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Vorwort

Lichtenberg-Preis

EINE MILCHSTRASSE VOLLER EINFALLE

40 Jahre Georg-Christoph-Lichtenberg-Preis des Landkreises Darmstadt-Dieburg

Georg Christoph Lichtenberg ist wohl der beriihm-
teste Sohn unseres Landkreises. Als 1979 der Kul-
turpreis des Landkreises Darmstadt-Dieburg erst-
mals gestiftet wurde, war es nur folgerichtig, ihn
nach dem genialen Querdenker, Aufklarer, Physiker,
Philosophen, Schriftsteller und Begriinder des deut-
schen Aphorismus zu benennen.

Das 40-jdhrige Bestehen des Georg-Christoph-Lich-
tenberg-Preises des Landkreises Darmstadt-Dieburg
in Lichtenbergs 220. Todesjahr nehmen wir zum
Anlass, mit diesem Buch erstmals alle 26 bildenden
Kunstlerinnen und Kinstler, Schriftstellerinnen und
Schriftsteller vorzustellen, denen bisher unser Preis
verliehen wurde. Wer in diesem Buch blattert und

G’eorg Christoph Lichtenberg wurde am
1. Juli 1742 in Ober-Ramstadt geboren. Er war das
jlingste von 17 Kindern des Ehepaars Johann Con-
rad Lichtenberg und Catharina Henriette Lichten-
berg, geborene Eckard. Die Familie zog 1745 nach
Darmstadt, wo der Vater erst zum Stadtpfarrer,dann
zum Superintendenten ernannt worden war. Georg
Christoph Lichtenberg litt an einer fortschreiten-
den Wirbelsdulenverkriimmung, die ihn klein bleiben
lieB und ihm das Atmen erschwerte. Bis zu seinem

zehnten Lebensjahr wurde er im Elternhaus unter-

liest, erhdlt eine Ahnung davon, dass sich mit ihnen
,eine ganze Milchstrafle von Einfillen“* verbindet.
Erkennbar wird auch, dass die Preistragerinnen und
Preistrager unverzichtbare Seismografen der Ge-
sellschaft sind. Mit ihren Werken abstrahieren sie,
irritieren und verbliffen, sie spiegeln, fokussieren,
decken auf und setzen neue Kontexte. Unser Preis
ist deshalb viel mehr als die bloBe Anerkennung
grofRartiger Arbeiten, er ist eine klare Aufforderung
zu Reflexion, Diskurs und Partizipation. Das macht
den Georg-Christoph-Lichtenberg-Preis heute aktu-
eller und notwendiger denn je.

Nach einer Einfiihrung in die Historie und Entwick-
lung des Preises zieht das Buch die Aufmerksamkeit

richtet. Nach dem Tod seines Vaters besuchte er
das Pddagog, damals die &dlteste Lateinschule in
Darmstadt, die er 1761 abschloss. Spédter schrieb
er sich an der Universitdt Gottingen flir Mathe-
matik und Physik ein. Im Jahr 1769 wurde Lich-
tenberg an der Gottinger Universitdt zum auBer-
ordentlichen Professor ernannt; er lehrte Physik,
Mathematik und Astronomie. Gleichzeitig galt seine
skeptisch-ironische Beobachtungsgabe seinen Mit-
menschen. Bekannt wurde er auch durch satiri-

sche Beitrdge - etwa zu den Werken des englischen



zuerst auf die bildenden Kiinstlerinnen und Kiinstler
und dann auf die Schriftstellerinnen und Schriftstel-
ler. Mit dieser Reihenfolge kniipfen wir an die Gene-
se des Lichtenberg-Preises an, der anfangs ein reiner
Kulturpreis fiir bildende Kunst war; erst 1987 kam
die Literatur dazu. Heute wird der Lichtenbergpreis
alle zwei Jahre im Wechsel fiir die beiden Sparten
ausgelobt, wie sich in der aktuellen Satzung im
Anhang nachlesen ldsst. Dort finden sich auch die
Kontaktdaten der Kulturférderung in unserer Kreis-
verwaltung sowie der 23 kreisangehorigen Stddte
und Gemeinden. Interessierte erfahren hier, welche
Einrichtungen und Initiativen sich vor Ort fir bilden-
de Kunst und Literatur engagieren.

Mein herzlicher Dank gilt allen, die in besonderer
Weise zum Gelingen dieses Buches beigetragen ha-
ben: Johannes Breckner und Claus K. Netuschil fiir
ihre wertvollen Anregungen zur Konzeption, Roland
Held fiir seine Expertise bei der Bildauswahl, Martel
Déring und der Lichtenberg-Bibliothek in Ober-Ram-
stadt fur Erkundungshilfe und wunderbares Mate-
rial. Unsere Recherchen wurden unterstiitzt durch
die Kulturdmter der Stadte Hanau und Marburg

Kupferstechers William Hogarth. Als Naturforscher
erlangte er internationalen Ruhm, war Mitglied
zahlreicher wissenschaftlicher Vereinigungen und
stand in reger Korrespondenz mit bedeutenden Ge-
lehrten seiner Zeit. Sein Interesse war unerschopf-
lich, reichte von Mathematik, Physik und Inge-
nieurswesen {iber Geschichte, Politologie und
Philosophie bis hin zu Asthetik, den schonen
Kiinsten und Literatur. Lichtenberg gilt als Be-
griinder des deutschen Aphorismus. Aufschluss {iber

den genialen Querdenker geben auch seine von ihm

sowie des Main-Kinzig-Kreises. Wir danken nicht
zuletzt den Preistrdgerinnen und Preistragern, An-
gehdrigen und Nachlassverwaltern, den Galeristen
und Verlagen fir Informationen und Bilder.

Ich wiinsche lhnen eine anregende Lektiire

A

Klaus Peter Schellhaas
Landrat

selbst so genannten ,Sudelbiicher”, in denen er {iber
dreiBig Jahre Gedanken notierte. Georg Christoph
Lichtenberg starb am 24. Februar 1799; sein Grab
befindet sich auf dem Bartholomdus-Friedhof in

Gottingen.

Vgl. Georg Christoph Lichtenberg. Krokodile im Stadtgraben,
Sudelspriiche und Schmiernotizen, ausgewahlt von Robert
Gernhardt, Frankfurt/Leipzig 1998; https://www.deutsche-
biographie.de/sfz51050.html; https://www.darmstadt-stadt-
lexikon.de/de/l/lichtenberg-georg-christoph-sohn.html.



Der Preis

Von Johannes Breckner

ETWAS NEUES SEHEN

In vierzig Jahren folgte der Georg-Christoph-Lichtenberg-Preis vielen Regeln

Der Landkreis Darmstadt-Dieburg nimmt seinen
bertihmten Sohn ernst. ,Man muss etwas Neues
machen, um etwas Neues zu sehen”, notierte Ge-
org Christoph Lichtenberg. Ganz so, als habe er das

:’s.m

Motto fiir den Preis formuliert, der in seinem Namen
verliehen werden sollte. Denn die politischen Man-
datstrager hatten im Verlauf von vierzig Jahren Preis-
geschichte ziemlich oft den Wunsch, etwas Neues
zu sehen, weshalb die Satzung des 1979 begriinde-
ten Preises in sieben unterschiedlichen Fassungen
vorliegt.

