder Modli,
gegenlber dem sichtbaren, materiell gegebenen Was
der dargestellten interagierenden Gegenstande, an
denen sie sich abarbeitet, ins Zentrum und ist in dieser
Bewegung das mentale Transportmittel, das Freiheit
und Heimat nach Uberall bringt.

Holger Lehfelds Arbeit Iasst sich in der Kurze eines
Haikus beschreiben.

Bewegte Stille.

Die Flachen der Gegenstands-Formen, der Gebéaude,
Hugel, Wiesen, Wege, der tageszeit-lichen Himmel,
der Menschen, der Kinder, Jugend-lichen,
Erwachsenen, kommunizieren in einer sachten
Schwebe miteinander, die sich zwischen rdumlich und
psychologisch modulierter autonomer Farbigkeit und
der vielféltig interpretierbar gegen-sténdlichen Sach-
Information befindet.

Das sanfte Mit- und Gegeneinander der Bild-
Kompositionen und der Geschichten, die ihre
Gegenstande erzdhlen, macht aus der Farbe eine
ferne, vielfach melancholische Musik und bildet mit
den Gegenstanden Sehnsuchtssymbole, diese
verweisen auf Geschehnisse, die sich anderswo
abspielen, hinter Hugeln, hinter Fenstern, hinter
Mauern, hinter Waldern, am Ende endloser Stege,
hinter dem Horizont.

Das Malerei-Duett Stewens Ragone und Annette
Reichardt, beide Sprésslinge der 1960er Jahre und
Student/in bei Brus und H.P. Zimmer, die im Jahr 2000
beschlossen privat und kinstlerisch ,Fifty-Fifty“ zu
machen, lebt in Wesseling an der Siidseite KéIns, und
was die beiden in Gemeinschaftsarbeit schaffen, ist
ein Stuckweit aufs Treffendste bezeichnet, wenn man
es die Fortsetzung des ,Kélschen® Karnevals mit
Mitteln der Gegenwarts-kunst nennt.

Jedes Bild ist eine mit forschem, breitem, realisti-
schem Strich hin gezimmerte Vaudeville -Biihne oder
Wunderkammer, die Gberquillt im Un-Geist des
hochkulturell-allerwertesten Gegenteils, der Raum fillt
sich prall mit ekstatischem Leben und gehorcht einer
Zwang- und MaBlosigkeit, die es mit der biologischer
Norm- und der sozialen Umgangs-Form nicht so
genau nimmt. ,Immer alle Fiinfe gerade sein lassen!”
ist das Motto, in dessen Befol-gung der Backhendl-
Busen der volkstimlichen Froh - Natur alles an sich
druckt und gargantuascher Lebensgier front. Man haut
auf die Pauke, konkurriert mit dem Urknall.

Vor einem Hintergrund aus tropfendem, die Kunst- und
Welt - Ideale der Moderne auflésendem ,Bad
Painting®, das leicht ibersehen wird, jagt eine

rasante Parade, eine Freak-Show kleinburgerlicher
und volkstumlicher Affirmations-Tréger in nicht
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endender Anzahl und mitreiBendem Daseins-Jubel
vorbei.

Die realistische Malerei, die Ragone und Reichardt in
santi-hierarchischer” Team-Arbeit zum Einsatz bringen,
gehort der sozialkritischen Traditions-Linie an, die Uber
Daumier und Grosz geht und die sozialen

Verhaltnisse politisch fragiler Zeiten anprangert, sie
funktioniert hier aber anders.

Ihre Darstellungs-Absicht zielt weniger auf bestimmte
gesellschaftlichen Missstande, als auf deren
schablonenartige Betrachtungsweise.

Ihr geht es vor allem um die parodistische Aufdeckung
von Engstellungen in der kritischen Wahrnehmung, die
wie jede Art von Wahrnehmung vor Vorurteilen und
Pauschalisierungen z.B. gegenuber Bierzelt und
bayerischer Lederhose nicht gefeit ist. Das nicht in das
Selbstbild der Intelligenzia passende Lagerdenken
wird zum Kritikpunkt und der stramme Volksfest-Kénig
darf sich schlichtweg auch mal seines Lebens freuen.

Lehfeld, Mihle, am Ende des Regenbogens; Ragone- Reichardt,
Dialog mit einem Rohrspatz, saubere Losung, kleinformatiger
Kleinstwagen

In Ragones und Reichardts Malerei verbinden sich
kritischer, das heiBt hier selbstkritischer Realismus mit
der kunstlerischen Haltung des Bad Painting, die
Ende der 1970er Jahre entstanden ist und die gezielte
Verletzung von etablierten Mustern und
Geschmackserwartungen beinhaltet, oder anders
gesagt:

hier soll Bejahung durch die tbersteigernde
Verneinung hervorgebracht werden bzw soll Schénheit
aus der Verhésslichung des Hasslichen entstehen.
Wenn wir Gllck haben, passiert das auch.
FahrplangemaB? Martin Kippenberger, einer der
groBen Bad-Painting - Vertreter, hat ja dazu den
passenden transportablen U-Bahn-Eingang
geschaffen.

Ragones und Reichardts Arbeit, eine Enzyklopadie der
verqueren, abstoBenden Froh-Botschaften, lasst es
Bild fiir Bild passieren: Die Ubersteigerung der
Oberflachenwerte und der duBeren Attribute fihrt zum
ungeahnten Tiefen - Erleben der Essenz, die auch die
Einsicht beinhaltet, dass es zum eigenen Gliick
gehort, dem anderen das Recht zu lassen, nach
anderer, eigener Facon glicklich und daseinsfroh zu
sein.

Wolfgang Herzer




DEN STAFFELSTAB
WEITERREICHEN -

WEIDEN WURDIGT FRANZ
JOACHIM BEHNISCH -

7.7.2016

Der groBe Saal der Regional-Bibliothek erhélt den
Namen des 1983 verstorbenen Schriftstellers und
Padagogen.

Als im Jahre 2010 der 90te Geburtstag von Franz
Joachim Behnisch war, fiihlte ich mich bem(Bigt, dem
Dichter, der 1983 verstorben war, im Rahmen des
Kunstverein Weiden ein vorlaufiges Privat-Denkmal zu
setzen, durch eine Reihe Lesungen aus seinen Blichern
in diesem Jahr und in den folgenden Jahren.

Schén, dass wir uns heute in diesem Raum treffen
kénnen.

Ich hatte mich damals, 2010, an fast vergessene
Bewegungs-Momente der eigenen Vita als ,junger
Dachs” zurlickfiihren und mental anstecken lassen,
anstecken lassen vom Geflihl der Notwendigkeit, dass
das in Weiden entstandene literarische Werk des
zugereisten Berliners im 6ffentlichen Gedéachtnis bewahrt
bleiben misse, aufgefrischt werden musse,

angesteckt hatte mich Frau Ehrentraut Dimpfl, Behnischs
Lebensgeféhrtin, die mir eines Tages im Kunstvereins-
Biro in der Wohrt-StraBe die Biicher ihres Freundes wie
eine Fackel vorbeibrachte. Seit Jahren kdmpfte sie
gegen das Vergessen, brachte sie seinen Nachlass
heraus.

Als ich nun zum ersten mal Behnisch las, ,Libussa und
andere raffinierte Geschichten®, stand ich von der ersten
Zeile an, Zeile fur Zeile unter Strom, Zeile fiir Zeile
machte klar: Vineta war in der Waldnaab versunken.

Ich hatte bis dahin nichts von ihm gelesen, es war von
ihm auch fast nichts erschienen, hatte nur vieles
gewusst, vieles Uber ihn erfahren, Unvergessliches:
Homme de Lettre, Freigeist gegen den Strom, ironischer
Nestbeschmutzer, auf den die Ratten- und
SchmeiBfliegen-Titulierung des bayrischen
Ministerprésidenten 1978 passte, Ausnahme-Lehrer-
Persdénlichkeit, Nahe zur Gruppe 47, diverse
Veroffentlichungen, Franz Joachim Behnisch kannte ich
vom Hoérensagen, der direkte Kontakt, den viele meiner
Generation als fur sich so férderlich und wichtig auch
heute noch ansehen, war mir durch duBere Umstande
verwehrt,

ich war Schiler am Augustinus-Gymnasium, noch dazu
Fahrschuler, der jeden Mittag eilig zum Bus musste und
nie dabei sein konnte, wenn die alteren Kepler-Schiiler,

die spéateren 68, Behnisch in der Innenstadt auflauerten,
wenn er und die Dimpfl - skandalése Beziehung - ihre
Fahrrader daher schoben und an ihrem Weidener
Wolkenkuckucksheim bauten, das die ganz Mutigen aus
der Fan-Gemeinde aus der Schilerschaft, wenn sie sich
ein Gesprach erzwangen, fur ein paar Augenblicke
mitbewohnen durften.

Es war die Zeit, als die deutsche Literatur fir die SPD in
den Ring ging und Walhlkampf machte, als
Bildungschancen fur alle wahr wurden, als die Serie
Holocaust Gber die Bildschirme flimmerte, Véater und
Séhne gegen einander kamen und der ,Muff von
Tausend Jahren unter den Talaren” geliiftet wurde, da
hatte eine Warner-Stimme wie die des Franz Joachim
Behnisch, der im Totalitarismus dabei gewesen war,
ihren historischen Auftrag.

Der Lehrer fir Deutsch und Geschichte, der als
Infanterist in russische Kriegsgefangenschaft geraten
war, konnte aus dem unmittelbaren Erleben als Leiter
des Lager-Theaters auch vom menschlichen Russen
kiinden, dem Gogol und Tolstoi und dem russischen Otto
Normalverbraucher wie man selber, in kleinen Texten
und Anekdoten, die in den Raum jenseits der
herrschenden politischen Ideologie-Grenzen flihrten. Die
heute noch gerne erinnerten Klassen-Zimmer-
Auffihrungen, die dem begnadeten Vertreter des
Learning by Schau-Spielen dazu immer wieder
abverlangt wurden, gehdérten zu den Highlights des
Schuljahres. In Behnisch, mit dem in Fragen der
schulischen Leistung nicht unbedingt immer gut Kirschen
essen war, lernte man die Qualitat im un-siiBen
Geschmack der Kirschen der Freiheit zu schatzen. Hier
verkorperte sich auf signifikante Art das Ideal von
Humanismus und Aufkldrung und machte Lust auf
Bildung, Mundigkeit und das Wagnis Demokratie.

Der Mensch lebt durch den Kopf, stand auf einem Plakat
des Suhrkamp-Verlags aus diesen Tagen, Leben durch
den eigenen Kopf, Selbst-Bildungs-Pflicht, das war die
Behnisch-Maxime; die Lust am eigenen Kopf sucht
Reibungsflache, Behnisch bot sie an, lehnte es nicht
unbedingt ab, wenn ganz Mutige an ihn herantraten, ihn
herausforderten und seine Meinung héren wollten.

Der auBerschulische Treffpunkt dieses Kreises der
Mutigen, die dann inspiriert von Behnisch und im Dialog
mit Behnisch selber Literatur machten, Sturm und Drang
machten, um Franz Kafka, Thomas Mann, Georg Trakl,
Gunther Grass und Heinrich Béll in den Schatten zu
stellen, war ein Bungalow in der Moosloh, Wohnsitz von
Ulrich Pietsch, der heute Arbeits-Richter ist und damals,
selber Theater-Stlicke schreibend, in seinem Zimmer im
Elternhaus einen literarischen Salon unterhielt, in dem
sich die kiinftige Weidener Schriftsteller-Zukunft traf.

Die Leuchtirme, die aus dem AuBenraum des gelebten,
echten und des der allgemeinen Kunstwelt
angeschlossenen Kinstlerlebens hereinleuchteten und
den Lesungen der Kids Licht gaben, waren Behnisch fur
die moderne Literatur und Dr. Herlt fir die moderne
Kunst.



Uber Vermittlung des &lteren Keplerianers Dieter Klar
aus Neustadt, Fahrschiler wie ich, aber auBerdem
Existentialist im Geiste Sartres und Marxist, dem die
Kinder im Viertel ,Heil Moskau!“ nachriefen, bekam ich
als Frischling Zugang zum Pietsch-Salon, wo man sich
quer durch die N&achte vorlas und nach dem Muster der
von Behnisch vermittelten Vorbilder heftigst jurierte und
kritisierte.

Als Pietsch sein Abitur gemacht hatte und sich der
Literatur-Kreis aufzulésen begann, startete ich einen
Rettungsversuch, es gab Treffen in der Buchhandlung
Schlegel, da war dann Franz Joachim Behnisch dabei
und wir lasen uns gegenseitig ,unsere Sachen vor",
Behnisch fand fiur die Jung-Dichter freundschaftliche
Worte.

Richtige Schriftsteller spater geworden sind: Helmuth
Hohn, der sympathische Regensburger ,Wurstkuchl-
Hund® ist seine bekannteste Verdffentlichung,

und ein anderer Name ist mir heute noch eingefallen:
Alfons Séliner, Politikwissenschaftler, Soziologe und
Philosoph, habilitiert, lange Liste Veréffentlichungen, ob
er sich noch an Weiden und Behnisch erinnert?

Die Gruppe um Werner Fritsch, das war dann Anfang der
1980er Jahre.

Fur uns, die wir Ende der 1960er Jahre unter den
Zeichen der weltweiten Jugendrevolte Abitur machten,
und wohl auch, wie ich erfuhr, fir die Spateren, war die
Person Behnisch ein geistiger Nothelfer und
Heimatstifter.

Vom Berufs-Status her war er ein Reprasentant des
Establishments, mit knirschenden Z&hnen und
feinsinniger Ironie, der Geist, den er vermittelte, lie3 die
kultusministerielle Verordnung ganz weit im Hintergrund
und entsprach mehr dem, was Peter Handke in seiner
Publikums-Beschimpfung und Henry Miller in seinen
Wende-Kreis-Blchern verlautbarten.

Heimat fur Junge Kunst und die ihr notwendigen
Regelwidrigkeiten zu sein, wurde dann auch eines der
tragenden Momente des Kunstverein Weiden. Als uns
dafir Miroslav Nemec, der Tatort-Kommissar, 2011 in
Straubing den bayerischen Kulturpreis Uberreichte, den
e.on-Oskar, der plétzlich zum Staffelstab wurde, und
Nemec genau dieses Heimat-Moment in seiner Laudatio
ansprach, musste ich an Franz Joachim Behnisch
denken.

Wolfgang Herzer




Stichwort: Kunstmachen, Elementares

SUCKSTRACT - 03. 06. -
17.07. 2016

Ralf Dereich, Dani
Jakob, Shila Khatami,
Henry Kleine, Daniel
Lergon, Julie
Oppermann, Max

Schulze, Anja Schworer,

Gabriel Vormstein,
Michaela Zimmer
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Speziell begriBen méchte ich die Kinstler/in
Michaela Zimmer und Ralf Dereich, bei Ralf
md&chte ich mich fir den Transport und die gute
und anregende Zusammenarbeit in den letzten
Tagen bedanken.

Bedanken mdchte ich mich bei unserem
Catering Team Maria Weber und WA
Hansbauer, die Sie nach der Er6ffnung mit
Erfrischung belohnen werden.