Es wdre voreilig, das als Wankelmditigkeit zu schel-
ten. Es ist ja ehrenhaft, etwas Gutes noch besser
machen zu wollen, und an vielen Anderungen l4sst
sich die positive Entwicklung der Auszeichnung ab-
lesen. 1986 wurde die Erweiterung des Kunstpreises
auf Literatur beschlossen. Anfangs durften nur Land-
kreisbewohner geehrt werden, dann wurde auch
,die ndhere Umgebung” einbezogen. 1998 fielen
diese Einschrankungen ganz, was dem Landkreis
Hunderte von Bewerbungen aus dem gesamten
Bundesgebiet eintrug. Besonders unter den Schrift-
stellern herrscht ein reger Preistourismus, und weil
es Uberdies keine Beschrankungen auf ein Genre



gab, hatte die Jury in einem literarisch besonders
fruchtbaren Jahrgang mit fast 800 Einsendungen un-
terschiedlichster Art zu kdmpfen, Dramenentwdirfe
waren dabei und Essays, Gedichte und Erzdhlungen,
Romanfragmente und auch ein Opernlibretto.

Um die Sache fiirs Publikum spannend zu machen,
gab es einen offentlichen Lesewettbewerb der letz-
ten drei Kandidaten. Die Preistriger kamen aus
Aachen und Berlin, lernten den Landkreis von seiner
besten Seite kennen und reisten wieder ab.

Als 2001 auch der Kunstpreis zum ersten Mal bun-
desweit ausgeschrieben wurde, wéhlte die Jury mit

Detlef Kraft: Georg Christoph Lichtenberg.

Georg—Christoph—L'\chtenberg
Foto: Martin Diehl

Andrea Neuman immerhin eine Preistragerin, die
ihr Atelier in der Mihltaler Wacker-Fabrik hatte. Als
2003 wieder die Literatur an der Reihe war, stieg
die Flut der Einsendungen erneut, und die néchste
Novellierung der Satzung war fdllig. Preistrager soll-
ten ,in der stidhessischen Region leben oder einen
Bezug dazu haben”. Spater kam noch der Begriff
,Rhein-Main” dazu, was nebenbei das gewandelte
Selbstverstandnis des Landkreises dokumentiert, der
selbstbewusst seinen Platz in dieser europdischen
Boomregion gefunden hat.

Wie viele Kunst- und Literaturpreise es in Deutsch-
land gibt, istnichtleicht zu ermitteln. Ein paar Hundert

2017, Bronze&,
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sind es auf jeden Fall, und rechnerisch kdnnte man
wahrscheinlich an jedem Tag des Jahres drei oder
vier verleihen. Der Landkreis war bei der Preisgriin-
dung klug genug, die Auszeichnung nicht an ein
Wohnrecht zu kniipfen. Derlei Stipendien folgen
zwar dem verstandlichen Wunsch, vom Preistrager
auch etwas zu haben. Aber das kann auch schief-
gehen, wie bei Erich Loest, der als Biertrinker im
Weinort Deidesheim landete und hinterher (iber
die Deidesheimer, ihre literarischen Anspriiche und
ihren sauren Wein machtig vom Leder zog. Preise
konnen ndamlich schnell auch zur Posse werden —
das schaffte der Lichtenberg-Preis nur einmal, als ein
Kreistagsabgeordneter sich von einem Jurymitglied
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die Texte besorgte und die Entscheidung anzweifel-
te. Die Sache war deswegen pikant, weil der Kriti-
ker erfolglos selbst am Wettbewerb teilgenommen
hatte. Die Folge war — eine neue Satzung, die alle
Jurymitglieder zur Verschwiegenheit verpflichtete.
Dass Lichtenberg und der Landkreis jeweils lange
Namen haben, sorgt fiir ein rekordverdéchtiges Al-
leinstellungsmerkmal als Preis mit den meisten Buch-
staben. Offiziell heifst er ,Georg-Christoph-Lichten-
berg-Preis des Landkreises Darmstadt-Dieburg fir
bildende Kunst” und ,Georg-Christoph-Lichtenberg-
Preis des Landkreises Darmstadt-Dieburg fiir Lite-
ratur”. Mit der mehrmaligen korrekten Nennung ist
bei einer Preisverleihung die halbe Laudatio schon
gehalten; selbstverliebte Redner blicken mit Neid auf
den Kleist-Preis, der ihnen locker eine halbe Minute
zusatzliche Zeit schenken wiirde. Als Langen-Kon-
kurrent gab es nur noch den ,Literaturpreis der Uni-
versitdtsstadt Marburg und des Landkreises Marburg-
Biedenkopf”, aber der wurde inzwischen eingestellt.
Nicht des Namens wegen, sondern weil den Stiftern
die tiberregionale Aufmerksamkeit fehlte, die sie sich
mit dem Preisgeld erkaufen wollten.

Dabei geht es ja gar nicht um Uberregionale, son-
dern vielmehr um regionale Aufmerksamkeit. Falls
es den Ehrgeiz jemals gab, in der mindestens bun-
desweiten Kunst- und Literaturszene als Landkreis



wahrgenommen zu werden, ist er inzwischen wohl-
tuend verblasst. Warum wird ein Preis vergeben? Zur
Forderung von Kunst und Kultur beziehungsweise
derjenigen, die sie produzieren. Kunst entsteht ndm-
lich nicht zur Erfillung eines Businessplans. Dass sie
sich fiir den Kiinstler rechnet, ist nicht ausgeschlos-
sen, aber die Regel ist es nicht. Hinter der Forderung
von Kunst und Kultur steht deshalb auch das Ideal
einer Gesellschaft, die sich nicht alleine Gber das
erfolgreiche Wirtschaften definiert. Ein Kunstpreis
ist eine Botschaft. Nicht an die tiberregionale Kunst-
szene, dass es in Darmstadt-Dieburg, wo immer das
liegen mag, etwas zu holen gibt. Sondern er signa-
lisiert den Bewohnern des Landkreises, dass diese
Gebietskorperschaft mehr ist als Baubehérde, Fiih-
rerscheinstelle und Abfallwirtschaft. Nicht zuletzt
kann er auf dem Umweg Uber die Kunst Identitt
stiften in einem Landkreis, der zwischen den grofsen
Kommunen im Westen und beispielsweise den klei-
nen Ortsteilen von Modautal oder Fischbachtal sehr
unterschiedliche Lebensverhiltnisse vereint.

Es hat Zweifel daran gegeben, ob dieser Preis Zu-
kunft hat, und politische Initiativen, die ihn abschaf-
fen wollten. Aber zum Glick hat er Uberlebt, denn
er zeigt auch, wie der Landkreis sich verandert — in
seiner Struktur, in den Lebenswirklichkeiten, in den
Beziehungen zur Nachbarschaft, in seinem regio-
nalen, gleichzeitig weltoffenen Selbstbewusstsein.
Deshalb wird er hoffentlich noch viele erfolgreiche

Martin Konietschke: Geor

i h die alte
Neue Blicke durc ‘
vor dem Rathaus in Ober-Ramstadt

g Christoph Lichtenberg.
n Locher, 2016, Bronze,

Neufassungen seiner Satzung erleben. Denn Lich-
tenberg-Leser wissen, was zu tun ist, wenn man et-
was Neues sehen will.
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Bildende Kunst
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Von Claus K. Netuschil

ESTEBAN FEKETE

Getraumte Welt des Farbholzschneiders

Esteban Fekete nimmt in der Reihe der Georg-
Christoph-Lichtenberg-Preistrager eine herausragen-
de Rolle ein: Er war 1979 der Erste, dem dieser neu
geschaffene Preis fiir bildende Kunst des Landkreises
Darmstadt-Dieburg zuerkannt und verliehen wur-
de. In der 40-jahrigen Riickschau erweist sich der
Kinstler als Personlichkeit und mit seinem Werk in
besonderer Weise als eine gliickliche Wahl! In sei-
ner Weltldufigkeit, mit Lebensstationen in Ungarn,
der Turkei, in Paris, Sidamerika, Irland und vielen
anderen Orten in Europa, fand er in Gundernhausen
bei RoBdorf seinen Lebensmittelpunkt.

Sein eigenstandiges Werk entstand fernab des lau-
ten Getoses auf den geschéftigen Marktplatzen der
Kunst, fernab von Concept Art, Installation oder jeg-
licher Reduzierung der Minimal Art.

Esteban Fekete war mit seiner Kunst von Anfang an
auf der Spurensuche nach Einfachheit und Mensch-
lichkeit. Mit grofer kiinstlerischer Konsequenz und
harter Arbeitsdisziplin hat er mit der erzihlerischen
Verbildlichung seiner Welt ein meisterhaftes Werk
geschaffen, das sich trotz eines vordergriindigen
Anachronismus in einer Zeit der schnellen Moden
souverdn behauptet hat.

Nach verschiedenen grafischen Versuchen fiihrte
ihn 1960/61 fast ein Zufall zur Technik des Farb-
holzschnitts, der sein kiinstlerisches Schaffen fortan
bestimmte.

Der erste Farbholzschnitt als originalgrafisches Pla-
kat fur eine Frankfurter Galerie war eine Sensation,
und ein genialer Wurf zugleich, der kinstlerisch,
thematisch und technisch bereits im ersten Blatt
das Spezifische, Eigenstandige und Herausragende
seiner grafischen Kunst enthielt. Experimentell kam
er zu neuen Moglichkeiten der Bearbeitung seiner
Druckplatten, die der Kantigkeit des Holzes wider-
sprach. Feketes Farbholzschnitte sind malerisch, fast
luzid, strahlend und Gberbordend farbintensiv.

Sein Name ist zum Synonym geworden fiir die
von ihm mit ganzer Korperkraft, vor allem beim
Druckvorgang, obsessiv eingesetzten Technik, die
er erneuerte, ergdnzte und um wesentliche Aspek-
te erweiterte. Neben dem umfangreichen Farbholz-
schnitt-Werk, das in finf Jahrzehnten seines kiinst-
lerischen Schaffens entstand und das ihm seinen
kunstgeschichtlichen Nachruhm sichert, vergisst
man oft den lustvollen Experimentierer Fekete, der
in vielen Materialien und Techniken arbeitete, um
seiner Bilderwelt Gestalt zu geben.



Er war Maler und Zeichner, Holz- und Steinbild-
hauer, Buchillustrator und Hinterglasmaler, Emaille-
kiinstler und Entwerfer von Schmuckstiicken, die
er auch selbst ausfiihrte, und er bemalte Gefaltke-
ramik. Im Farbholzschnitt erkannte er sein addqua-
tes kiinstlerisches Ausdrucksmittel und schuf allein
in dieser Technik ein ber 800 Motive umfassendes
Lebenswerk.

Von Anbeginn seiner kiinstlerischen Existenz liefl8
sich Esteban Fekete in keine der gingigen Schubla-
den des damaligen Kunstbetriebes einordnen und
so ist es Uber seinen Tod im Jahre 2009 hinaus bis
heute geblieben. Fekete war um 1960 fiir Europa

Esteban Fekete:
Felsige Landschaft,
Farbho\zschnitt.

1970,

und Deutschland eine aufergewdhnliche Entde-
ckung! Mdrchenhaft ist seine Thematik im paradiesi-
schen Zueinander von Mensch und Tier im volligen
Einklang mit der Natur.

Die Bilder strahlen die Einfachheit eines zeitentho-
benen, landlichen Lebens aus und wirken vor allem
tiber die von Fekete entwickelte, bei der Druckgra-
fik wie bei der Malerei gleichermallen eingesetzte,
hochst eigene und selten gesehene Farbigkeit.

13



ete: Ich trage den toten
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Esteban Fe chnitt.

Ulysses. 1964, Farbholzs

1948 wurde ein Ausstellungsbesuch in Paris zum pragenden und nach-
haltigen Kunsterlebnis: Der 24-jahrige Fekete sah zum ersten Mal Arbei-
ten von Pierre Bonnard, dessen Themen und Farbigkeit ihn kiinstlerisch
inspirierten. Auch fiir Fekete wurden malerische Schénheit und Leucht-
kraft der Farbflachen zum Stilprinzip. Er war, wie Bonnard, ein Einzel-
gdnger, den alle programmatischen Abstraktionen, alle Stiltendenzen
und Ismen seiner Zeit nicht interessierten.

Esteban Fekete wurde 1924 in Ungarn, einem Land der bunten Gewén-
der und polychromen Textilien, geboren. Von den Kindheitseindriicken
aus der Tiirkei blieb die Erinnerung an die farbigen Teppiche Anatoliens.
1948 kam Esteban Fekete nach Argentinien und erlebte sehr intensiv
das fiir ihn neue und fremde Land. Wieder waren es die Farben, die ihn
faszinierten, die schweren Griins, das Rostrot und Ocker, die Landschaft
um Cérdoba und am Rio de la Plata.

Seine Themen blieben an den Gegenstand gebunden, Figur, Stillleben,
Interieurs und Landschaft. Er gestaltete das einfache hdusliche Leben,
das er selber lebte, die Zweisamkeit von Mann und Frau, die elementa-
re Zuneigung zum Tier, und er poetisierte die Begegnung von Tier und
Mensch in einer mdrchenhaften, paradiesgleichen Land-
schaft. Allen Beziehungen der Wesen und Dinge zuein-
ander haftet etwas Mythisches an. Von diesem Mythos
und von der Sehnsucht des Menschen nach Wahrheit und
Urspriinglichkeit kiindet seine Kunst.