Es freut mich, dass wir die Politik begriiBen
kénnen: Herrn Hans Forster von der CSU

Ebenso ein Gru3 an die Presse:

Weitgehend finanziert wurde die Ausstellung
durch eine Patenschaft: das Kunstmuseum
Erlangen, das seit Jahrzehnten eine Super-
Sammlung regionaler Kunst aufbaut, greift uns
mit 500 E unter die Arme, die Initiative dieser
Form von Kollegenhilfe geht von Dr. Jiirgen
Sandweg aus, dem Kurator des Kunstmuseums
Erlangen, mit dem der KV Weiden mehrere
Projekte im Kontext Metropol-Region Nurnberg
durchgefihrt hat. Jirgen! Danke!

Nun zur Ausstellung, der vierten von sechs
geplanten Ausstellungen in diesem Jahr:

Meine sehr geehrten Damen und Herren,

ich freue mich, dass Sie uns die Treue halten
und gekommen sind und zeigen, dass das freie
kinstlerische Denken Uber Sie gegen alle
Verfuhrungen doch immer wieder durch die
allgemeine kommerziell und dekorativ
motivierte Buntheit unserer Lebenswelt an die
Quelle zurlckfindet.

Das Bild der Quelle ist bezuglich dieser
Ausstellung besonders treffend:

Die 10- képfige Berliner Klnstler/innen-Gruppe,
die Uber Ralf Dereich und unser Vorstands-
mitglied Maria Weber mit dem Kunstverein
Weiden Kontakt aufgenommen hat, steht seit
zwei Jahren auf unserer Agenda und ist in
dieser Zeit mit Suckstract mehrfach
ausstellerisch unterwegs gewesen. Zuletzt im
Kunstverein Konstanz. Die Gruppe zeigt
Arbeiten, die, wie der Projekt-Titel bereits
vermuten lasst, nicht figirlicher Art sind? Also
abstrakter Art? Es handelt sich um Suckstract
Art?

Unter dem Titel Suckstract ist jetzt im um zwei
Raume vergrdBerten Kunstverein Weiden vor
allem Malerei zu sehen, die stark aus ihrer
Strukturalitdt und Materialitat heraus spricht.
Der Sprecher der Gruppe Ralf Dereich, der
private Bindungen zur Max-Reger-Stadt
unterhalt, spricht dabei auch darlber, dass die



Suckstraction eine hellwache Wahrnehmung
macht. Da wurden ihm auf Spaziergédngen
durch den Oberpfalzer Wald die

kleinen ,abgesoffenen* Granitstein-Briiche mit
ihren mystisch tiefen Wasserspiegeln und ihrer
historischen Aura im Raum Flossenburg ein
Erlebnis und inspirierte bei der von Doris Baier
hergestellten Einladungskarte zur Verwendung
eines Steinbruch-Fotos. Es wurde zum
kiinstlerische Baustoff-Quellen-Bild
uminterpretiert. Suckstraktion als Steinbruch,
als Begriff des unverbrichlich Reinen und
Elementaren?

Der Begriff Suckstract, unter dem sich die
Berliner Gruppe sammelt, ist ein Neologismus,
eine Verbindung aus dem hochkulturell klar
definierten, unverriickbaren Begriff Abstrakt
und aus einem Wort, dem Wort Suck, dessen
lautmalerische Qualitat allein schon sackt und
Unklarheit sagt. Hier kommt kaum ein
Gedanken an die gegliickte hochkulturelle
Sublimation der Triebkrafte auf, wie er uns in
der Kern-Kunst der Moderne entgegenzutreten
scheint.

Im Gegenteil, Suck klingt nicht sublim, klingt
eher vulgar, klingt nach Punk, die Liste der
Ubersetzungs-Méglichkeiten ist lang und
beinhaltet das Sauglings-Saugen ebenso wie
Formen erotischer Kommuni-kation, und das
steht fur ein zwanglos freies Umgehen und
lustvolles Erfahrung-Machen mit den formalen
Antriebs-Quellen des kinstlerischen
Ausdrucks.

Abstraktion steht hier langst nicht mehr wie in
den 1950er Jahren als Richtungsbegriff gegen
eine Uberholte und gesinnungs-verdéachtige
Figurlichkeit, sie 6ffnet sich in den Aktivitaten
der ausstellenden Kinstler/innen als
gemeinschaftlich heuristisches Erfahrungsfeld,
in dem keineswegs alle Wege schon zu Ende
gegangen sind. Die Geschichte reicht den Stab
weiter und I6st in den Neukontextualisierungen
der Generationen-Folge, im postmodernen
Wandel des européischen Kunstbegriffs und im
globalen Kultur-Austausch den Gegensatz von
Alt und Neu auf.

Die Ausstellung, die unsere Berliner Gaste im
Kunstverein zeigen, ist eine Station einer schon
mehrjahrig laufenden Ausstellungsreihe, sie
stellt ein wesentliches Moment der Abstraktion
ins Zentrum, die Reduktion der Darstellung auf
die Eigenwertigkeit von Farbe, Form, Struktur
und Material, wobei ironische Verweise

auf Aura und Kennzeichen des digitalen
Zeitalters ihren legitimen Platz erhalten, z.B.

wenn das Action Painting auf dem Scanner
stattfindet und das abschlieBende Bildergebnis
auf einer Mesh-Plane platziert wird.

Dass die bildnerischen Grundfaktoren
unabhéngig von ihrem dinghaften Darstellungs-
Modus auch Feld-Elemente sind, die im Raum
von Physik und Mechanik speziellen psycho-
physiologischen Differenz- und Struktur-
Gesetzen gehorchen, wird variantenreich
vorgefuhrt und vielfaltig zitiert, wenn z.B. eine
skulptural erscheinende ungespannte Leinwand
an die Gruppe support/surface der
1960er/1970er Jahre denken lasst. Damit wird
nicht nur auf die zeitlosen und gleichwohl
begrenzten Grundlagen und Rohstoffe des
Bildnerischen sondern auch auf Geschichte
und Tradition verwiesen, die es dem bildenden
Kulnstler heute wie vor hundert Jahren méglich
machen, Kunst als kultur- &sthetische
Wissenschaft zu betreiben.

Wenn sich Mitte des 20 Jahrhunderts die
Grenzen zwischen kinstlerischen Stilen und
Darstellungsmitteln aufgel6st haben und das
postmoderne Motto Anything goes prinzipiell
jede bildnerische Stil — und Ideen — Melange
erlaubte, scheint sich seit Kandinskys erster
abstrakter Komposition 1911 in regelméaBigen
Revivals zu beweisen, dass die Abstraktion
bzw die Reduktion ein unaufléslicher Kern ist.
Sie scheint einer inneren, regenerativen
Notwendigkeit der Kunstgeschichte zu
entspringen und mehr als eine modische
Stilhaltung oder ein politisches Symbol zu sein,
wie das explizit im Action Painting der Fall war,
das die West-Welt-Freiheit mit der
Gegenstands-Freiheit gleichsetzte.

Back tot he roots, Wider die Geflihls- und
andere Duselei, wie es in einem Artikel der TAZ
Uber Neo Geo 2011 heiBt. Daflr stehen
mittlerweile etliche Begriffe: Abstraction-
Creation, Informel, konkrete Kunst, Minimal,
Zero, Analytische Malerei, Radikale Malerei,
Neo Geo, und wenn man es ganz genau
nimmt, dann war das Mittelalter mit seiner
Kultur der Heiligen Geometrie eine erste Phase
kinstlerischer Abstraktion.

... Suckstract, das Label der zehn Junge-Kunst-
Vertreter/innen aus Berlin, die auf suckstrakte
Art den elementaren Zusammenhang der
bildnerischen Mittel in seiner Reinform zum
Thema machen, ist in guter Gesellschaft.

Soviel zum kunstgeschichtlichen Rahmen und
zum Anlass der Ausstellung. Lasse Sie mich
auf einer Seite noch kurz auf das konkrete



Seherlebnis eingehen, das Ihnen in der
Auseinandersetzung mit der Abstraktion ganz
im klassischen Sinne zuteil werden kann. Dazu
eine kleine Einstimmung Uber die Betrachtung
der schwarzen Flache in unserem
Ausstellungsraum, die vor langerer Zeit
angebracht wurde, deren funktioneller Sinn
heute in Vergessenheit geraten ist. Im
Zusammenhang mit der Hange-Arbeit, die Ralf
Dereich und ich durchgefiihrt haben, wurde sie
wieder zum Thema und fihrte in die Frihzeit
der Abstraktion, zu Malewitsch, einem der
Kinstler der russischen Revolutionsjahre.

Lassen Sie uns hier kurz auf Kasimir
Malewitsch zu sprechen kommen, als Ralf und
ich uns entschieden haben, die
konstruktivistisch angelegte Arbeit von Gabriel
Vormstein auf der schwarzen Flache, die
schon da war, zu platzieren, sind wir auf
Malewitsch gekommen und haben viel Uber ihn
gesprochen und viel Scherze gemacht tber den
alten Herren der Abstraktion und seine
berihmten und missverstandlichen Quadrate.

Malewitsch ist einer der Pioniere der
Abstraktion, der um die Wende vom 19 aufs 20
Jahrhundert die, wie er es nannte, lkone des 20
Jahrhunderts malte, das weile Quadrat auf
schwarzem Grund, und dann gab es auch noch
das weiBe Quadrat auf weiBem Grund und das
schwarze Quadrat auf weiBem Grund. Und wir
hier haben uns gefragt, was die abstrakte
Arbeit von Gabriel Vormstein auf schwarzem
Grund soll, der wiirde ja das Bild stark
verandern, wie Sie auch gut im Vergleich mit
der anderen frei hdngenden Arbeit sehen
kénnen. Es wére ein ganz neues Bild, eine
Verfalschung des Originals.

Ich begriindete den Schritt damit, dass ja die
ganze Ausstellung, wie im Grunde jede
Ausstellung mehr oder weniger,
inszenatorischen Charakter hat, und dass das
mit dem schwarzen Flache letztendlich nur
richtig deutlich gemacht wird, aber mit Sinn und
nicht nur formal, weil da eine Referenz an die
Urspriinge der Abstraktion hergestellt wird.

Malewitschs Abstraktion, die er Suprematismus
nannte, ist Abstraktion in hochstem Grade, der
der ungeschulte Betrachter haufig mit der
berihmten Bemerkung begegnet: was, das soll
Kunst sein, das kann ich auch!

Oder anders gesagt ... der Kiinstler da kann ja
offensichtlich nicht (abbildhaft ) malen, wie ich
auch nicht.

Wir stoBen hier auf einen grundlegenden Irrtum
gegenuber der Kunst, was will sie denn
eigentlich, die Kunst?

Die realistische wie ebenso die abstrakte?

Es ist nicht die Wiedergabe der visuellen
Erscheinung auf unserer Netzhaut, die in Ol
haltbar gemacht werden soll.

Diese Wiedergabe der sinnlich spur - und
erfahrbaren Realitat kann ein kinstlerisch
Darstellungsmittel sein, aber was will damit
dargestellt werden, wenn ich zum Beispiel
einen Apfel male, oder ein paar Schuhe, wie
das Van Gogh auf eindrucksvolle
kulturgeschichtlich bedeutsame, von dem
Philosophen Heidegger epochal interpretierte
Art getan hat.

Schuhe, Apfel, Autos, (iberall sind
Darstellungen von Schuhen Apfeln und Autos
zu sehen, ist das Kunst? Nein.

Kunst macht das Unsichtbare sichtbar, so sagt
Paul Klee.

Was ist dieses Unsichtbare?

Die Welt, ein geistiges Prinzip, das all das
sichtbare, hdrbare, tast, schmeck, riechbare
Sein auf denkbare, deutbare und dartber
hinausgehende Art zusammenhalt.

Und das macht die Abstraktion deutlich, sie
geht bis an die Grenzen der Sichtbarkeit, der
Erfahrbarkeit, sie klopft am Unsichtbaren an:
Hallo ist da wer?

Abstraktion ist dabei eine Verdnderung des
kunstlerischen Bildes gegentber der Vorlage
des naturlichen Netzhaut-Bildes in unserem
Auge, ein Abweichen von der realistischen
Norm der gewohnten Alltagsdinge, bei denen
wir nicht Gber die Welt und was sie
zusammenhalt nachdenken, abstrakte
Darstellung verringert die Materialitats-Anteile
der Abbildungen und erhéht dem entsprechend
ihren Symbol-Charakter, bei Malewitsch geht
das soweit, dass fast gar nichts mehr von der
real fassbaren Realitat Gbrigbleibt auBer dem
konkreten weien Pigment in konkreter mittiger
Quadratform auf einem Grund aus konkretem
schwarzem Pigment.

Aber das ist eine Tlre, vor der unser Blick wie

vor einem geschlossenen Safe, wie vor einem

Sesam Offne Dich stehenbleibt, es ist die Tire,
an der unsere Sinnenhaftigkeit und Materialitat
anklopfen: Hallo, lieber Gott!

In dieser weifen Flache ist alle Erfahrbarkeit
zusammengefasst, dahinter beginnt die
Transzendenz, Glauben, wissenschaftliche
Theorie und Spekulation. Sie bilden den



Sinnrahmen, ohne den die menschliche
Existenz nicht mdglich ist.

Welt ist, unter diesem Gesichtspunkt
betrachtet, etwas unsichtbar Geistiges, das
erfahrbare, erkennbare Weltgeschehen gibt
Aufschlisse Uber dieses Geistige, das sich
selber nie unmittelbar verstehbar guBert, und
I&sst verschiedene Interpretationen und
Folgerungen zu.

In der realistischen Malerei werden diese
Folgerungen mit modifizierten Spiegelbildern
der Wirklichkeit dargestellt, das Eigentliche, die
dahinter wirkenden Krafte, Gott, die Natur, die
Gesellschaft, das Chaos, die Sprache bleibt
aber gleichermaBen verschleiert wie bei einem
abstrakten Bild, das letztendlich nur wesentlich
radikaler die Tatsache in den Fokus riickt, dass
wir kopfmaBig bestens ausgeristete Wesen
sind, die auch das Unerforschbare noch
erforschen, ohne wohl jemals dahinter zu
kommen, was es ist.

Plato meinte in seinem Héhlengleichnis, der
Mensch ist nur in der Lage, Schatten auf der
hinteren Hohlenwand sehen, die durch den
Lichteinfall am Eingang hervorgerufen werden.
Diese Schatten waren die Grundlage jeder
Erkenntnis, alles andere wéren unsere
theoretischen Ausschmiickungen.

Und ist das nichts? Das ist alles, was wir
haben!

Allerdings funktioniert es nur dann, wenn wir
die letzten Wahrheiten etwas in den
Hintergrund stellen und beachten, dass unsere
Theorien uber die Dinge des Lebens, mit denen
wir uns herumschlagen mussen, an geistige

Grundsatzlichkeit wie Logik, Kausalitat,
Wissenschaftlichkeit gebunden sind.

Und das gilt auch fir die Kunst, da gibt es auch
eine Fulle von Grundsatzlichkeiten, die nun ein
Thema fir sich wéaren, dazu nur soviel:

entfernen Sie im Geiste Gabriel Vormsteins Bild
vom schwarzen Hintergrund und betrachten Sie
ihn unter dem Gesichtspunkt, dass diese leere
schwarze Flache selber auch ein Bild wére,
was sehen sie?

Viele werden antworten: Nichts!