Ecteban Fekete i Esteban Fekete war ein Einzelgdnger in der Kunst, ein

Wohnatelier auf de-m
Stetteritz mit Emaillebild
und Holzskulptur: eb. S. 12.

Grenzganger und Gratwanderer, und er war ein intensiver
Leser der Weltliteratur und ein kenntnisreicher Musiklieb-
haber. Esteban Fekete war ein fabulierender Marchener-
zdhler, der Bild und Poesie verband, getragen von grofRer
Musikalitat!

Der 1979 verliehene Georg-Christoph-Lichtenberg-Preis
bedeutete Esteban Fekete (1924 in Cinkota, Ungarn, 12009
in Dieburg) viel und verband ihn lebenslang mit der ge-
wahlten Region, in der er lebte und arbeitete.



Bildende Kunst

Von Roland Held

ERNST SCHONNEFELD

Jenseits der uiblichen Stilkategorien

Mit Erstaunen wurde in Zeitungsartikeln immer
wieder darauf hingewiesen, dass da einer, in unse-
rer Epoche der Mobilitat, in seinem Geburtsort auch
sein Alter erlebt. Dabei ist Ernst Schonnefeld zwi-
schen den Fiinfziger- und Achtzigerjahren, nach-
dem eine existenzbedrohliche Kriegsverletzung
ausgeheilt war, durchaus viel gereist: in Frankreich,
Spanien, Marokko, Griechenland, immer wieder in
die Schweiz und dort besonders im Tessin. In Mon-
tagnola lernte er Hans Purrmann, einst deutscher
Vorzeigeschiiler von Henri Matisse, nidher kennen,
und auch Oskar Kokoschka, Pablo Picasso, Salvador
Dali kreuzten seinen Weg. Ein Weg, gegriindet auf
die unmittelbare Anschauung der Erscheinungswelt
ebenso wie auf den Anspruch, das Gesehene zu
tibertragen in ein bildinternen Gesetzen gehorchen-
des Ergebnis. Ein Weg zumal, an dem er festhielt
auch in Zeiten, da die Totalabstraktion den Markt
regierte und gegenstandliche Kunst im Verdacht der
Ruckstandigkeit, wenn nicht Schlimmerem stand.
Portrdtauftrdge trugen zum Lebensunterhalt bei.

i U 79
. <tillleben Kiiche, 1979,
t Schonnefe\d. Sti

o 81 auf Leinwand, 100 x 130 _cm.
Foto: Martin Diehl

Zahlenmalig dominierten in seinem von spontaner,

dabei sicherer Pinselschrift gepragten Schaffen frei-
lich Landschaft und Stillleben.




,Malen [war] ein Akt der Selbstbehauptung”, be-
scheinigte ihm einmal der Kunstkritiker Robert
d’Hooghe. Und spielte damit wohl auf die Tatsache
an, dass Ernst Schonnefeld seinen Berufswunsch ge-
gen den véterlichen Willen durchsetzen musste. Ri-
ckendeckung erhielt er von Robert Breyer — an die
Bergstralle ausgewandertes Mitglied der beriihmten
Berliner Sezession —, der dem Gymnasiasten Zei-
chen- und Malunterricht erteilte. Es folgte 1939 bis
1941 ein Studium erst an der Stidelschule Frank-
furt, dann an der Kunstakademie Diisseldorf. Fir
kurze Zeit war er abgestellt als Trickfilmzeichner an
der Heeresfilmstelle in Berlin, bevor er zum Kriegs-
dienst eingezogen wurde. 1946 konnte er nach
Auerbach zurlickkehren, wo er zehn Jahre spdter
das Elternhaus um einen Atelieranbau erweiterte.
Bereits 1953 war Schonnefeld Mitglied der Darm-
stadter Sezession geworden, in deren Vorstand er
mehrere Jahrzehnte wirkte. In den sogenannten
,Jahresausstellungen” dieser Kiinstlervereinigung
lieen sich die Etappen seiner malerischen Entwick-
lung minuzids verfolgen — von einer gleichermalien
an Impressionismus und Expressionismus geschul-
ten friihen Position hin zum Spdtwerk, das sich
denkbar weit vom schlichten Abbilden entfernte
und einen Raum jenseits der Gblichen stilistischen
Kategorien eroberte.



,Die reifen Bilder Schonnefelds sind rein aus der
Farbe geformt und entziehen sich der Wortbeschrei-
bung.” Die Sitze, mit denen Bernd Krimmel, Ge-
nerationsgefdhrte, Malerfreund und langjdhriger
Direktor der Darmstadter Mathildenhohe, die Leis-
tung des Preistragers in seiner Laudatio 1980 cha-
rakterisierte, klingen im Nachhinein prophetisch.
Waurden sie doch erst von besagtem Spatwerk voll
eingelost: Gemadlde, die den Gegensatz von Figlir-
lich und Nicht-Figtirlich kurzschlieBen mit Szenen,
fur die die gewohnte visuelle Wirklichkeit nur noch
den Anlass liefert: etwa stark in Grauténen gehal-
tene Atelierfenster-Stillleben als Vermittler zwischen
den Welten drinnen und draullen; oder Geflechte,
gleich riesigen Spinnennetzen, mit den unterschied-
lichsten Symbolgegenstinden darin eingeflochten.
Ernst Schonnefeld, Augenmensch und bis ins hohe
Alter nie ohne Stift und Papier zwecks Spontan-Fest-
halten seiner Beobachtungen unterwegs, bekannte:
,Ich fiihle mich frei, sicher, geschitzt, wenn ich mit
dem Pinsel umgehe, besserer Einsichten fahig. Ma-
lend bin ich in intensiverem Kontakt mit mir und
der Welt.”

Ernst Schonnefeld (*1921 in Auerbach, Bergstrale,
12014 in Heppenheim) erhielt den Georg-Christoph-
Lichtenberg-Preis fiir bildende Kunst 1980.

Ernst Schonnefe\d,
Fotoreproduktion:
Martin Diehl, eb.S. 15
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Bildende Kunst

Von Roland Held

LEO LEONHARD

Ein Mensch ganz von Linie

Dass seinem Studium 1961 bis 1964 an der Kunst-
akademie Disseldorf mehrere Germanistik-Semes-
ter vorausgegangen waren, erstaunt den Kenner
kaum: Ein Gutteil seines Schaffens, namentlich auf
druckgrafischem Gebiet, machen Blatter aus, ange-
regt durch die Werke von Wieland, Goethe, Heine,
Kafka, Musil, aber auch von Poe, Joyce, Pound,
Beckett — sowie, nicht zu vergessen, immer wie-
der Georg Biichner. Fiir Leo Leonhard waren, an-
ders als fir viele Kiinstler der Moderne, die Begrif-
fe ,literarisch” und ,illustrativ’ kein Schimpfwort.
Basis seiner Kunst blieb lebenslang die Zeichnung.

Leo Leonhard: Hypnose, 1_%9.
Radierung + Aquatinta,
34,8 x 55,3 cM-

Ob per Bleistift oder per Feder, in puncto Eleganz
und Prdzision der Linie trat er bewusst in die Fufs-
stapfen der — nicht zuletzt Heidelberger und Darm-
stadter — Romantiker. Als geborener Zeichner wurde
er denn auch gefeiert, als er in den spaten Sechziger-
jahren mit ersten Ausstellungen an die Offentlichkeit
trat. Parallel Gbrigens zur Lehrerstelle im stidhessi-
schen Schuldienst, wo er 1975 zum Fachleiter fiir
Kunsterziehung aufstieg, bevor er, nach mehreren
Gastdozenturen, 1987 eine Professur flir Zeichnen
an der FH Mainz antrat. Nach seiner Emeritierung
2004 wirkte er freischaffend.




Nun bedeutet Romantik in seinem Fall nie welt- und
zeitenthoben. Dazu war ihm deren historischer Vor-
lauf in Aufklarung und Revolution zu bewusst. Ent-
sprechend war es nicht ehrfiirchtige Nostalgie, was
ihn zum Illustrieren der Klassiker trieb. lhm ging es
vielmehr darum, aufkldrerisch und anstofgebend
zu einem Gegenwartspublikum zu sprechen. Gerne
widmete Leo Leonhard einem Thema ganze Zyklen,
resultierend aus seiner ,Vorliebe fiir grafische Fol-
gen mit ihrem Prinzip der Variation und Steigerung”
(Leonhard). Er begriff sich als kiinstlerischer Realist
— nicht im Sinne einer peniblen Abschilderung der

|, eb.S.18

Leo Leonhard, Foto: Giinther Jocke

Wirklichkeit, sondern um deren gesellschaftliche
und existenzielle Aspekte mit kritischem Scharfblick
zu durchdringen. Was eine Wendung der Motive ins
Surreal-Phantastische durchaus einschliefen konn-
te. Wiederum namentlich in der Druckgrafik griff
er Themen wie Umweltzerstorung, Jugendprotest,
politische Repression und mediale BespalSungsin-
dustrie auf. Sogar in den Landschaftsaquarellen mit
Szenerien von Bergstralle, Odenwald oder auch
Fernreisen, urspriinglich von ihm betrieben, um
sich Rechenschaft tber sein unmittelbares Wahr-
nehmungserlebnis zu geben, entdeckt man hier und
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s Dichter und Richter,
1999, 43 X 33 cm.

da eingebaut kleine Storungen des vermeintlichen
Idylls: schmerzhafte Einschnitte der Zivilisation ins
Gewebe der Natur.

Einen ,Mann der reflektierenden Phantasie” hat
man ihn genannt, und er selbst gestand: ,Ich glau-
be, ich setze einen Betrachter voraus, der Vorwissen
mitbringt.” Am stdrksten trifft das zu auf die Blatter,
wo er mit kunsthistorischen Zitaten operiert, von
Direr, Bosch, Breughel, Caravaggio lber Hogarth,
Goya, Delacroix, Courbet bis zu — meist mit einer
Prise distanzierten Spotts — ikonischen Figuren der
Moderne wie Picasso, Beuys, Penck. Sein wieder-
holtes Klagen tiber den Verlust von Augensinn und
Handwerk sollte man nicht verwechseln mit einem
starren Festhalten am Alten; immerhin publizierte er
in den Siebzigerjahren mehrere, keineswegs nur fiir
junge Leser gedachte Comic-Blicher! In seinen letz-
ten Schaffensdekaden kehrte Leo Leonhard verstarkt
zur lange zugunsten der Grafik ruhenden Malerei
zurlick, auf grofen Leinwdnden und mit dhnlich
komplexer Motivik wie etwa in der kleinerformati-
gen Radierung. Typisch jedoch, dass die eindring-
lichste Wirkung gerade jene Ergebnisse haben, wo
die Farbe, statt sich flichenftllend auszubreiten, der
gezeichneten, nackten Konturlinie maximalen Spiel-
raum ldsst.

Leo Leonhard (*1939 in Dresden, 12011 in Bens-
heim) erhieltden Georg-Christoph-Lichtenberg-Preis
fir bildende Kunst 1982.



Bildende Kunst

BRUNO MULLER-LINOW

Maler, Aquarellist, Zeichner und Radierer

Bruno Miiller-Linow gehorte seit Mitte der Fiinf-
zigerjahre zu den profiliertesten und pragenden
Kiinstlergestalten  der
Pointiert formuliert bezog er immer sehr konkret
Position zur Kunst, besonders zur Malerei und zum

Darmstadter Kunstszene.

Kunstbetrieb seiner Zeit. Seine von der Kunstge-
schichte gepragten Gedanken zur Gegenwartskunst
des 20. Jahrhunderts fanden bei Kiinstlerkollegen,
Kunsthistorikern und seinen Sammlern ein offenes
Ohr. Er war ein glanzender Fabulierer mit dem Ma-
lerpinsel und der Radiernadel, aber auch im Um-
gang mit dem Wort, der Sprache, und er war ein
groRartiger Briefeschreiber. Mit seinem kraftvoll-
farbintensiven Werk fand er schon in jungen Jahren
Beachtung und Anerkennung.

Durch seinen Geburtsjahrgang, 1909, gehorte er als
herausragender Vertreter zu den Malern des Nach-
expressionismus, einer Stiltendenz, die in der Zeit
der Weimarer Republik, zwischen Expressionismus
und Neuer Sachlichkeit einen neu gesehenen Re-
alismus propagierte. Deshalb ordnen die Kunsthis-
toriker Bruno Miiller-Linow und sein Werk der seit

Bruno Miiller-Linow:
B\umensti\\\eben, 1993,
ol/Leinwand.

den Achtzigerjahren so benannten ,Verschollenen

Generation” zu. Seine kinstlerischen Vorbilder

waren die Kinstler der Berliner Sezession und die
frihen Expressionisten. Er verehrte die magisch-

Von Claus K. Netuschil
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Bruno Miiller-Linow,
Foto: Renate Gruber, €b. S.21

malerischen Stillleben Carl Schuchs, die intensiven
Griins in den Landschaften Wilhelm Triibners und
die Realistik bei Wilhelm Leibl. Malerfreundschaf-
ten verbanden ihn mit dem groRartigen Portrdtisten
Leo von Konig, mit Heinrich Graf Luckner und mit
dem farbstarken und expressiv-verkiirzenden Maler
der Briicke, Karl Schmidt-Rottluff, mit dem er ge-
meinsam am Lebasee aquarellierte.