Bei langerer Verweildauer, in der sich das Auge
und mit ihm der ganze psychophysische
Wahrnehmungsapparat adaptiert, der uns
gegeben ist, um die Welt zu interpretieren und
in einem sinnvollen Sinn zu gestalten, splren
wir, dass da inwendig etwas arbeitet. Es gibt da
so ein leichtes Umschalten im Kérper-Gefihl.
Es ist das Sehen, das suchende,
sehnsuchtsvolle Sehen selber, das mit seinen
Md&glichkeiten, mit seiner visuellen Logik, mit
seinen Grenzen leerlauft und bei sich selber
ankommt:

Sie gucken dem Sehen zu:

nach einer Weile tritt der Nachbildeffekt ein und
das Sehen sieht zum Schwarz das WeiB3, zum
Ganzen die Halften, zum Statischen das
Bewegte, zum Geraden das Kurvige, zum
Flachigen das Volumen, zum Kleinen das
GroBe, kurzum die visuellen Weltbausteine und
den geistigen Klebstoff, der ihnen mitgegeben
ist, breiten sich vor lhnen aus.

Bauen Sie sie zusammen?

Zuerst aber einen Drink. Hoch die Tassen’!

Wolfgang Herzer



Stichwort: Flucht, Erinnerung

REISEN IN DIE VERGANGENHEIT - ZEITSPUREN

29.07.—-11. 09. 2016

Susanne Hanus (Munchen), Tatjana Utz (Minchen)
Installation, narrative art

»Zeitspuren — Reisen in die Vergangenheit*
ist kunsthistorisch eine Reise in die 1970er
Jahre, in die Ara der documenta 5 und 6 und
der neuen grenz-lUberschreitenden Kinste wie
die ,Individuellen Mythologien“ und die
»opurensicherung®, politisch ist es eine Reise
in die Zeit des Dritten Reiches, und, was die
gegenwartige Reise-Lust des Kunstvereins
anbelangt, ist es ein Kooperations-Projekt des
Kunstforum Ostdeutsche Galerie in
Regensburg mit den Kinstlerinnen Susanne
Hanus und Tatjana Utz aus dem Jahr 2014,
von dem wir jetzt profitieren. Besten Dank!

Das Kunstforum Ostdeutsche Galerie (KOG)
ist, wie lhnen sicher bekannt ist, ein Kunst-
Museum aus den 1950er Jahren, das sich bis
zur Wende 1989 schwerpunktmaBig auf die
Sammlung von deutschen Kiinstler/Innen aus
den deutschen Ostgebieten konzentrierte und
eine beeindruckende stédndige Sammlung hat,
die das 19. Und 20 Jahrhundert umfasst.
Heute fuhrt das KOG auch Veranstaltungen
durch, die sich unter aktuellen Vorzeichen und

allgemein umfassender mit der Ost-Thematik
befassen.

Zur Ausstellung 2014 ist ein Katalog
erschienen.

Der Kunstverein Weiden dankt dem KOG und
seiner Leiterin Frau Dr. Agnes Tietze fur das
freundliche Entgegenkommen, das es uns
moglich macht, auch mit unseren wenigen
Mitteln dem Weidener Publikum eine
herausragende Ausstellung zu prasentieren.

Spurensicherung ist ein kinstlerischer Art-
Begriff der 1970er Jahre, der zur Gattung der
Konzept-Kunst gehért und der den/die
Kunstler/in mit Methoden ausristet wie sie in
den Geschichts- und Sozialwissenschaften
ublich sind.

Susanne Hanus studierte von 1996 - 2002

an der HdK Berlin, der HfBK Dresden und an
der Glasgow School of Art.

2002 - 2004 war sie Meisterschdlerin bei
Martin Honert an der Hochschule fiir Bildende
Klnste Dresden, 2009 — 2011 studierte sie in
Minchen bei Stephan Dillemuth.



Tatjana Utz studierte 2001 — 06 in Minchen
bei Sean Scully und Friedhelm Klein,
auBerdem studierte sie in MUnchen englische
Philologie, Germanistik, Kunstgeschichte und
Kunstpadagogik.

Die Kunstlerinnen, beide 1975 geboren und in
Munchen wohnhaft, arbeiten in ihrem
gemeinsamen Projekt ,Reisen in die
Vergangenheit — Zeitspuren®, dessen zwei
Teile auch getrennt prasentiert werden kénnen,
als ,Spurensicherer” in einem Kontext, fir den
vor allem Namen wie Nikolaus Lang, Christian
Boltanski und Jean le Gac richtungsweisend
sind.

Diese Kiinstler befassen sich mit dem
Erinnern, Vergessen und Vermuten, sie folgen
Spuren gewesenen Daseins und mdglichen
Bleibens, aus den Fundsticken schaffen sie
Schaubilder und Wiederherstellungen dessen,
was uns als Manifestation individueller und,
oder kollektiver Suche nach menschlicher
Identitat ansprechen kann.

Alle Spuren menschlicher Existenz werden hier
zum Material.

Dabei finden auch ganz unterschiedliche
Darstellungsmethoden Verwendung. Bei
Hanus und Utz sind es Malerei, Zeichnung,
Text, Objekt und Installation.

Die subjektiv spielerische Offenheit, in der man
sich mit den besagten Medien des
Bildnerischen und der Reflexion dem
Forschungs-Gegenstand nahert, hier der
eigenen Familien-Geschichte, 16st diese
Medien aus dem wissenschaftlichen Kontext
heraus, aus dem Raum von Definition, Analyse
und Statistik, und transportiert sie in den Raum
von Empathie, Ahnung und Bild-Haftigkeit.

Wir befinden uns in dieser Ausstellung, in dem
von den Kunstlerinnen geschaffenen
ahnungsvollen Ambiente, in einem betretbaren
Bilderbuch. Der/die Besucher/in wird in der
verbliffenden optischen Gleichstellung mit den
teils lebensgroBen Cut-Out-Portrait-Gemalden
selber zu lllustrationen, zu Sinnzeichen, die
sich bewegen, auBerdem sind sie bewegt und
angetrieben von der Such-Bewegung, die dem
Ganzen innewohnt und in den einzelnen
Geschichten die ganze Geschichte, die
Historie sucht.

Das wissenschaftliche Geréat oder Verfahren
wird in der asthetischen Spiel-Form zum
symbolischen Baustoff eines Kunstwerks, zum

Stimmungstrager und auratischen Klima-
Faktor, und bringt zum Ausdruck, dass auch
die Kunst, der Raum vorrationaler Sinnes-
Logik und der Emotion, als Antipode zur
Wissenschaft eine Rolle in der
wissenschaftlichen Wahrnehmung spielt.

Denn quer durch alle Zeiten und
Lebensbereiche enthélt die Kunst ein
besonderes Potenzial, das unabdingbar eng
mit allen Formen der Wahrnehmung und der
Wabhrheitsfrage verbunden ist.

Kunst scharft den Blick und sensibilisiert fiir
Vielheit, Multiperspektivitat und die innere
Unbegrenztheit der menschlichen Lebens-
Welten.

Klnstlerische Denk- und Handlungs-Muster
stellen damit quasi therapeutische Wege
bereit, die helfen, Betriebs-Blindheit zu
Uberwinden und zu umgehen.

Dort, wo in auBerklinstlerischen Kontexten
Aussagen zu den medien- und methoden-
kritischen und epistemologischen Grundfragen
der Forschung zu machen sind, ist es auch
immer wieder diese Kreativitat Ex Nihilo, die
neue Mdbglichkeitsraume schafft, Moglichkeits-
R&ume, die im Kunstwerk Prinzip sind.

In dieser Offenheit bewegt sich die
kunstlerische, stark text-gestitzte Arbeit von
Hanus und Utz, in der die text-bedruckten
Tapeten-Bahnen von Tatjana Utz, die den
Raum gliedern, auch wie Wand-Teppiche in
den Raumen von Firstenhausern anmuten
kdénnen, die mit heraldischen Mustern besat
sind.

Es sind keine Flrstenhauser, die hier
untergegangen sind. Es gibt einen bleibenden
Reichtum, der exemplarisch in der Liebe der
Oma aus Czernowitz zu ihren Enkelinnen und
Enkeln Ausdruck findet, Oma Hanus konnte an
keinem Sonderangebot vorbeigehen, ohne ihre
schmale Rente in Geschenk-Pakete flr die
Kinder zu investieren.

Die Installation von Susanne Hanus ,Die
Geschenke meiner Oma“ kiindet davon, das
sind das Regal-Lager und die Boden-Lampe
am Eingang. Die Beschenkte hat nichts von
den Geschenken verbraucht.

In dieser Offenheit und gedanklichen Schwebe
ist die kunstlerische Arbeit auch mit der
besonderen Forschungs-Methode der Oral
Historie verwandt, in der Oral Historie ist den
Betroffenen und Erinnerungstragern ein von
auBBen unbeschrankter Freilauf gegeben, es
herrschen die Regeln einer Art historischer



Tiefen-Psychologie, die der eigene innere
Antrieb steuert.

Der Erinnerungsstrom ist nicht interview-
technisch eingeschranki.

Er bleibt der Selbststeuerung des historischen
Probanden Uberlassen; Strukturen und
Faktoren der persénlichen Erinnerungs-Arbeit,
die in den von auBen nicht kanalisierten
Sprechakten verborgen sind, gelangen somit
in den Fokus der Forschung und der
weiterfihrenden Interpretation.

Auch das Unsagbare und Ungesagte erhalten
Kennzeichen, Spur und Raum.

Von Forscherin und Forscher ist eine
besondere Hellhérigkeit gefordert, ein
Sensorium fir die Resonanz-Raume des
verbal Unverfligbaren.

Utz und Hanus, beides Jahrgénge, die zur
Ausklangphase des deutschen
Wirtschaftswunders gehdren und mitten in der
Anfangs-Zeit der deutschen Vergangenheits-
Bewaltigung liegen, haben beide GroBmitter,
die den zweiten Weltkrieg als Jugendliche
miterlebt hatten und im Familienkreis dartber
sprachen.

Als Mitglieder der deutschen Téater -Nation und
Vertriebenen - Generation ist ihr Leben von
einer besonderen psychologischen Hypothek
belastet.

Weitgehend reguliert das Téater-Opfer-Schema
den Diskurs, in dem der lebensgeschichtliche
Erz&hlrahmen abgesteckt ist.

Das Leben zwischen 1933 und 1945 ist
historisch abstempelt und die personliche
Innensicht auf das eigene Leben ist nach
Adornos Diktum, ,es gibt kein richtiges Leben
im falschen®, der philosophischen,
psychologischen, soziologischen, juristischen,
moralischen und politischen AuBensicht
unterworfen.

Die Enkelinnen und Kiinstlerinnen beginnen
sich fur die inneren Resonanz-R&ume der
Biographien ihrer GroBmutter zu interessieren.

Es ist ihnen in ihren Projekten gelungen, ihre
GroBmutter aus der Ukraine und aus Hessen
in den Zeit-Zeugenstand zu holen und dartber
hinaus Uber ganz Europa verstreute und am
Ursprungsorten noch lebende Verwandte,
Bekannte, Freunde und Nachbarn deutscher,
polnischer, rumanischer und ukrainischer
Herkunft aufzusuchen und zu ermuntern, nicht
nur als Zeugen aufzutreten, viel mehr sollen
sie unzensiert von ,damals® erzéhlen,
berichten vom gelebten Leben in ihrer Zeit und
Zugehdrigkeit, von der Zeit vor dem Krieg bis

nach dem Krieg, die heute noch immer
tabuisiert ist.

Die Recherche-Ergebnisse, die im subjektiv
abgegrenzten Forschungsfeld der
Kunstlerinnen frei assoziativen Veréastelungen
nachgehen, finden ihren Niederschlag in
bewegenden szenischen und topographischen
Zeichnungen, in Portrait - Gemélden nach
alten und neuen Fotografien von Interview-
Partner/Innen, in Selbst-Erzahlungs-
Ausdrucken auf gutbulrgerlicher Anno-
Dazumal-Tapete, in ortsbezogenen Faden-
Netzwerk-Skulpturen, die Welt-Verbundenheit
bekunden, und Objekt-Ansammlungen, die von
einstiger Lebens - und Uberlebens-Kunst
berichten und gleichermafB3en den
bescheidenen Kleine-Leute-Luxus der
Nachkriegszeit jenseits von Trauma, Schuld
und Verlust noch einmal aufgldnzen lassen.

Susanne Hanus flihrte der Weg im September
2008 nach Czernowitz in die Bukowina,
Czernowitz, in der K&K-Monarchie das Klein-
Wien des Ostens, war vor dem Hitler-Stalin-
Pakt 1939 und den Nazi-Graueln ein kulturell
bliihendes Viel-Vélker-Gemeinwesen aus
Juden, Deutschen, Ruméanen, Ukrainern und
Polen.

Neuwohnsitz der Umsiedler und Flichtlinge in
der ehemalige DDR, Flucht in den Westen.
Bleiben in Berlin.

Die Kinstlerin reiste mit ihnrem Vater und
dessen Mutter, ihrer GroBmutter.

In dieser Reisegruppe, die im klnstlerisch —
ikonographischen Rahmen das Sinnbild der
Generationen-Folge und des Lebenskreislaufs
evoziert, waren die Teilnehmerinnen und der
Teilnehmer gleichermaBen dokumentarisch
tatig.

Sie fuhrten unabhangig voneinander Tagebuch
und hielten ihre Gesichtseindriicke und
Erinnerungen in Malerei und Zeichnung fest.
Die Berichte sind in unterschiedlichen Text-
Farben zu lesen: GroBmutter = Altrosa, Vater =
Schwarz, Enkelin = Tirkis. 130 gerahmte
Bilder und handschriftliche Texte, sie sind zu
Gruppen geordnet, die das chronologische
Lesen, das am Ausstellungs-Eingang beginnt,
in mdandernde Bewegungen ableitet;

und es gibt ein a-chronologisches Lesen, das
mit der Arch&ologie verwandt ist. Der
fragmentierte Lese-Akt punktuell
herausgegriffener Texte, die hier nur fur sich
stehen, macht das Fehlen zum
archaologischen Erlebnis, dieses Erlebnis
versteht die zusammenhangslosen, gerahmten



Text-Teile in ihrer Einzel-Prasentation als
Scherben, die eine verlorene Zeit und Welt —
Ganzheit beschwéren. Die Koharenz des
Ganzen ist nur ahnbar und dabei wird dieses
Ahnen, das ins Unbestimmte und Offene geht,
im gegebenen Kontext zum Ausdruck der
Geschichtlichkeit menschlichen Lebens.

Das alte Wohnhaus wird gefunden, es kommt
zu Kontakten mit den Menschen in Czernowitz,
es gibt freundschaftliches Entgegenkommen,
auf einer zweiten Reise 2011 alleine vertieft
Susanne Hanus ihre Erfahrungen.

Tatjana Utz, in Starnberg zur Welt gekommen,
kommt 2007 zu dem Entschluss, die fur sie im
Laufe ihrer Sozialisation persénlich wichtig
gewordenen Erinnerungen der GroBmutter aus
Hessen, uber die sich eine Vielzahl an Ost —
und West- Verbindungen auftut, vor dem
Vergessen zu bewahren und sich der eigenen
Zeitlichkeit zu stellen.

Ja mehr noch. Sie will den Sinn-Rahmen, in
den die Geschichten der GroBmutter und ihre
eigenen Wurzeln fuhren, konkret und leibhaftig
unmittelbar erkunden und im authentischen
Zusammenhang kennenlernen.

Spuren, was Geschichte ist, das ist ihr Appell
an die eigene Person. Tatjana Utz will diese
Geschichte anfassen, die die Hintergrund-
Geschichte der eigenen Identitat ist, eine
Geschichte, die wie in unserer Ausfuhrung
bereits dargestellt wurde, eine in sich
zerrissene, unheile Geschichte ist, die
Geschichte einer beispiellosen Gemeinschaft
aus Menschen und Unmenschen.

Reisen nach Breslau, Zary, Polkowice, Danzig,
Warschau. Es entsteht ein Selbst-Portrait der
jungen Frau aus den Selbst-Zeugnissen der
anderen.

Bildnerisch-installatorisch tragende Bedeutung
haben dabei die alten Fotografien, die von den
Gesprachspartnern hervorgesucht werden, es
sind Bilder von unbekannten Kindern und
Erwachsenen in Gewandern einer
vergangenen Mode. Utz préasentiert sie als teils
lebensgroBe Cut-Out-Malereien.

Die zeitlos menschliche Gestik der Personen
an der Schwelle zwischen Abwehr und
Offnung, zwischen Vertrauen und Argwohn,
die ganz naturlich zum fotografischen Doppel-
Akt gehort, enthalt das Fotografiert-Werden fir
den abgelichteten Menschen doch die
existentiellen Grenzmomente Isolation und
Integration gleichermaBen, wird in den Raum-

Einrichtungen von Tatjana Utz thematischer
Schwerpunkt.

Tatjana Utz Ubertragt die Fotografien in
Malerei, dabei bevorzugt sie einen breiten
Pinselduktus, arbeitet mit starkem Hell-Dunkel-
Kontrast und entwickelt die Figuren als
physiognomische Landschaften mit groBen
Verschattungs-Zonen und Lichtungen und
schafft einen Realismus, der gleichermafB3en
intim-individuell abgrenzenden und summativ
verallgemeinernden Charakter als Projektions-
Flache hat.

Diese gezielt organisierte Funktions-Weise der
Malerei als Projektions-Flache und Spiegel, in
dem jeder Menschen zu sich finden kann,
erhélt durch die Cut-Out- Présentation
Uberwaltigende Kraft.

Tatajana Utz schneidet die Personen und
zusatzlich Gebrauchs-Gegenstéande wie
Tassen und Mdbel aus alten Tagen aus, wobei
die Gebrauchsgegenstande in unterschiedlich
groBem Tondo-Format, das die Wand optisch
durchbricht, quasi aus der Schlisselloch-
Perspektive gezeigt werden. Die Portraits
prasentiert Utz zum Teil in Gleich-GréBe mit
dem Betrachter, sie préasentiert sie als
stehende Flach-Objekte im Raum und als
Applikationen an der Wand, so werden sie zu
Wegbegleitern der Ausstellungsbesucher/
Innen im geschichtlichen Einbildungs-Raum.

Die Grenzen zwischen der malerischen
Reflexion, die die Gewesenen in die
Gegenwart hereinholt, und der realen Person
des Betrachters I6sen sich auf.

Zu den Malereien gibt es eine Vielzahl
Erinnerungstexte aus der Hand von Menschen,
die ihrer GroBmutter nahegestanden waren
bzw den ihr Nahestehenden nahegestanden
waren, Prozess der Naherung.

Die Kunstlerin betreibt Oral History, verwendet
die Ergebnisse aber anders. Diese
Blickrichtung ist fir die Rezeption wichtig.
Hanus und Utz verwenden diese besondere
Methode der historischen Forschung, die
unmittelbar an der Quelle, dem einzelnen
Zeitzeugen, ansetzt, wie bereits ausgefuhrt, als
kinstlerischen Baustein.

Die historische Berichterstattung wird
unabhéngig von ihrem individuell real erlebten
Inhalt und unabhéngig von ihrer Bedeutung im
Zusammenhang der historischen Forschung



zum Objekt konzeptioneller Kunst und tritt
hierbei auf drei Ebenen auf:

Als Bild von vergangener Wirklichkeit, dem
Leben der GroBmutter als Jugendliche im
Dritten Reich, als Bild gegenwartiger
Wirklichkeit, dem Dialog mit der Kinder- und
Enkel-Generation, und als Bild einer
umfassenden lebensweltlichen Wirklichkeit, die
wir als geistigen Prozess-Raum synchroner
und diachroner Vorgénge erleben.

So anrihrend und zum Miterleben einladend
und fesselnd die Erzahl-Ebene auch ist, die
sich im Zusammenhang der Exponate bildet,
die eigentliche Gestalt der Arbeit ist auf den
besagten Bildebenen gegeben.

Sie erfullt sich in der Sinnstiftung durch die
bildnerisch-kompositorischen Ausfiihrung und
Organisation der Installations-Elemente, die im
Zusammenhang eine bewusstseins-
erweiternde, spezifisch historische Atmosphére
bilden und durch die das Ganze zum Symbol
wird, zum Symbol des Homo Historicus, zum
Symbol einer Bewusstseins-Lage, die auf das

Q) |
= ‘ ‘\.‘:

Leben als instabiles Provisorium und Fragment
eingerichtet ist.

Die besonderen Kennzeichen der Sichtweise
dieser Bewusstseins-Lage, die in der Arbeit
der beiden Kunstlerinnen spurbar und als
Gestalt wahrnehmbar wird, sind die Medialitat
und Temporalitat von Wirklichkeit tberhaupt
und das menschliche Verlangen nach
Objektivitat, Wahrheit und Bleibe.

Die Unerflllbarkeit dieses Verlangens
angesichts der geschichtlichen Weite und der
Last ihrer Inhalte schreckt den Homo
Historicus paradoxerweise nicht, sondern sie
mobilisiert ihn zum Trotzdem-Sagen, wie hier
geschehen: im Kunst-Machen, das vielleicht
aufgrund seines spielerisch schwebenden
Wesens die besten Spielrdume fir diesen
Zweck anbietet.

Immer ist es auch ein Beschenkt-Werden und
ein Beschenken.

Wolfgang Herzer




2+4
Wachstumslinien
30.09. -6.11. 2016

Gemeinschafts-Projekt von Kunstkeller Annberg-
Buchholz,
Oberpfalzer Kunstverein und Kunstverein Weiden

anlasslich Stadtepartnerschaft Annaberg-
Buchholz und Weiden und der deutschen
Wiedervereinigung:

Ausstellung: Grenzganger:

Carl Friedrich Claus (1930 - 98) - Max Bresele
(1944 - 98)

+

Ausstellung der Ergebnisse des Workshops:
die entgrenzte Linie:

Kiinstler/innen aus Ost und West

und mit Migrations - und Inclusions-
Hintergrund

schaffen Erzahlungen in wandgroBBem
Linolschnitt.

StartFragment

Zusammenwachsen, sich anndhern, miteinander
in Gesprach kommen: Vor 26 Jahren ebnete an
einem 3. Oktober der 2-4 Vertrag auf
staatspolitischer Ebene die Wiedervereinigung.
Wie die Menschen mit ihren unterschiedlichen
Sozialisationen zusammenfinden wirden,
konnten die Vertrdge jedoch nicht regeln.
Lebendige Begegnungen, Austausch und
Kommunikation unterstitzt die Annédherung von
Menschen mit unterschiedlichen
Lebenserfahrungen. Nicht die Metaebene der
Geschichtsblcher, sondern der gelebte
gemeinsame Alltag hilft tber Barrieren hinweg.
26 Jahre nach der deutschen Einheit ist dieser
Prozess der Begegnung langst nicht
abgeschlossen, und weltweit stellen Migration,
wirtschaftspolitische Prozesse und
Umweltprobleme alle vor gleich groB3e
Herausforderungen.

Die beiden Weidener Kunstvereine machen
mittels Bezug zu den 2 + 4 Gesprachen
symbolisch aus dem staatspolitischen Akt ein
blrgerschaftliches Miteinander mit den Mitteln
der Bildenden Kunst und laden anldsslich der
Feierlichkeiten zur Stadtepartnerschaft Weiden —
Annaberg vom 30. September bis 3. Oktober zur
Kunstbegegnung ein. Gast der Kunstaktion, bei
der auch die beiden Weidener Kunstvereine in

einen gemeinsamen Arbeitsprozess treten, ist der
Kunstkeller Annaberg. Unter dem Motto ,,
Wachstumslinien® arbeiten in den Rdumen des
Kunstverein Weiden Kiinstlerinnen und Kinstler
aller drei Kunstvereine sowie Kiinstler mit Flucht-
und Migrationserfahrung.

Gemeinsames Kommunikationsmittel ist die
Linie. ,,Gemeinsam auf einer Linie sein“, ,an
einem Strang ziehen® : viele Redewendungen
nehmen eines der altesten grafischen
Ausdrucksmittel beim Wort, an den Wanden des
Kunstvereins wird es in die Tat umgesetzt.
Einfache Linien sollen als Grundausdrucksmittel
bei der kinstlerischen Arbeit im Vordergrund
stehen, sich im Ausstellungsraum

entwickeln, den ganzen Raum flllen und zum
gemeinsamen Zeit-Raum werden. Akteure sind
dabei nicht nur die Kunstlerinnen und Kunstler,
sondern auch die Besucher selbst. Kinstler als
auch Besucher der dreitdgigen Kunstaktion
schneiden Linien in groBformatige Platten aus
Linoleum .

Beim Schneiden und Herstellen der Druckstocke
entsteht kérperliche Energie, dem Hochdruck ist
seit jeher eine expressive Kraft zu eigen, die
Einzigartigkeit hervorbringt. Keine Linie gleicht
der anderen, auf eine unverwechselbare , dem
Fingerabdruck &hnliche Art, schneidet jeder
anders, jeder muss auf die Linie des anderen
reagieren und in der gemeinsamen,
bildnerischen Aktion begegnen sich Individualitat
und soziale Gemeinschaft .

Bei der abschlieBenden Prasentation der
Kunstaktion und Ausstellungser6ffnung haben die
Besucher die Mdglichkeit, sich von den
groBformatigen Druckstécken selbst Abzuge zu
drucken.

Ein Arbeitsbereich stellt Werkzeuge und Papiere



in verschiedenen GroéBen bereit. Die Kunstaktion
wird somit zum gemeinsamen Happening, bei
dem sich die Akteure aus wechselnden
Perspektiven und in verschiedenen Rollen
wahrnehmen und kennenlernen. Eine Werkschau
der drei Vereine stellt zeichnerische Positionen
vor, bei der ebenfalls das lineare Ausdrucksmittel
im Vordergrund steht.

Irene Fritz

Max Bresele und Carl Friedrich Claus —
Grenzgéanger

Flankiert wird das Wirken der kiinstlerischen
Krafte aus den Partnerstadten von einer kleinen
Doppelausstellung mit Arbeiten von Carl Friedrich
Claus aus Annaberg Buchholz und Max Bresele
aus Schwandorf in der Oberpfalz, beide 1998
verstorben, beide politisch motivierte Kinstler-
Persdnlichkeiten.

In kritischer Distanz zu ihrer sozialistischen bzw
kapitalistischen Gesellschaft produzierten sie
nicht nur Kunst, die in kein Schema passte,
sondern lebten sie auch, ganz und gar, als
AuRenseiter, Randexistenzen und Uberbau - und
Utopie-Arbeiter einer humanen und dkologisch
orientierten Welt.

Zwischen diesen kunstlerischen Positionen, die in
der Vergangenheit das Prinzip Hoffnung
symbolisiert haben, treffen sich Kiinstler/innen
der Nachwelt, Mitglieder und Freund/innen der
Kunstvereine aus Annaberg-Buchholz und
Weiden, und arbeiten drei Tage an einem
kiinstlerischen Gemeinschaftsprojekt. Eine
gemeinsame wandgrof3e Linolschnitt-Arbeit
wachst heran, die symbolisch die Faden bzw
Linien der politisch adressierten Kunst ihrer
verstorbenen Kollegen aufnimmt und weiterflihrt.
Unter Verwendung der universellen Sprach-Mittel
von Kunst wachst so zum Ganzen zusammen,
was zusammengehort.

Das gemeinschaftliche Linolschneiden findet in
den Raumen des Kunstvereins statt und beginnt
Fr. 30.9. und endet So. 2.10. und ist tagsUber fir
die Offentlichkeit zugéanglich. Beteiligung ist
erwunscht, der Linolschnitt wird mit einer
Strassenwalze des Bauhofs gedruckt, Teile des
Druckwerks kénnen erworben werden. Eréffnung
der Ausstellung ist So. 2.10. 13.30 Uhr.

Eroffnungs-Rede

Max Bresele und
Carl Friedrich Claus —
Grenzganger

Meine sehr geehrten Damen und Herren,

besten Dank fiir lhr Kommen, ich freue mich,
dass ich Sie im Namen des Kunstverein Weiden
begrifRen darf.

- —_— ———

.

In der Oberpfalz gibt es einen Sinn-Spruch: ,Baim
Redn kumma d Leut zamm*® und, wenn man eine
Hemmschwelle Uberwunden hat, stellt sich
vielleicht heraus, dass das beim Reden in
Ratseln erst recht gelingt.

Das klingt vielleicht sehr ratselhaft. Was gemeint
ist, wird hier mit dem Kunstprojekt ,Wachstums-
Linien“ illustriert.

Menschen aus Ost und Westdeutschland haben
sich zu einem Symposion zusammengefunden,
haben zwei Tage lang ganz entschieden in
Bildern kommuniziert, oder anders gesagt: Wir
hatten eine Fetzen-Gaudi, dabei wurde diese
fantasie-befeuernde Kommunikation in einem
fries-formigen Rebus ausformuliert und im Linol-
Schnitt festgeschrieben, sein Schwarz-Gold-



Kontrast entsendet ein immaterielles fast sakral
anmutendes Leuchtlicht.

Das Rot der Verletzungen unterschlagen wir.

Mit diesem Werk wurde dem Bewusstsein Gestalt
gegeben, dass die Wahrheit der Wirklichkeit

stets die ist, dass es nicht nur die eine Wahrheit
gibt. Es handelt sich im geistigen Begreifens-
Hintergrund immer auch um individuell und
kollektiv gemachte Leit - und Lenk - Bilder, die
mehr oder weniger erhellend die Wirklichkeit
interpretieren und dabei selber auch schon
wieder Deutungs-Objekte geworden sind.

In diesem Sinne ist jeder Mensch als Hersteller
und Interpret von Gedankenbildern nolens volens
ein Klnstler.

Als Stellvertreter fiir dieses Kiinstlertum, das
nicht nur Bilder erzeugt und interpretiert, sondern
darin auch Welt verandert, treten in unserem Bild
die Burgermeister der beiden Partnerstadte auf,
Sie, Herr Kurt Seggewil3, der Weidener, links von
der GlUh-Birne der Erleuchtung und Inspiration
und rechts davon Sie, Herr Rolf Schmidt, der
Annaberg-Buchholzer.

Zusatzlich agiert in dem Bilder-Gefuge eine

mythologische Figur, der Zwerg, der Steiger, kein
deutscher Michel, sondern eine Verkdrperung der
Kraft, die Stollen in die Dunkelheit treibt, dorthin,
wo uns das innere Licht leuchten wird.