Kinstlerische Grundlagen erwarb er bei seinen, von
ihm sehr verehrten akademischen Lehrern Willy
Jaeckel, Hans Meid und, fiir die Radierung, Hein-
rich Reifferscheid und Bernhard Hasler. Er stellte als

hoffnungsvolles malerisches Talent schon mit An-
fang zwanzig aus. Bereits 1931 gab es erste offentli-
che Ankaufe und er erhielt Kunstpreise, so 1941/42
den Rom-Preis, ein Stipendium der Deutschen Aka-
demie fir die Villa Massimo in Rom.

Neben seinen Lehrtitigkeiten in Braunschweig,
Trier und Darmstadt entstand ein umfangreiches
und bedeutendes Werk, wobei das Aquarell, die
Zeichnung und die Radierung als kiinstlerische
Techniken vollgiltig und addquat neben der Ko-
nigsdisziplin des Olbildes standen.

Bruno Miiller-Linow strahlte eine ungeheure Pri-
senz aus, als Mensch wie in seinem Werk. Er war
ein Genussmensch im Leben und in seiner Kunst,
der alle Schénheiten und Freuden dieser Welt offen
aufnahm. Seine Malerei ist farbtiberbordend, fiihlbar
und sinnlich! Seine Bilder spiiren, in eben dieser
Sinnlichkeit, der Lebensfreude nach: einer Land-
schaft, einem Gesicht, einem liegenden Akt, einem
gedeckten Tisch, einem Stiick Kuchen oder einer
halb ausgetrunkenen Flasche Wein. Es ist nicht ver-
wunderlich, dass es ihm die Natur besonders ange-
tan hat, vor allem die Bauerngérten des Odenwalds
und des Hunsriicks: die Blumen in ihrer Farbigkeit
und Artenvielfalt inmitten von Gemiise, Kraut und
Riben. Bruno Miiller-Linow schwelgte in den Far-
ben der Welt und lief die Betrachter seiner Bilder
daran teilhaben.

Als vierter Preistrager erhielt Bruno Miiller-Linow
1984 den Georg-Christoph-Lichtenberg-Preis. Da
hatte er sich schon ldngst die rauere oberhessische
und die Landschaft um Darmstadt, des Odenwalds
und der Bergstralle erobert, obwohl er von Hause



aus der Maler des Lichts und des zaubrischen Si-
dens, ltaliens und der Provence war. Die Liebe
zum Stiden blieb und es kam die sich entwickelnde
Identifikation mit der Landschaft seines Lebens- und
Arbeitsmittelpunktes Darmstadt hinzu. Die souve-
rane, kiinstlerische Umsetzung der Farbigkeiten
und der Strukturen dieser Landschaft zeigt, dass
der Maler in doppeltem Sinn angekommen war. Ein
Bild von der Gersprenz bei Reichelsheim miisse so
gut gemalt sein, dass es auch in Miinchen Interes-
senten fande, verkiindete er in seiner Dankesrede
bei der Verleihung des Lichtenberg-Preises vor sei-
ner ,Treuwandgesellschaft’, wie er die Menschen
nannte, die seine Bilder liebten, kauften und sam-
melten. Er freute sich Uber das ,Wohnrecht seiner
Bilder” an den Wénden der Blirger in unserer Regi-
on, in der er selbst lebte.

Seit 1988 war der Hunsriick sein Zuhause, wo er
1997 starb. Bruno Miller-Linow hinterlieR mit sei-
nem umfangreichen Nachlass ein facettenreiches
Werk, das die Darmstddter Kunstszene nachhaltig
pragte.

Bruno Miller-Linow (*1909 in Pasewalk, Pommern,
11997 in Hochscheid) erhielt den Georg-Christoph-
Lichtenberg-Preis fiir bildende Kunst 1984.

Bruno MU\\er—Linov\‘l:
Fensterausb\ick Paris,
1984, Aquarell.
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Von Roland Held

RAINER LIND

Ein Kosmos der Figurchiffren

Die Verleihung des Georg-Christoph-Lichtenberg-
Preises an Rainer Lind markierte einen Bruch nicht
nur der Generation, sondern auch der Auffassung
von Kunst. Zuvor, vier Mal, obschon mit je eigenem
Temperament, die Uberfiihrung der sichtbaren Welt
in ein hier eher koloristisch-malerisch, dort eher gra-
fisch-lineares Bildgeflige. Jetzt, zumal in der ,Kraft-
Trans” genannten Serie mittel- bis groltformatiger
Zeichnungen, die Lind mehrere Jahre beschaftigt und
mit der er Uberregional Ausstellungen bestiickt hat-
te: kein wiedererkennbarer Gegenstand, stattdessen
ein weich auf dem Papier sich ausbreitender Leindl-
fleck, darin rulig-fette Hiebe des Kohle- und feinere
Spuren des Bleistifts sich biindelten und kreuzten
und schlossen, um schlieSlich wieder auseinander-
zustreben, bald flieSend, bald stockend, doch stets
abrupt, aggressiv, anarchisch wie ein Blitzschlag,
eine Geschossbahn, ein Vulkanausbruch. Wenn
Buntfarbe hinzutrat, dann als unwirsch ins gestische
Geschehen eingespachtelter Batzen Weil’ oder Zin-
noberrot. Es lag nahe, das Motto ,Kraft-Trans” zu
deuten als Metapher fiir die gewaltsame Entladung
von Energie.

r Lind: Videoportrat tiber
Bernhard Weiss, Maler,
Darmstadt, 2016.

Raine

Also: Rainer Lind, der 1975 bis 1979 an der FH
Darmstadt im Fachbereich Gestaltung bei Icke Win-
zer, 1980 an der Kunstakademie Dusseldorf bei
Gotthard Graubner studierte und 1983 bereits den
Nachwuchspreis der Darmstadter Sezession ver-
buchte — nur ein Beispiel fir das Wiederaufleben
informell-abstrakter Ausdrucksweisen? Schon die
zweite Halfte der Achtzigerjahre sollte solch enge
Kategorisierung Liigen strafen. Seit 1984 teilt Lind
seine Woche zwischen dem Stundendeputat als
Kunstlehrer am Oberstufengymnasium Bert-Brecht-
Schule in Darmstadt und dem 1984 erstandenen
Anwesen in Laubach-Altenhain im Vogelsberg, wo
er zeitweise Pferde, Schafe und Ziegen unterhielt.