Das ist in geraffter Form das Ergebnis der kleinen
Ost-West-Kunst-Konferenz, die am Rande der
Festereignisse zum Tag der deutschen Einheit
und der langen Stadte-Partnerschaft
stattgefunden hat.

Die vier Meter lange bildnerische Resolution dazu
ist mit einer Straflenwalze des stadtischen
Stralienbau-Amtes gedruckt, vervielfaltigt und
quasi amtlich gemacht worden.

Dazu kdnnen Sie an den umliegenden Wanden
des Ausstellungsraumes die kiinstlerischen
Fingerabdricke der einzelnen Teilnehmerinnen
und Teilnehmer auch im eigenen Zusammenhang
betrachten.

Flankiert wird das Wirken der kiinstlerischen
Krafte aus den Partnerstadten und ihre Ergebnis-
Prasentation von einer kleinen Doppelausstellung
mit Arbeiten von Carl Friedrich Claus aus
Annaberg Buchholz und Max Bresele aus
Schwandorf in der Oberpfalz, beide 1998
verstorben, beide politisch motivierte Kiinstler-
Personlichkeiten.

In kritischer Distanz zu ihrer sozialistischen bzw
kapitalistischen Gesellschaft produzierten sie
nicht nur Kunst, die in kein Schema passte,
sondern lebten sie auch, ganz und gar, als
AuRenseiter, Randexistenzen und Uberbau - und
Utopie-Arbeiter einer humanen und 6kologisch
orientierten Welt.

Carlfriedrich Claus, Jahrgang 1930, widersetzte
sich, obwohl Uberzeugter Marxist, Zeit seines
Lebens dem Staats-Marxismus der DDR und liel3
in seinen Sprachbildern das Wort gegen die
Dogmatisierung der Polit-Pharisaer Fleisch
werden.



Die Auffassung, die hier wirksam ist, lasst Schrift gewachsen, was zusammengehdrt, um im

Uber ihre Funktion als abstraktes Sprachzeichen Fragen und Interpretieren und Andern
und Symbol hinauswachsen, die Qualitat von fortzufahren, auf geistvolle, deutsche,
Schrift als bewegte Linie und individuelle europaische, globale Art.

Korperspur des Schreibenden und seiner

Verletzbarkeit tritt in den Vordergrund und schafft

filigrane Bilder der entfesselten, zu sich selbst Vielen Dank fur Ihre Aufmerksamkeit
befreiten Linie, die das Menschliche als Wolfgang Herzer
kérperlich-denkende Ganzheit zeigen.

Max Bresele, Jahrgang 1944, lebte wie Diogenes
in der Tonne in einem aufgelassenen Stall nahe
Neunburg vorm Wald, durchreiste Europa, gehort
in die Kategorie der AulRenseiter-Kunstler, die in
ihrem Schaffen die Reste der Konsum- und
Uberfluss-Gesellschaft verwenden.

Mit den Brdseln, die vom Tisch des Ex'n Hop
herabfielen, schuf er ein imponierendes Werk, ein
Lebenskunstwerk, in dem die Kritik am rasenden
Stillstand, am Prinzip der fehlgeleiteten Moderne,
am Prinzip des Immer-Mehr-Immer-Schneller
sinnfallige Gestalt bekam, in diesem
Zusammenhang ist er als wichtige Oberpfalzer
Klnstlerpersonlichkeit der 1980er Jahre
anzusehen, einer Zeit, als in Wackersdorf die
WAA, eine Atomfabrik, Sinnbild des
energetischen Grélkenwahns, gebaut werden
sollte.

Zwischen diesen kinstlerischen Positionen, die in
der Vergangenheit das Prinzip Hoffnung
symbolisiert haben, haben wir uns vor zwei
Tagen zusammengefunden. Da trafen sich
Kuinstler/innen der Nachwelt, Mitglieder und
Freund/innen der Kunstvereine aus Annaberg-
Buchholz und Weiden, und arbeiteten drei Tage
an einem kunstlerischen Gemeinschaftsprojekt.

Eine gemeinsame wandgrof3e Linolschnitt-Arbeit
ist herangewachsen, die symbolisch die Faden

bzw Linien der politisch adressierten Kunst ihrer
verstorbenen Kollegen aufnimmt und weiterfiihrt.

Unter Verwendung der universellen Sprach-Mittel
von Kunst ist so zum Ganzen zusammen-
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»PASST XI"

Organisation und Ausstellungsgestaltung: Roman Angerer, Wolfgang Herzer

Eréffnung: Freitag, 25.11.2014 um 20 Uhr

Ausstellungsdauer: Freitag, 25.11.2016 bis Sonntag 08.01.2017 —
Ausstellungsort: Kunstverein Weiden, Ledererstrasse 6, 1. Stock
Offnungszeiten: Sonntags 14 — 18 Uhr und nach telefonischer Vereinbarung —

Do — Sa 20 — 23 Uhr tiber das Cafe Neues Linda

Tag der offenen Tiir Sonntag, 18. Dezember 2016 (3. Advent). Kaffee und Kuchen

( Spenden erwiinscht)

Abhdngung: Sonntag, 08. Januar 2017 von 16 — 18 Uhr

Liebe Mitglieder, liebe Freundinnen und Freunde der Kunst,

»LICHT UND SCHATTEN"“

die alljahrliche Mitgliederausstellung des Kunstverein Weiden 2016

es ,PASST“ zum elften Mal. Auch wieder juryfrei. Sie/lhr sind/seid herzlich eingeladen, wir wiirden uns freuen.

Thema diesmal: LICHT UND SCHATTEN:

Das Wechselspiel von Licht und Schatten ist ein
existenzielles Erlebnis, das den Menschen
sekiindlich auBerhalb seiner bewussten
Wahrnehmung anriihrt, mit seinem bewussten Ich
lebt er in festen Gewohnheiten und Anschauungen,
die ihn wie Deiche und Damme schitzen.

In der Bildenden Kunst, die das Leben in seinem
ganzen Umfang spiegeln will, sind "Licht und
Schatten" bzw fachsprachlich gesagt "Hell-und
Dunkel“, ein priméarer Baustoff und eine besondere
Aufgabenstellung, so elementar wie das Atmen fir
den lebenden Organismus.

"Hell und Dunkel" ist der tausendfaltige Grund-Code
jeder visuellen Mitteilung zwischen mystischer
Waldlichtung und Rechner-Desktop, und stand in
der Kunst des Barock und einer Strémung der
Moderne, der pittura metafisica, als eigenstandiges
asthetisches und symbolisches Thema im Fokus.

Die Kiunstler der Gruppe Zero, die ihre groBe Zeit in
den 1960er und 70er Jahren hatten, und der Land-
Art-Klinstler James Turrell, der in Arizona einen

Vulkan zu einem Licht-Objekt umbaut,verwenden,
um nur zwei Beispiele aus der Gegenwartskunst zu
nennen, das Licht unmittelbar selber als
bildnerisches Medium.

Die Mitgliederausstellung PASST Xl ist auch dieses
Mal wieder juryfrei, jeder kann mitmachen,

soll sich Zuhause fiihlen und wird mit dieser
Ausstellung ein Ausstellungsjahr beenden, das den
Kunststandort Weiden wieder einmal erfolgreich
und spannend regional und uberregional verlinkt
hat.

Die Mitglieder des Kunstverein Weiden sind
eingeladen, mit ihren Beitragen im
Ausstellungsraum des Kunstvereins dieses
weitlaufige Thema auszuleuchten und zu
erforschen und dabei im Zusammenspiel der Werke
ein Gesamtkunstwerk zu bilden, das vielleicht noch
viel mehr tut als bunt und offen zu sein, das uns
vielleicht ein Licht aufsteckt.




PASST Xl - Licht und Schatten

freie Mitgliederausstellung im Kunstverein
Weiden

25.11. 2016

Meine sehr geehrten Damen und Herren, liebe
Freudinnen und Freunde der Kunst und des
kreativen Lebens

Das Wechselspiel von Licht und Schatten ist ein
existenzielles Erlebnis, das den Menschen auch
stédndig auBerhalb seiner bewussten
Wahrnehmung anrihrt, mit seinem bewussten Ich
lebt er aber in festen Gewohnheiten und
Anschauungen, die ihn wie Deiche und Damme
und Fensterscheiben schitzen.

Ab und zu erfasst ihn ein ozeanisches Geflhl.

In der Bildenden Kunst, die das Leben in seinem
ganzen Umfang spiegeln will, sind "Licht und
Schatten" bzw fachsprachlich gesagt "Hell-und
Dunkel®, ein priméarer Baustoff und eine
besondere Aufgabenstellung, so elementar wie
das Atmen flr den lebenden Organismus.

Ein und Aus, Regen und Sonnenschein, Tag und
Nacht, himmelhochjauchzend und zu Tode
betriibt:

Wechselfélle der Geschichte: Wechselfélle des
Lebens: ein Wechselspiel von Hell und Dunkel.

"Hell und Dunkel" ist der tausendféltige Grund-
Code jeder visuellen Mitteilung zwischen
mystischer Waldlichtung und Rechner-

Desktop, und stand in der Kunst des Barock

und einer Strémung der Moderne, der Pittura
Metafisica, als eigenstandiges asthetisches und
symbolisches Thema im Fokus.

Fir etliche, die mich auf das Thema
angesprochen haben, war da die Messlatte schon

mal kunsthistorisch sehr hoch, zu hoch angesetzt.

Ein Super-Thema, aber ... ndchstes Jahr halt!

Die Kunstler der Gruppe Zero, die ihre groBe Zeit
in den 1960er und 70er Jahren hatten, und der
Land-Art-Kinstler James Turrell, der in Arizona
einen Vulkan zu einem Licht-Objekt umbaut,
machen, um nur zwei Beispiele aus der
Gegenwartskunst zu nennen, das Licht zum
Thema und verwenden es dabei unmittelbar
selber als bildnerisches Medium.

Licht und Schatten zeigen sich in ihrer
namenlosen Eigenheit als ... als ,Licht und
Schatten, die vor alles Dasein, zu den Anfadngen
der Anfange fiihren, als die Erde noch wist und
leer war.

Die Mitgliederausstellung PASST Xl ist auch
dieses Mal wieder juryfrei, und macht in der

Kunst wahr, was ihre Wahrheit ist, Grenz-
Uberschreitung der begrifflich-kristallisierten
Wirklichkeits — Feststellung hin an die Quellen
des flissig Schopferischen.

Jeder kann mitmachen, soll sich in gemeinsamer
Oase Zuhause fiihlen und wird mit dieser
Ausstellung ein Ausstellungsjahr mitbeenden, das
den Kunststandort Weiden wieder einmal
erfolgreich und spannend regional und
Uberregional verlinkt hat:

Da waren heuer Partner/innen aus Kiel, Stuttgart,
Frankfurt, Ntrnberg, KéIn, Berlin, Miinchen und
Annaberg-Buchholz zu Gast in Weiden.

An dieser Stelle méchte ich Isa Schéner auch
noch einmal fur die Transportmittel-Hilfe danken,
die in diesem Zeitraum mdglich war.

Die Mitglieder des Kunstverein Weiden sind
eingeladen, mit ihren Beitrdgen im
Ausstellungsraum des Kunstvereins dieses
weitldufige Thema auszuleuchten und zu
erforschen und dabei im Zusammenspiel

der Werke ein Gesamtkunstwerk, eine
Imaginations-Quer-Beet-Denk-Maschine zu
bauen. Sie tut vielleicht noch viel mehr als bunt
und offen zu sein, steckt uns vielleicht ein Licht
auf, auf dass wir hinausgehen und in die
Dunkelheit ein Licht schicken.

Wie die Imaginations-Quer-Beet-Denk-Maschine
funktioniert, werde ich lhnen jetzt vorfiihren:

Spiel der Bisoziation, wir klopfen die
Wahrnehmung unserer Welt nach
Doppelbédigkeit ab, tberall klingt es nach mehr
als dem, was uns unsere Schulweisheit sehen
lasst, ein Klang fihrt zum anderen und fuhrt
insgesamt zur Symphonie.

Fangen wir an mit dem Sonnenstrahl, der unsere
Haut berihrt:

Licht- und Schatten sind Naturphanomene, die
qua Sonnenstand als Jahres-Zeit-Tages-Zeit -
und Bio-Rhythmus-Uhren funktionieren.

Unsere Helle Haut braunt sich, wird dunkler,
dunkler.

Wir werden zum Schriftstlick der Natur.

In ihrem Wechsel von Tag und Nacht, von Hitze
und Kihle sind Licht und Schatten unsere Klima-
Verursacher und damit auch zugleich die
globalen Erd-Ball-Oberflachen-Gértner der Natur
zwischen Aquator und Polkappen.

Die Vielfalt der Landschaften auf unsrem Erdball
entspringt zum einen diesem Zusammenwirken,
das durch Licht und Warme gegeben ist, zum
anderen den inneren, vulkanischen Antrieben im
finsteren Erdinneren, dem Es der Erde.



Seit jeher ist das duBere Naturschauspiel auf der
landschaftlichen Blihne nicht nur Objekt der
wissenschaftlichen Neugier sondern auch das
emotional bewegende Symbol-Bild der
menschlichen Existenz, ebenso eine eigene
Wirklichkeit an sich, die sich der menschlichen
Erkenntnis nur begrenzt 6ffnet.

In diesem Zusammenhang erleben wir in der
Ausstellung eine ganze Reihe von Exponaten als
Seelenlandschaften:

So bei Marie Luise Haberl,

die die Farbe expressiv zum Glihen bringt,

bei Margret Seer und bei Regine Boetius, die
einer symbolistischen Auffassung folgen, in den
Dingen eine mystische Botschaft zur
Wahrnehmung bringen und dabei den Weg in die
Abstraktion machen, sie positionieren sich
stilistisch in der N&dhe von Valentin Rothmaler,
der uns aus Wismar gruBt, in seinen drei
autonom farbigen Aquarellen verwendet er auch
noch ein serielles Moment, das den Méglichkeits-
Raum, der hier durch zwei drei Elemente
gegeben ist, mit zwei, drei Abstdnde zwischen
Helligkeits- und Séttigungsstufen gemessen wird,
auslotet.

Farbe als Eigennatur ist hier das Thema: Irene
Fritz greift dieses Thema in einer Variante auf,
sie zeigt Fotogramme, den unmittelbaren Licht-
Einfluss, die Lichtnatur, die auf den
lichtempfindlichen fotografischen Bildtrager
einwirkt:

Pflanzen decken den Untergrund ab und liefern
lichtgeschnittene Scherenschnitte.

Phillip Otto Runge, der Romantiker und
Naturmystiker, lasst griBen und in seinen
Gemalden gruBt das Leben in einer
grundlegenden All-Umarmung das Licht.

In welchem philosophischen Kontext das auch
immer wahrgenommen wird, im Kern heiBt es
immer: Boy meets girl, das fuhrt zu Stefan
Ullrich: Boy and Girl in the Tube, in der Roéhre,
so der Titel, zu sehen ist jeweils ein Lichttunnel,
wirbelndes, abstraktes Leuchten, vom
Gegenstand geldste glaserne Transparenz, Glick
und Glas, sagen wir Flimmerkiste, sagen wir
Fernsehen, sagen wir lllusionen, Traume, und
machen wir einen Sprung voll in die Gesamt-
Anlage der Ausstellung,

Vater Manfred Ullrich fangt den Ball, erganzt die
Sache, er bezieht sich in seinen Kopien von
Rembrandt: Nachtwache, Saskia, der Mann mit
dem Goldhelm, auf die groe europaische Kultur
des Barock, des dramaturgischen Hell-Dunkel

und des lllusionismus: der Vorstellbarkeit und
Darstellbarkeit einer besseren, der besten, der
idealen Welt in Kunst, Philosophie und
Wissenschaft.

Dieser lllusionismus existiert direkt neben der
Hoélle auf Erden, die damals im 30jahrigen Krieg
ihre Gestalt hatte und heute beispielhaft in Aleppo
stattfindet.

Flanke des Licht- und Schatten-Balls zu Hella
Kirschner in die politische Gegenwart, Lampen-
Installation und tlrkische Styropor-Gemauer,
Hella Kirschner rat mit dem Hinweis auf die
Benutzbarkeit der Lese-Lampen, aus der Wohn-
Zimmer-Theorie hinaus in die Praxis zu gehen
und am Ausbreitungsstopp der Dunkelheit
mitzuwirken, sich gegen die Dunkelheit stark zu
machen, in der man die Demokratie mit der
Konsum-Gesellschaft gleichsetzt und der
Aufklarungsgeist Europas zu versinken droht.
Mit Nitsches Laterne den Menschen suchen.

Nun geleitete uns ein Link zu Josef Kellners
Licht-Trompeten von Jericho, die nicht mit Schall
— sondern mit Lichtwellen wirken, Tischlampen in
schwerer SchweiBarbeit gefertigt, eine neue
Variante des alttestamentarischen Schwerter -
zu-Pflugscharen-Themas kommt hier zur
Darstellung.

Lesen mit so gefertigter Leselampe lasst
lebensnah lernen.

Georg Gruber lasst an der Geschichte lernen,
die klassische Schwarz-WeiB-Fotografie und ihre
Bild-Zonen-Dramaturgie, die Fragmente der
Historie fordern zu Forschung, Fantasie und
Mitverantwortung heraus, der Horizont weitet sich
im Zuwachs der Erkenntnis, wahrend alles Leben
immer wieder in den Kreislauf aus Werden und
Vergehen zurlickkehrt und alles seine Zeit hat,
die Zeit der Freude, der Trauer ... die Pfingstrose
sagt, es ist wie es ist.

Uwe Miillers Elektro-Lampen-Apparatur fihrt in
Frankensteins Labor, wo die Idee, dass der
Mensch mit Hilfe moderner Technik zum
Schépfer seiner-selbst werden kdnnte, im Unheil
endete und fuhrt uns gleichermaBen zu Platons
Hohlen-Gleichnis, das besagt, dass alle Ideen,
die unser Denken leiten und lenken, der
unmittelbaren menschlichen Wahrnehmung
entzogen sind.

Die Wahrheit ware, um mit Fritz Thiem und
seiner Linol-Schnitt-Arbeit zu sprechen, ein Blick
ins Gegenlicht.

Der Mensch sieht nur die Schatten der Ideen vor
sich an einer Hohlenwand auf schwach
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reflektierendem Grund, sprich, er sieht nur die
platte Realitat und sich selber als Schemen.

Der Kopf im Verhéltnis zum Stangenkérper stark
betont, stark betonte Rationalitat vielleicht, die
Kraft, die nach begrifflicher Eindeutigkeit strebt,
auf der Suche nach ihrer neuen Bestimmung.
Passend dazu Uwe Miullers Weltraum-Bilder,
Aufbruch in fremde Galaxien.

Eine Themenlinie flhrt nun weiter zu Tone-
Schmid, er zeigt ein Video im Eingangsbereich:
Burn out, burn down. Ein Objekt mit C")ffnung, ein
Ofen ist zu sehen, im Freien, der brennt und
brennt und schlieBlich verbrennt er, den ganzen
Tag Uber bis in die Nacht, der Form nach erinnert
der Brenner-Renner an eine Rakete und dem
Energie-AusstoB nach scheint er eine solche sein
zu wollen, das Hinauswachsen des Menschen
Uber seine irdischen Bindungen, auf das hier
angespielt wird, kippt, bricht brennend in sich
zusammen, das Licht der Vision verliert sich in
der Leere zwischen Sonne und Mond.

Eine andere Themenlinie, die dem Gedanken des
Ubergehens und Ankommens im Licht der
Erkenntnis seiner selbst folgt, tUbernimmt Frank
Nickley mit seinen Bildern aus der Jugendszene,
ihr Schwarz-WeiB buchstabiert das Wort Zukunft,
das fir jeden aus unwiederholbaren, eigensten
Nuancen besteht, immer im Balance-Versuch
zwischen Splendid Isolation und Gemeinschafts-
Konformismus.

Sozialitat, Dazugehdrigkeit, eine menschliche
Bedurfnislage, die, wenn sie nicht gestillt wird, zu
mentaler Verdlsterung, zu Depression und Tod
fuhren kann. Nur menschlich? Mit dem Fokus auf
das soziale Soll, das fur jedes Lebewesen
gegeben ist, ist es von Frank Nickleys
Beobachtungen nicht weit zum Affen-Felsen. Hier
ist ein blinder Fleck im menschlichen Selbst-Bild,
Dunkelheit, die licht-gesehen wird. Darauf
nehmen die Gemélde von Daniela Kleber
Bezug.

Tiere sind die evolutionaren Vorganger des
Menschen. Descartes, der Renaissance-
Begriinder der europaischen Naturwissenschaft,
irrt sich, wenn er behauptet Tiere wéaren nur
Kérper, seelenlose Bio-Maschinen, Funktions-
Geflige aus physikalischen und chemischen
Vorgangen.

Dank der heutigen Hirnforschung wissen wir,
dass zwischen Seele und Korper eine groBere
Verbundenheit besteht, als die klugen Képfe
geglaubt haben, die Grenzen zwischen den
Kérper-Wesen Mensch und Tier verlaufen
dergestalt anders, die Massentierhaltung will das
natdrlich nicht zugeben.

Das Bild ,,Unter Wasser” vermittelt in diesem
Zusammenhang das groBe ,0zeanische Geflhl,
das pranatale Fruchtwasser- und Ei-Dotter-
Erlebnis, aus dem sich die eingeborene
postnatale Lebensbejahung der Lebewesen
standig erneuert. Die wie auch immer
angenommenen Grenzen zwischen Mensch und
Tier existieren hier nicht.

So zeigt uns das Bild , Trauer” den Gestus des
LAus-seiner Haut-Wollens®, in dem der sich
witend gegen sein Geschick aufbdumende
Elefant ganz Mensch ist.

Spontane Identifizierung.

Das Bild mit den drei Fischen zeigt eine andere
Sicht. Es kénnte ein Stillleben, ein spezielles
Fisch-Stillleben sein, in dem die kulturelle Sicht
auf das Tierleben sichtbar wird: Das Bild wirdigt
den Nutzwert und die Schénheit der Schépfung
gleichermaBen und dankt mit dem Heiligen Franz
dem Bruder und der Schwester Tier.

Hier funktioniert auch, im krassen Kontrast, eine
Verbindung zu Gerda Gillitzers Keramik
Aufstieg, Wagnis, Absturz, die Ziegelform
symbolisiert die gebaute Zivilisation, ein
Wertegeflige, das den Menschen, der in ihm groB3
wird, Uberfordern kann und hinausjagt Uber seine
natlrlichen Grenzen, das ist die Struktur einer
Welt, in der es auf der einsamen Karriere-Leiter
kein Ankommen gibt.

Da dockt auch die Installation Sapdér von Kai
Meckfessel an.

Die All-Welt-Struktur des Quader-Geflgten, die
das Holocaust-Denkmal in Berlin reflektiert, ist die
elementare Matrix menschlichen Bauwesens, sie
ist offen fur jedwede Form, von ihr hangt es nicht
ab, was der Mensch daraus macht, ob
Schluchten entstehen, die perspektivlios in den
Untergang fihren, oder lichtdurchflutete Tempel
in Arkadien, die mit ihren MaBen und Materialien
mit der Natur gehen, siehe Walter Ullrichs Mystik-
Bild.

Und es ist nicht der Mensch, wie wir immer
sagen, der Uber die Jahrhunderte nichts gelernt
hatte.

Wenn wir vom Menschen sprechen, der die
Richtung gibt, dann ist es der vom Menschsein
ergriffene einzelne: Ich, Du, er, sie es.

Der Aufdruck auf dem T-Shirt zeigt einen solchen
Menschen, August Landmesser, der
Werftarbeiter, der sich 1935, obwohl
Nationalsozialist, in eine judische Frau verliebte
und 1936 als einziger unter Hunderten Adolf
Hitler den GruB verweigerte. Das Foto, das auf
dem T-Shirt-Multiple zu sehen ist, macht



Landmesser zum Baumeister einer besseren
Welt, zum Petrus, zum Stein.

Hier kbnnen wir thematisch Ismene Resatsch
verorten, die den Fokus auf die Leitlichtgestalt der
abendlandisch christlichen Kultur lenkt und den
Betrachter einladt, sich im Vergleich mit dem
Vorbild selbst zu erkennen. Bin ich Jesus, oder
doch nicht? Blicken Sie in den Spiegel, die
Méglichkeit ist hier nicht nur im Ubertragenen
Sinn gegeben.

Imitatio Jesu, Jan Hus war einer, der flr das
Licht, das ihm seine Glaubens-Einstellung
schenkte, den héchsten Preis zu zahlen bereit
war, sein Leben namlich, Marille Singer nimmt
mit ihrem Bild aus Blut und Schnee mit der
Géanse- und Herrschafts-Mantel-Darstellung
diesen Gedanken auf, Hus hatte Humor: heute
brat er mir eine Gans, sagte er Angesichts seiner
Hinrichtung auf dem Scheiterhaufen, aus der
Asche wird ein Schwan erstehen.

Diese Asche ist Uberall, direkt vor unseren
Flussen dazu liefert Claus Bergler ein Stolper-
Objekt ,Hope*.

Der Gedankensprung des Erkenne-Dich-selbst
fuhrt uns zu Manfred Dirscherls Selbstportrait in
farbigem Wachs, dem bereits eine ganze Reihe
von Enkaustik-Portraits von Freunden und sonst
wie Nahestehenden vorausgeht, das Wachs der
Wachsmalerei wird zum Kerzenwachs der
Erkenntnis, es turnt den Tast-Sinn an und schafft
einen Potenzial-Pool von Berlihrungen und
Streicheleinheiten.

Béarbel Hornungs Bilder, die uns ins Weltall, in
die unendliche Weite des Makrokosmos zu
entfiihren scheinen, visualisiert den
gemeinsamen Nenner zwischen Makro und
Mikrokosmos: Sternenstaub, wir alle und alles
andere, das ist, besteht aus ein und dem selben
Stoff oder Stoffgemenge, dem Sternenstaub, den
Lebens-ldee und Lebensenergie in die
unterschiedlichsten Gestalten binden.

Lichtgestalten, Dunkelmé&nner, hier kommt jetzt
Rosemarie Hys ins Spiel, wieder ist es bei ihr
Rambo, der durch das Bildfeld stlirmt, der
Kampfer, der Angreifer, der Mann, der
Protagonist der Gewaltlésung, der den Knoten
durchhaut, wahrend andere ihn aufzufieseln
versuchen, um das Dunkle, Undurchschaubare
zu entwirren, zu entwirren das schicksalhafte
Verwickelt-Sein der Menschen miteinander.

Aber vielleicht ist es auch der Retter. Er folgt
einem Hilferuf, schlagt sich durch die
expressionistischen Szenerien des Dr. Caligari.

Ganz klar, wo uns jetzt die Assoziation hinflhrt,
zu Adam und Eva, zu Ying und Yang, zu Schwarz
und Weif3, zu Anima und Animus, den
mannlichen und weiblichen Anteilen jeder
Existenz, die den Schlagbaum zwischen den
Geschlechtern 6ffnen und die gesellschaftlich
vermittelten Geschlechtsbilder demontieren.

Julia Weber arbeitet in diesem Kontext, ebenso
Victor Volodarsky.

Grenz-Akzeptanz, Grenz-Uberschreitung,
Gemeinsamkeit im Unterschiedlichen, der
Moiree-Effekt, das Leben istimmer Melange aus
Mann und Frau in Gemeinschaft, die
Gemeinschaft baut sich ein Haus, Geflige aus
Fenster-Licht und Schatten-Wand, Prozess der
Fluktuation von Innen und AuB3en-Bezug:

bei Olga Volodarska ist es ein illuminiertes
Stadtviertel mit griner Lunge im Herbst, in dem
die schwarzen blattlosen Zweige wie Sabel durch
die Luft fahren.

Der Tisch als Symbol des Gemeinschaftlichen,
das Frihstlcks-Ei als Symbol des Einzel-
Schicksals, und da sind dann noch zwei
abgebrannte Streichhdlzer in dem einen Ei:
Gehen wir zu mir oder zu Dir?!

In dieser Art darf man Uber die kleine Akryl-
Impression von Wolfgang Herzer sinnieren.

Bei Ismene Resatsch ist das besagte Haus das
Flichtlingsheim ,Der gute Tag®,

bei Georg Hornung ist das Geflige Gefangnis,
bei Maria Weber leuchtet das Leben aus dem
Schneckenhaus-Inneren auf, leuchtet es ums
Schneckenhaus und drum herum.

Das Motiv der Schale wird in Porzellan, in
Transparenz und flieBender Formgebung, von
Eva Herzer aufgenommen.

Der Link Architektur, Gebautes, Geschlossenes,
Gedffnetes flhrt zu Ulrike Feths Vestibiil-
Gemalde, das eine Impression aus der
Studentenzeit an der Akademie der Bildenden
Klnste Munchen zeigt.

Es ist ein Bild, das uns in den groBfenstrigen
ersten Stock des Eingangsbereichs der
Akademie wie in einen Spiegelsaal der
Geschichte fuhrt und zwar symbolisch als
Zwischenbereich zwischen bildungsbirgerlicher
Vergangenheit und der Postmoderne, in der
asthetischen Harmonie der lichterfiillten Innen-



Raumlichkeit blitzen das Bild-Ideal und die Form-
Kraft des ,gebildeten Menschen®, des
Bildungsbirgers, auf, von der Schiller in den
Briefen ,Uber die &sthetische Erziehung des
Menschen® schreibt.

Die Dunkelheit als Synonym fir Geborgenheit im
Inneren des Eies fuhrt uns zur animalischen
Geborgenheit der Hohle, in der sich die
gestrickten Lichtgestalten aus der Praxis von
Cornelia Nickl-Meckfessel zusammenkuscheln
und auf das Licht im Héhleneingang blicken, in
Deckung, beisammen, auch Uberbriickungs-
Symbole vom Kinder-lch zum Erwachsenen-Ich.

Orte der Geborgenheit, das mystische Dunkel,
die Nacht, die um das innen erleuchtete Haus
steht, der Hain, den die Gétter bewohnen,
Archetypen, weitere Urbilder in dieser Art finden
wir bei Ludwig Kreutzer mit seiner
Kirchendarstellung in angedeutet kubistisch
kippender Perspektive und E.L. Kirchners
expressivem Rosa,

bei Manfred Ullrich und seiner Prozession in der
offenen Landschaft im Sternenlicht, zu einer Zeit,
als die Natur noch die Wohnung der Gétter war.