Nicht zu vergessen das Atelier in einer umfunktio-
nierten Halle, die ihm Raum bietet fiir noch grofRere
Formate, noch mehr die Bildgestaltung anreichern-
de, unkonventionelle Materialien wie Schellack,
Asphalt, Eisenoxyd, Perlleim. Vor allem jedoch si-
ckerte die landliche Umgebung motivisch sehr bald
in seine Zeichnungen ein. Aus zunehmend sensib-
leren Liniengespinsten des Bleistifts erwdchst, frag-
mentarisch oder in Génze, ein figiirlicher Kosmos:
Menschen- und Tierkdpfe, oft vom blanken Schadel
kaum zu unterscheiden, dazu karge Chiffren fir
Berg, Baum, Haus, Turm, Schiff, Gestirne, Feuer, Spi-
ralen wie von Rauch oder Sturm, Dunkel-Ballungen
um eine ausgesparte helle Zone wie eine Hohle, in

S.24

Rainer Lind, Foto: Linni Lind, eb.

die ein Mann hineingestellt sein kann, manchmal
umgeben von Tieren. Nach wie vor die Spannung
zwischen zuféllig und gesteuert Entstandenem,
Chaos und Ordnung — doch plétzlich hélt etwas
Erzdhlerisches Einzug, mit dem vielfach variierten
Hirt-und-Herde-Komplex gar ein Motiv mit langer
christlich-kunsthistorischer Tradition. Aus den ere-
mitisch einsam in die Landschaft postierten Men-
schen sind mittlerweile heimatlos auf Wanderung
begriffene Gruppen geworden, aus Zeichnungen
auf Papier ndchtlich blau und bleiern grau gehaltene
Olgemalde auf Leinwand.
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itel, 2017,

nung, Eisenoxid, Lein.bl,
Grafit auf Papien
60 x 80 cm.

Rainer Lind: Ohne T
Zeich

26

Weniger mit Malerei allerdings hat Rainer Lind zuletzt auf sich aufmerk-
sam gemacht. Seit 2002, parallel zum Lehrerberuf, Dozent fiir Internet-
technologie an der Universitit Marburg, tiberpriift er gezielt die Neuen
Medien auf ihr kiinstlerisches Potenzial. Das Ergebnis: mehrere Hundert
als Dialog gefilmte und ins Netz gestellte Videoportrdts von — auch, aber
keineswegs ausschlieflich dem Kulturbetrieb entstammenden — Men-
schen aus seiner personlichen Umgebung. Lind: ,Jeder Gesprachspart-
ner ist eine kleine Welt fiir sich, in der sich stets auch die grol’e Welt
widerspiegelt.” Das Work in Progress ist zu finden unter: www.portraits.
rainer-lind.com.

Rainer Lind (*1954 in Darmstadt) erhielt den Georg-Christoph-Lichten-
berg-Preis fiir bildende Kunst 1986.



Bildende Kunst

Von Roland Held

BARBARA BEISINGHOFF

Experimente im Gegenlicht

,Ich muss Sachen anfassen, um zu begreifen.” Ein
Bekenntnis, das sich mit der Zeit immer mehr be-
wahrheitet hat. Denn wirklich ist der haptische As-
pekt in Barbara Beisinghoffs Kunst — auch fiir den
Betrachter — Uber vier, finf Jahrzehnte in seiner
Wichtigkeit stets gewachsen.

Nach dem Studium der Kunsterziehung und Male-
rei in Hannover zog sie nach Dreieich-Buschschlag,
wo sie sich 1977 fiir die freischaffende Laufbahn
entschied. Ihr Schwerpunkt lag zundchst auf dem
Gebiet von Radierung und Lithografie, jedoch von
vornherein weniger im Hinblick auf hohe Aufla-
gen als auf die prozessualen und experimentellen
Moglichkeiten des Metiers — Arbeitsreihen von bis
zu zwei Dutzend Zustandsdrucken waren keine
Seltenheit. Zum Ritzen und Atzen etwa der Kupf-
erplatten traten Bohren, Sdgen und Punzen hinzu.
In friihen Ausstellungen Uberraschte Beisinghoff
mit grol¥formatigen Farbradierungen von labyrin-
thischer Figurendichte und marchenhafter Erzahl-
kunst. Der Lyriker Karl Krolow befand iber eines

Barbara Beisinghoff:
Kaleidoskop, 1988,
Farbradierund. 126 x 100 cm.

ihrer Bilder: ,Die Phantasie wird von der Fiille der
Wirklichkeit eingeholt und Gbertroffen.” Seine Kol-
legin Hanne F. Juritz charakterisierte die Kiinstlerin
folgendermalien: ,lhre Eigenart ist, Entdeckung mit
Technik, Spiel mit Geist zu verbinden.”




hoff: Garten, 2001,
eingefarbtes Papier
mit Wasserzeichen,
Ip painting und
gen, 135 x 110 cm.
oben

Barbara Beising
handgeschopftes

aus Baumwollfaser
Wasserstrahlzeichnung, pu

i opfun
b/blauen Einschop '
* I Foto: Martin Diehl, eb. S. 27,
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Die Affinitdt zur Literatur schldgt sich bis heute nie-
der in Zyklen, Mappenwerken und handgefertig-
ten Unikatblchern mit Objektcharakter, angeregt
von den Briidern Grimm, Gertrud Kolmar, Jacques
Prévert, Marina Zwetajewa, Henry Miller — um nur
einige Namen zu nennen. In diesen Ergebnissen
kommen die angesprochenen haptischen Qualita-
ten voll zum Zuge.

Barbara Beisinghoffs Einsatz fiir die Erweiterung der
druckgrafischen Ausdrucksmittel wurde deutsch-
landweit mit Ausstellungen in Schrift- und Buch-
kunstmuseen bedacht sowie, unter anderem, 1991
mit dem Internationalen Senefelder-Preis Offenbach,
1999 mit dem Preis der Heitland Foundation Celle.
Auf Workshops in den USA, Kanada, Lappland, Bel-
gien, Israel, China und Peru gewann sie Einblicke
in die neuesten Entwicklungen und kniipfte Kolle-
gen-Kontakte, die zu einer fortdauernden Reihe von
ihr organisierter ,Artist in Residence”-Aufenthalte
in ihrer raumlichen Umgebung fiihrten. Die Liebe
zu Pragedruck und Wasserzeichen brachte sie um
2000 auf die Idee, mit dem gelenkten Wasserstrahl
als ,flissigem Zeichenstift” in daflir praparierten,
teppichgrofen Bahnen handgeschopften Papiers
Markierungen zu hinterlassen, die sich vom kom-
pakteren Umfeld durchscheinend abheben.

Bald danach ging sie den ndchsten, konsequenten
Schritt und hédngt die Bahnen von der Wand um in
den Raum, wo sie, dem Gegenlicht ausgesetzt und
angereichert um aufgegautschte oder eingendhte
Drahtobjekte, Buchdrucktexte, bestickte Gaze so-
wie Farbeinsprengsel, zu betretbaren Installationen
anwachsen. So der ,Raum fiir eine Hell-Seherin” als
Hommage an Christa Wolfs Roman ,Kassandra”.



Zuletzt hat sie mehrfach Losungen gefunden fir
die Herausforderung, ihre spezifischen Techniken
auf massive Metallplatten zu tbertragen und somit
wetterfeste Werke zu schaffen — auch fiir den 6ffent-
lichen Raum. Ruickblickend lasst sich summieren,
dass Beisinghoffs gestalterische Welt sich vom Fi-
glrlichen sukzessive gedffnet hat, hin zum Zeichen-
haften und Strukturbetonten, wo Materialhaptik
und Anfliige von Transparenz und Schwebezustand
kein Widerspruch sind. Seit 2011 hat die Kiinstle-
rin ihren Arbeits- und Wohnsitz im nordhessischen
Diemelstadt-Rhoden.