Claudia Kneidls Prozessionen haben anderen
Charakter, ihre Opferplatze heiBen
Umweltzerstdrung, sie reist anders, siehe ihren
illuminierten Koffer, ihre Reisen blicken weniger
in einer mystischen Gestimmtheit hinter die
Dinge, sie lasst sich auch nicht vom
Oberflachenglanz der Touristikwerbung zum
Besuch kinstlicher Paradiese verfuhren.

Claudia Kneidl ist Greenpeace-Mitglied und auf
ihrer Landkarte sind die Schatten-Zonen des
europdischen Lebensstandards eingetragen, dort
treibt die Kapitalisierung der menschlichen
Sehnsichte nach Schonheit, Naturverbundenheit
und Echtheit ihr Unwesen, Welt wird hier zur
Ware, das Natur-Echte wird zum Rohstoff, aus
dem konsumierbare super- echte und extra -
natirliche Echtheits-Surrogate hergestellt
werden, mit denen man uns hinters Licht fihrt.

Was ist da noch Licht, was ist Schatten, was ist
wahr, was ist falsch, was ist schwarz, was ist
weiB?

Da passt zum Abschluss, wenn wir jetzt voller
Verwirrung die Gléser heben, ganz besonders gut
der alte rémische Sinn-Spruch: In Vino Veritas!
aha, aber heute wirde es noch besser klingen,
wenn man Bio-Vino-Veritas sagen kann, und das
kénnen wir, mit Ricksicht auf unser Budget

stammt immerhin die Héalfte unserer Alkoholika
aus biologischem Anbau.

In diesem Sinne.
Es werde Licht. Wolfgang Herzer




3. Mérz - 17. April 2017 - NEUE WELT
ein Fotoprojekt mit Berliner Fliichtlingskindern
von Edith Held

Sehr geehrte Damen und Herren,

Sie alle, die etwas in die Jahre gekommen sind, kennen
wahrscheinlich dieses Geflhl, umringt zu sein von den
Kleinen, und die kleinen und die groBen Herzen eilen
einander spontan entgegen, in diese emotionale und
universell soziale Situation hineingestellt erlebt sich der
Betrachter der Ausstellung ,Neue Welt“, die wir heute
erbffnen.

Die Bilder stammen aus 15 Berliner Fllchtlingsheimen, in
denen Menschen aus den aktuellen globalen Krisen-
Herden eine vorlaufige Bleibe gefunden haben.

Die Fluchtlingsproblematik, die hier auf klinstlerische Art
reflektiert wird, ist ein Thema, das die ideellen Grundla-
gen und das Selbstbild Europas als Wertegemeinschaft
schmerzhaft angreift und das dementsprechend ubiquitér
behandelt wird, nicht nur in der Politik.

In der Ausstellung NEUE WELT geht es um die, die unter
den politischen Verwerfungen besonders leiden, die
Kinder.

Denen, die es mdglich gemacht haben, dass wir diese
Ausstellung in Weiden zeigen kénnen, mdchte ich hier
danken, dazu eine knappe Skizze der verschiedenen
Aktivitaten, die hier zusammen wirksam wurden:

Die Einzelbilder formen sich zum Fries, zur Bilderfolge
eines Gesprachskreises. Der Fries, der mit rund 60
anmutigen und, sympathischen Portréts von Kindern und
Jugendlichen diese Situation herstellt und die Herzen
6ffnet und nichts von den dort verborgenen Traumata
ahnen lasst, ist eine Arbeit der renommierten Berliner
Fotografin Edit Held, die 2014 zum Thema Migration
begonnen wurde.

Die Kunstlerin I&sst 105 Fluchtlingskinder erzahlen, die
auch aus Syrien stammen, dem Geburtsland unserer
abendlandischen Kultur, wo der Mensch sesshaft wurde.

Dieses bemerkenswerte Stlick Fotokunst, diese Nah-
Aufnahmen, die uns menschliche Nahe nahebringen, uns
in einen interkulturellen, nonverbalen Dialog einbinden,
Augenkontakt herstellen, der entwaffnet und gefangen
nimmt, geht auf eine Initiative des Berliner Galeristen
Gunter Haedke zurlick, der eine ambulante Galerie
betreibt, die galerie auf zeit, die keine festen Rdume hat,
sondern Kunstrdume flir besondere Orte findet, dort wo
Kunst vielleicht nottut, wo Kunst funktioniert

Mit seinem Mitarbeiter Gerhard Gréater wird dann vor Ort
professionelle Hangearbeit geleistet. Wie hier in den
letzten zwei Tagen geschehen.

Und nicht zuletzt ist ,Neue Welt“ ein Beispiel geglickter
Netzwerkarbeit, die innerhalb der Weidner
Stadtgesellschaft durch die Kooperation von Lionsclub

Goldene StraBe, die Keramischen und den Kunstverein
Weiden den Sinnspruch wahrmacht, dass die Starke in
der Gemeinsamkeit, in der Biindelung der Kréfte liegt.
So ist im Raum Vorstadt und Scheibe, wo wir uns gerade
befinden, eine Art temporares Weidner Museums-Viertel
entstanden.

Im Fall des KV bewahrheitet sich der genannte
Sinnspruch zum dritten Mal in Verbindung mit dem
Kunstverein Bamberg.

2012 wurde uns dort die Gruppe Bluemerant empfohlen,
die 2013 das Weidener GroBprojekt Vereint entwickelt
hat, 2016 habe ich dort Gunter Haedke kennengelernt.

Der Bilderfries der Ausstellung sprengt den Rahmen einer
gewdhnlichen Ausstellung und schlieBt umso inniger
zusammen.

Er verbindet die Rdume des Kunstvereins mit den
atmospharisch entriickenden Rdumen im
Keramikmuseum jenseits der StraBe. Friihe Keramik aus
der Wiege-Welt der Européischen Kultur und der Heimat
vieler Flichtlinge verbindet sich mit der Aura von
Gegenwartskunst zur geschichtlichen Zeitgestalt.

Die Kombination der Ausstellungsorte fiihrt den
Betrachter dariber hinaus in einen geistigen Raum
jenseits der Exponate-Werte, wo er an der Seite der
Kinder steht und sich mit der Frage nach der
humanistischen Dimension unserer kulturellen und
geschichtlichen Werte und ihrer Transformation in die
Praxis konfrontiert sieht.

Die stille, aber emphatisch eindringliche Art der Bilder
bringt uns mit den Kleinen auf Augenhdéhe und macht uns
zu einer groBen Familie, der Vater dieser Familie aber,
der Ursprung dieses Zusammenkommens ist in
Abwandelung eines Wortes von Heraklit der Krieg.

Davon wird auf den Textblattern unter den Bildern
berichtet, die Kinder erzahlen in einfachen Worten ihre
Geschichte, die auch die Geschichte ist, aus der die
Menschheit offenbar nichts lernen will.

Doch in der Verbindung der klnstlerischen Portrats mit
den Berichten der jungen Zeitzeugen, deren Antlitz sich
dem Betrachter als Tiefen-Spiegel menschlicher
Gemeinschaft 6ffnet, bildet sich etwas, das diesem
Fatalismus widerspricht und uns in die Pflicht nimmt.

Dass dabei das Schéne als &sthetische Kategorie und
sittliche Kraft nicht véllig verbraucht ist, sondern auch im
Zeitalter der Simulation immer noch eine Chance hat, ist
die Leistung von Edit Held.

Sie hort zu, gewinnt Vertrauen, macht Bilder,
kommuniziert auf vorsprachliche Art, ein Jahr lang, wahit
aus dem Foto-Material aus, ordnet die Bilder im Fries zu
einem kommunikativen Miteinander, der Fries verbindet
bei uns getrennte Rdume und durchlauft diese wie eine
Pegelmarkierung, und was dabei mit den Portraits der
Kinder und ihrer Anordnung im Gestus von Weltoffenheit
und Zuwendung entsteht, sind In-Bilder der unbewussten,
entwaffnenden, menschlichen Schonheit, in der wir alle
Kinder dieser Erde und miteinander verwandt sind.

Wolfgang Herzer



NEUE WELT - einhundertfiinf Geschichten
Rede zur Finissage
17.04.2017

Meine sehr geehrten Damen und Herren,

heute endet die Ausstellung NEUE WELT, die
Ausstellung, die 105 Geschichten von
Flichtlingskindern erzahlt, auf den kulturellen
Resonanzbdden von Gegenwartskunst und
Historie.

Und ich méchte Ihnen fir lhr Kommen danken,
ich mochte mich bei den Weidener Mit-
Veranstaltern, Die Keramischen und dem Lions-
Club Goldene Strasse, fir die gute, inspirierende
Zusammenarbeit bedanken, ein ganz
besonderes Dankeschdn geht an Gunter Haedke,
den Berliner Galeristen, und an die Berliner
Kinstlerin Edith Held.

Natirlich auch besten Dank der Hausherrin hier,
Frau Stefanie Dietz, die den keramischen und
porzellanenen Reichtum in dem baulichen
Weidener Kleinod, dem Waldsassener Kasten,
pflegt und hitet.

Und vielleicht geht es Ihnen wie mir,
unterschwellig bin ich sehr dankbar, dass es uns
Deutschen und Européern angesichts der
globalen Katastrophen vergleichsweise gut, ja
bestens geht, aber dabei kann ich nicht
verhehlen, dass ich Angst habe. Hochachtung vor
den Mutigen!

Dass die Finissage im Rahmen von Kinder- und
Osteraktivitaten im internationalen
Keramikmuseum geschieht, unter Optimismus-
und Hoffnungs-Zeichen der christlichen
Vorstellungswelt, den Zeichen der Auferstehung,
und den Hinweisen auf die Momente von Kindheit
und Kunsthistorie passt wunderbar zum

Ausstellungsinhalt und Iasst sich wie eine Bilanz
lesen, die auf die Frage antworten soll: Haben wir
mit der Ausstellung unsere Ziele erreicht.

Ausstellungsergebnisse bemessen sich in der
Norm nach den Besucherzahlen, vom Kollegen
Thomas habe ich da die Zahl von 4 bis 500
Besucherinnen und Besuchern im Museum
erfahren, das ist nicht schlecht, im Kunstverein
kommen insgesamt vielleicht noch einmal 250
Personen dazu, ob das groB3e Erfolge sind, ist
Ansichtssache, und das Numerische bleibt in
jedem Fall nur die halbe Sache, wenn man nicht
weiB, wie die Ausstellung rezipiert wurde und was
der Besucher als Multiplikator mit
hinausgenommen und in die Welt getragen hat.

Darauf aber haben wir einige Hinweise erhalten,
in diesem Zusammenhang habe ich
bezeichnende Erlebnisse gehabt.

Als mir Gunter Haedke diese Ausstellung anbot
bei einer Veranstaltung des Bamberger
Kunstvereins, wurde ich zu meiner Entscheidung
veranlasst nicht nur durch dem Umstand, dass
hier ein aktuelles Thema mit Uberzeugender
kiinstlerischer Asthetik realisiert worden war,
sondern dass man es hier auch mit einer
Schnittstelle zu tun hatte, die nach einer gréBeren
Allianz verlangte und dabei das Zeug dazu hatte,
dem im GroBen immer wieder so dringenden
Gemeinschaftsgeist im modellhaft Kleinen Gestalt
zu geben. An dieser Schnittstelle aus Kunst,
Kultur und Sozialem dockten dann die drei oben
genannten Weidener Vereinigungen an.

Es ist dabei ein &sthetisches und intellektuelles
Vergnugen mit den Exponaten vor Ort ein so weit
gefachertes Werk wie das der Fotografin Edith
Held zu kommunizieren, manche werden einen
Blick ins Internet getan haben und
wahrgenommen haben, dass sich in der Arbeit
von Frau Held ganz unterschiedliche Berufsfelder
des Kinstlerischen vereinen, die schon von sich
aus Zeitgeist-Symbole sind und gleichermaBen
die alten klassischen Wertbestimmungs-
Kategorien, die fir ein Kunstwerk relevant sind,
fokussieren.

Damit ist gemeint: Das Schéne, Wahre, und
Gute. An der griechischen Wiege unserer
européischen Kultur hat Plato diese Ideen als
Lenk-Leit- und Bildungs-Normen fur die Kunst
und das richtige Leben aufgestellt.

Als Mode - und Casting-Fotografin, als Kinstlerin
mit einem eigenen freien Themenrahmen und
einer Auftragskunst, die z.B. in Stern-Titelbildern



ihre Anwendung gefunden hat, hat sie auf eine
geradezu explizit thematische Art damit zu tun.

Mich hatte die Schénheit der Portraits
angesprochen und gefangen genommen, die
Idee, sich von Kindergesichtern auf Augenhéhe
umringen zu lassen, hat mich berthrt und
Uberzeugt, auf den Chock, den die Texte und vor
allem das Substantiv ,Schlauchboot® ausgeldst
haben, war ich nicht gefasst.

Doch das gefahrvolle Schicksal, von dem wir in
den Texten lesen, spiegelt sich bereits versteckt,
fast unsichtbar in Augenhintergrund und
Kérpertonus der Kinder

Kann das wahr sein! Es ist wahr!

Die Nahe mit den Ereignissen, die Vermischung
von klassischer Schénheit, die soviel verspricht,
die Ausdruck des idealen, des anzustrebenden
Lebens ist, ihnre Mischung mit dem Entsetzlichen,
erzeugte Brandlécher im Herzen.

Haben wir mit der Ausstellung unsere Ziele, die
nicht numerischen, qualitativen Ziele erreicht?

Ich wohne im Stockwerk Uber dem
Ausstellungsraum des Kunstvereins, das Lokal
Neues Linda macht es moglich das einzige
Museum mit Nachtéffnungszeiten zu betreiben,
und wenn ich aus meinem Fenster sah, konnte
ich sehen, wie gegen Mitternacht Menschen aus
der Kneipe heraufkamen, sich durch den hell
erleuchteten Raum bewegten und in Betrachtung
und Lektlre verweilten.

Es war immer wieder auffallend, dass an den
Sonntagen die Besucher, die zielstrebig
beschwingt und im heiteren Gesprach in unserer
Kneipe ankamen und dann die Treppe nach oben
in unsere Ausstellungsrdume weitergingen, erst
nach langer Zeit, oft nach einer Stunde erst
zurickkamen und still und gesammelt das Haus
verlieBen.

Ort der Meditation, der Reflexion, der Naherung,
der Mdglichkeit authentisch seinen Standort zu
finden jenseits der eingefahrenen
Denkschablonen und Wahrnehmungsmuster, Ort
der Kraft, Da&mme gegen die Reiziberflutung.

Wir hatten auBerdem Veranstaltungen mit
Greenpeace Weiden, mit der Gruppe Asyl-
Ehrenamt der Diakonie und der Berufsschule
Weiden.

Besonders dankbar bin ich fir das Erlebnis mit
Schulerinnen und Schilern aus der Weidener

Berufsschule, es war eine Klasse mit der
speziellen Fachausrichtung Sprachen, die sich
langere Zeit vorher angemeldet hatte, und als der
Ausstellungsraum voller und voller wurde, stellte
sich heraus, dass ein GrofBteil der Schulerinnen
und Schiiler selber Flichtlinge waren und so
aussahen wie die Konterfeis auf den Fotografien:

Der Schnitt der Gesichter, die dunkle Haut, die
das Alltagsbild in den deutschen StraBen
verandern und dabei entstehen nicht selten
Anmutung und lllusion von Urlaubsbildern aus
den globalen All-Inclusiv-Regionen.

Plétzlich hatten sich die statischen Brustportraits
in selbstbewegte Ganzkdrper-Portraits erweitert,
aus den Standbildern des Spielfiims ,Leben®
waren reale junge Frauen und Manner geworden,
der Sprache nach, die sie sprachen, Deutsche,
und dem Bewusstseins-Horizont nach, den ich im
Gesprach mit den Jugendlichen nach meinem
Einflhrungsvortrag kennenlernen durfte,
Européer in einem besonderen Sinn: tatsachlich,
die Jugendlichen umringten mich, es war, als
héatten sie die Bilder an der Wand verlassen, und
begannen mit mir eine Diskussion uber politische
Fragen und insbesondere Uber Fragen der Asyl-
und Auslander-Politik. Vernilinftig, erwachsen,
aufrecht, Distanz wahrend, sympathisch.

Es war die Ubersetzung der Fotografien, ins
lebendige 3D, aus der geflihlten Nahe wurde
reale Nahe, wurde Mauerfall, wurde eine Intensiv-
Ubung in interkultureller und
zwischenmenschlicher Begegnung, wurde
Berthrung im Sinn von Identitat mit der
demokratischen und humanitéren Verfassung
Europas und Deutschlands und der ganzen
freiheitlichen Welt.

Und so, wie John F Kennedy in seiner
bewegenden Rede 1963 an der Berliner Mauer
gesagt hat: ,Ich bin ein Berliner® stand tber den
Kdpfen aller Beteiligten in unserem gut besuchten
Ausstellungsraum eine Spruchblase mit der
Inschrift” Ich bin eine Deutsche, ich bin ein
Deutscher*.

Kann mich nicht erinnern, dass es mir jemals
mehr SpaB gemacht hat, Deutscher zu sein, als
in diesem Augenblick.

Wolfgang Herzer




TRAUERREDE KLAUS VON GAFFRON

It

IR

liebe Anwesende,
liebe Hildegard, lieber Rudiger,

an dem Abend vor wenigen Tagen, als wir, Hildegard,
Rudiger und ich, zusammen die Totenwache bei Klaus,
dem Mann, dem Vater, dem Freund gehalten haben, habt
Ihr mich gebeten, im Sinne unserer alten Freundschaft
und meiner Verbundenheit mit Klaus ein paar Worte
anzufigen.

Viele haben Klaus ein Stlick Weg begleitet, in
Freundschaft, in Weggefahrten - und Zeitzeugenschaft,
haben zu ihm gehalten, seinen Witz genossen, seine
Ausdauer bewundert, die rhetorische Klinge mit ihm
gekreuzt und Uber das Phanomen gestaunt, dass aus
dem Straubinger Enfant terrible, dem Biirgerschreck und
68er, eine allseits anerkannte GréBe der bayerischen
Kulturwelt wurde.

Klaus und ich waren seit 1973 befreundet, unser Dialog
war bis zu seinem Tod ununterbrochen. Daraus sind auch
immer wieder Pflicht und Ehre auf mich, den schreibenden
Menschen, zugekommen, als Chronist und Uberbau-
Arbeiter der Person und des Werks von Klaus von Gaffron
zu agieren und unser Tun im geistesgeschichtlichen
Zusammenhang zu orten zu versuchen. Im Geist der
1960er Jahre war es auch ein, wie Rudi Dutschke es
nannte, ,Marsch durch die Institutionen®.

Diesen Dienst mdchte ich Dir, lieber Freund, hier nun ein
letztes Mal erweisen und ich werde an Gedanken aus
unseren letzten Gesprachen Uber uns und die Standorte
unserer Generation anknipfen, die Sauerstoffschlauche,
die da noch durch die Wohnung fihrten, betrachteten wir
philosophisch immer noch gut gelaunt als Real-Metaphern
der Lebensendlichkeit und machten weiter wie immer, und
so wird hier mit meiner Stimme eine der Stimmen hérbar,
die dabei waren, als alles anfing, was heute diese
imponierende Gestalt eines Lebenswerks als
Kunstvermittler und Klinstler erhalten hat.

Ich war Wegbegleiter und Gefahrte seit den
widerspruchsvollen frihen Selbstfindungs-Versuchen der
Munchener Zeit an der Kunstakademie, wo Klaus zur
Fotografie kam und Initiativen startete, die der Fotografie
den Weg zum Status eines kunstlerischen Mediums
mafgeblich mit ebneten.

Dabei kamen wir, er wie ich, aus der Provinz, aus
Niederbayern und der Oberpfalz.

Es war eine fiebrige Zeit, der kunstakademische
Lehrbetrieb lag unter dem Druck der gewesenen
Studentenrevolte immer noch am Boden, die Lage lie3 ins
Leere laufen, zwang zur Eigeninitiative. Man fuhlte links
und radikal, es gab die Sirenen-Gesénge der RAF, den
staatlichen Radikalenerlass, den deutschen Herbst, 1979
sah ich wie Millionen andere mit den Eltern fern, die
amerikanische TV-Serie ,Holocaust®, erschuttert und
ahnungslos. Uberall, wo Heile Welt war, gab es feine
Haarrisse, Krakeliiren wie auf alten Ol-Gemalden.

Ende dieser 1970er Jahre bis Anfang der 1980er Jahre
gab es die Wohnungsgalerie Gaffron in der IsabellastraBe,
mit direktem Zugang vom Gehsteig, ein schrankenlos
kosmopolitischer Taubenschlag, in dem Querdenker aus
allen Altersstufen und gesellschaftlichen Bereichen ein
und ausflogen und die Welt erklarten und wussten, was zu
machen wére, und redeten und redeten und redeten, und
man genoss die kollektivistische Einstellung des Mieter-
Paares Klaus und Hildegard. Deren soziale Kompetenz,
Bildung, Belesenheit, Lebensfreude, Toleranz und
Trinkfestigkeit schufen einen Zustand permanenter Feier
und Eventhaftigkeit, in dem die Grenzen zwischen Kunst
und Leben verschwammen.

Hier waren Ubungsraum und Schulzimmer fir die
spateren Taten als Vorsitzender des Berufsverbandes
Bildender Kiinstler entstanden, was nicht selten mit den
Ansprichen des einzigen wirklichen Schuldkindes vor Ort,
den Winschen von Rudiger, dem kleinen Sohn Gaffrons
kollidierte. Gell Klaus, das soll auch einmal gesagt
werden. Der Junge schlug sich wacker und hatte viele
fabelhafte groBe Spielgefahrten. Z.B. den Heinz und den
guten Hans vom Berg, Namen, die wie das Sesam-Offne-
Dich den Felsen der Erinnerung 6ffnen ...

Mit Klaus von Gaffron ist einer meiner besten und mich
pragendsten Freunde gestorben, sein Blick ging wie eine
Sonde ins Herz, auf diesen Menschen und sein Leben
passt die Metapher von der Kerze, die an beiden Enden
brennt; aber warum dieser gewaltige, ja manchmal fast
gewalttatige EnergieausstoB, diese rigorose
Verausgabung, woher diese unerschopfliche, rastlose,
zwingende Energie? Aus Liebe zur Kunst. Naturlich. Aber
was heiBt das? Die Kunst! Die Liebe! Tausend Antworten.

Viele habe ich das fragen héren, wie man das so fragt,
ohne eine Antwort zu erwarten, unsere, fir uns auf allen
Ebenen gultige Antwort lieB auch der intime
Gedankenaustausch weitgehend im Dunklen, sie wurde
ab und an von einem Lichtstrahl gestreift und war Anlass
vieler, nachtelanger Gespréache, in denen eins zum
anderen kam und kein Aufhéren war, als wére da etwas,
das offenbar immer noch im Schweigen liegen wirde und
dort herausgeholt werden misste.

Eigentlich wussten wir es, nur, es lie sich sprachlich nicht
fassen, nicht begreifen, es saB3 uns im Kérper, es lag in
der Luft, es drangte in die Geste, die Chiffre, die Kunst.
Alles hat seine Zeit.



Das Schock- und Schmerz-Bild, das sich bei mir
angesichts des Todes und als Ausdruck des grof3en
Verlustes einstellte, war das von einer aufgerissenen
Schiffswand, dem Einschlag eines Torpedos, war das
eines Bombenkraters, Metaphern, die man flr eine
Trauer-Anzeige nicht verwenden wiirde, die aber insofern
richtig waren, als sie in ihrer spontanen, ungefilterten
Direktheit auf die Anfange unserer Anfange verwiesen, auf
das geschichtliche Klima und die Prdgungen unserer
Geburtsjahre 1946 und 48.

Die Nachkriegszeit war das, uber deren
Trimmerlandschaften der Schrei und das Versprechen:
»Nie wieder Krieg, nie wieder Faschismus® schwebten.
Dieser unhérbare Schrei drang bis in die Kérperzellen von
uns Kindern, von uns, den Eingeborenen eines kollektiven
Traumas und einer Gesellschaft, die sich zu trauern nicht
traute.

Die Alptraume der Kriegseltern, die hier in die weien
Tucher des Schweigens gehllt waren, diese Alptraume
trAumten die Nachkriegs-Kinder wie ich mit und hielten sie
fur Wolken am blauen Himmel.

Wie ich vor kurzem auf dem Treffen meiner Spielgefahrten
von vor 60 Jahren von heute befreiten Zungen erfuhr, hat
es diese Wolken, und vor allem dunkle Wolken uber
verstorten Vatern in fast jedem Haushalt unseres Ortes
gegeben. Wir machten das Schweigen der Eltern zu
unserem eigenen und obgleich dieses Schweigen nicht
unseres war, Ubernahmen wir die Verantwortung dafr.

Die Freundschaft zwischen Klaus und mir begann 1973
mit einem Riesenkrach, die Fetzen flogen, zwei
Kunststudenten standen sich geradezu feindselig
gegenulber, Anlass war die Kern-Frage, wie man mit den
Leuten umzugehen hétte, den Vertretern aus Politik,
Wirtschaft, Kultur, also den ganzen gesellschaftlichen
Uber-lch-Figuren, die auf beredte Weise nichts sagten,
und wie die Position von Kunst und Kunstlerinnen und
Kinstlern erfolgreich zu vermitteln wére, ohne sich dabei
selbst zu verleugnen und zu verlieren.

Unsere erste naiv inszenierte Gemeinschaftsausstellung
mit Freunden im Kunstverein Landshut hatte den
absoluten Verriss bekommen, weil Klaus den Kultur-
Journalisten an der Krawatte gepackt und zu einer
intensiveren Werkbetrachtung gezwungen hatte, als
dieser vorgehabt hatte.

Wie ihm geschah, gefiel ihm nicht, mir auch nicht,
gleichwohl das Geschehens-Bild in der Betrachtung, die
heute mdglich ist, edlen Charakter hat.

Der Ritter von Gaffron - Oberstradam, von dem die
familienintern vermittelte Heldensaga GroBes zu berichten
weiB, erlebt eine Renaissance, der Ritter eilt der
entwirdigten Dame Kunst zu Hilfe und erwirgt den
Drachen der Ignoranz, dessem Bauch nur zu leicht auch
wieder das Nazi-Diktum von der Entarteten Kunst
entspringen kénnte.

Solche Umtriebe in Selbstironie liebten wir, mit Klaus
zusammen zu sein, hieB auch immer Ausbriiche
homerisches Gelachters zu erleben. Aber flr derlei offene
Deutung ohne Scheuklappen in der Motivations-Frage war
es damals zu frah.

In der Folgezeit sind wir beide auf der bekannt
selbstausbeuterischen Ehrenamts-Ebene Personlichkeiten
des 6ffentlichen Lebens geworden:

Klaus im Berufsverbandswesen, ich im Kunstvereins-
Wesen.

Unser Streit ber das Thema des Comme-II-Faut der
Kunstvermittlung dauerte 3 Wochen, wir kamen zu keinem
Ergebnis, die Erschdpfung beendete den Streit,
irgendwann interessierte nicht mehr der Streitgegenstand,
es war der Streit selber, der in den Fokus trat, und so
stritten wir im Dienste der Erkenntnis nach kurzer Pause
weiter. Mit Freude und Ausdauer.

Im Kern des Streites befand sich ein Schweigen, an dem
alle Worte zerbrachen. Erst viel viel spater ahnten wir:
warum, es war nicht unser Schweigen, es war das
Schweigen von anderen, fir das wir eingetreten waren,
das Schweigen der Eltern, damit es endlich aufhért, damit
ihre Alptrdume in uns ein Ende haben. Das haben wir
getan, ohne davon zu wissen, aus Scham, aus Pflicht, aus
Liebe?

Klaus und ich haben diesen Diskurs, der wie ein alter
entschleunigter Wanderweg neben unseren offiziellen
Projekt-Autobahnen daher méanderte, nicht zu Ende

fuhren kénnen.

Ich lese Cornelia, meiner Partnerin, bis hierher den Rede-
Text vor:

Da ist so vieles noch unklar. Wie findest Du es?

Am besten hat mir die Stelle mit dem Drachenkampf
gefallen.

Das ist aber nur eine eigentlich beliebige Metapher.

Nein, das ist bestimmt mehr, das begreife ich jetzt, was
glaubst Du, war mein Lieblingsbuch als Kind?

..... keine Ahnung ...
Die deutschen Rittersagen!

Haltst Du Klaus fiir einen Ritter?

Unbedingt.




Der Kunstverein Weiden freut sich mit Franz
Erhard Walther, auf der diesjahrigen Biennale in
Venedig wird der 77jdhrige als bester Kiinstler der
international- altehrwiirdigen Kunstschau in der
Lagunenstadt geehrt.

Wir gratulieren lhnen, Herr Walther, sehr herzlich
fiir die Auszeichnung und danken lhnen fir die
gute und anregende Zeit bei uns im Jahr 2000 und
dariiber hinaus, die Sie sich in kollegialem
Engagement fiir uns und die Stadt Weiden
genommen haben.

Der Kiinstler gastierte im Jahre 2000

in K ion und aus F haft mit dem
Kurator und K Jiirgen

beim Kunstverein Weiden.

Mit seiner extra fir den KV hergesteliten

-Edition ,Sechs Kérper - Ort

" (siehe Bilderreihe), die in der

eo Baumler, sozusagen in KV-
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und sch

den auBerdem ein Katalog u.a.

es Kunstvereins-Vorsitzenden
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: Architekten herstelite und die
viele Jahre Verwendung fand.

langem Msunuhamlch mit dem Werk von Franz
Erhard Walther (* 1939) befasst. Nach ihrem
Studium in Bordeaux, Kassel und Paris, und ihrer
Tatigkeit in Walthers Galerie Jocelyn Wolff in Paris,
= [ F— | W E arbeitet sie derzeit in Berlin an ihrer Dissertation,

;| | ™~ " ) A

in der es speziell um die Rolle der
wWerkzeichnungen* (1963-1974) im Werk-Gesamt-
| Zusammenhang des Kiinstlers geht.
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