Barbara Beisinghoff (¥*1945 in Hermannsburg)
erhielt den Georg-Christoph-Lichtenberg-Preis fir
bildende Kunst 1988.

isi ff:
Barbara Beisingho
Canopy Mount Lushan, 2010.

Barbara Beisinghoff
Foto: Giinther Jockel




30

Bildende Kunst

Von Roland Held

ARNO JUNG

Die zwei Pole der Wirklichkeit

Kein Wunder, dass Arno Jung irgendwann, als wéaren
sie sein Markenzeichen, bei entschieden zweihalfti-
gen Bildern anlangte — zwei nur bedingt verschweil3-
te Halften machen auch sein Leben aus. Anders als
die meisten Trager des Lichtenberg-Preises betrieb er
die Kunst lange neben dem biirgerlichen Brotberuf.

Eine unibersehbare Zweigleisigkeit kennzeichnet
bereits seine Studienjahre: 1967 bis 1970 an der
Ingenieurschule Mainz, als er sich parallel an der
dortigen Werkkunstschule unterrichten liel$; 1970
bis 1972 dann das Architekturstudium an der TU
Berlin, was ihn nicht am begleitenden Besuch der
Hochschule fiir Bildende Kiinste Berlin hinderte, wo
die Maler Hann Trier und Heinz Trokes seine Leh-
rer wurden. Die ldngste Zeit der offiziellen Berufs-
tatigkeit verbrachte Arno Jung als fiir kommunales
Bauwesen und Bauleitplanung zustindiger Beam-
ter im Regierungsprasidium Darmstadt. Doch auch
hier spielte ins Funktionale das Asthetische hinein,

Arno Jung,
Foto: Heidi Jung

| Marvin King

da Jung Verantwortung trug fiir Entscheidungen im
Bereich Kunst am Bau wie auch in der Kunstankaufs-
kommission seiner Behorde. 1996 bis 2002 hatte er
einen externen Lehrauftrag an der FH Wiesbaden.

1998 gab er den Anstof8 zur — wohl deutschland-
weit einzigen — hauseigenen Regionalgalerie im
Regierungsprasidium Darmstadt. In den Ruhestand
ging er 2011.




Waren die Siebzigerjahre seine berufliche Etablie-
rungssphase, so boten ihm die Achtzigerjahre wie-
der mehr MuBe, um sich der Malerei zu widmen.
,Hauser-Individuen” tberschrieb der ausgebildete
Architekt sein, neben Landschaften, Stillleben und
Portrits, damaliges Vorzugsthema: in langwieriger
Lasurtechnik aufgebaute, zumeist frontale Ansichten
zerschrammter, verwitterter Fassaden und Mauern,

en, 1990,

ung: |rgendwO hier drinn
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Acryl, Leinwand, 11

deren delikate Strukturenvielfalt jedoch tber illusio-
nistisch-abbildliche Elemente wie Fenstergitter und
-gesimse, antiquierte Firmenschilder, Briefkasten,
Klingelknopfe, Graffiti und andere Schriftzlige wie-
der in die konkrete urbane Wirklichkeit zuriickge-
bunden war. Als ,Fotorealist” wurde er zur Zeit der
Verleihung des Lichtenberg-Preises weithin einge-
schatzt.

no



Arno Jung:

nsucht der Fische, 2018,
40 x 40 cm.

Von der Seh
Acryl, Leinwand,
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Dass diese Kategorisierung viel zu eng fiir Arno
Jungs Auffassung von Malerei ist, sollte sich bald
erweisen. In seine bewahrte Motivwelt, die sich
immer nahsichtiger, ausschnitthafter, raumlich ver-
ratselter prdsentierte, hielten zunehmend Mittel
wie autonom wirkende Farb- und Strukturflichen
oder spontane gestische Einsprengsel Einzug, Mittel,
die man sonst eher mit informell-abstrakter Malerei
assoziiert. Ausdriicklich anerkennend gemeint war
es, wenn ihm die Kunstkritik bescheinigte, ein ,Nie-
mandsland zwischen figurativer und nonfigurativer
Malerei” betreten zu haben. Solch polare Spannung
wurde geradezu zum Programm erhoben in den be-
reits erwdhnten ,zweihilftigen” Bildern der Neun-
zigerjahre.

Meditationen (iber die Polaritit der — dulleren wie
inneren — Wirklichkeit? Es charakterisiert Jungs seit-
heriges Schaffen, dass er immer wieder auf &ltere
Motive, darunter auch das portrathafte Menschen-
bild, zurlickgreift, um sie einer neuen, im Zweifels-
fall freieren Umsetzung zuzufiihren. Nach wie vor
finden sich oft ,abstrakte” Rechteckszonen kontras-
tiert mit Flachen, auf denen Personen, verblassend wie
Erinnerungen, erscheinen oder vor einer Wand plat-
zierte Gegenstinde, offenbar schwebend, gehalten
nur von ihrem Schatten.

Zuletzt ist Jung aulerdem aufgetreten als Verfasser
von auf Reisen angeregten, philosophisch-reflexiven
Erz&hlungen.

Arno Jung (*1948 in Remscheid) erhielt den Georg-
Christoph-Lichtenberg-Preis fiir bildende Kunst
1990.
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Bildende Kunst

Von Roland Held

DETLEF KRAFT

Zwei Bildhauer in einer Haut

Gleich doppelt witzelte man in Darmstddter Kunst-
kreisen von einer ,Berliner Invasion”: erst der Zu-
zug mehrerer Maler aus der alten Hauptstadt bis
etwa Mitte der Sechzigerjahre, danach der Zuzug
mehrerer Bildhauer. Stichwortgeber fir Letzteren
war Waldemar Grzimek, seit 1968 Professor fir
plastisches Gestalten an der TH Darmstadt, dem es
hier an kompetenten Assistenten mangelte.

Im Rahmen dieser ,Invasion” war Detlef Kraft ein
Spatankémmling. 1978 wurde ihm, Meisterschdiler

Detlef Kraft mit Portrait
ssing.

Foto: Werner Mansholt

bei Joachim Schmettau an der Hochschule fur Bil-
dende Kiinste Berlin, der damals noch ziemlich neu
ausgelobte Nachwuchspreis der Darmstddter Se-
zession zugesprochen. Wie seine dlteren Kollegen
Richard Hess und Lutz Brockhaus jedoch war er ge-
pragt von der langen Tradition des Berliner Realis-

mus, als er 1980 als wissenschaftlicher Mitarbeiter
ebenfalls an die TH Darmstadt wechselte. Seit 1985
ist er, abgesehen von sporadischen Gastdozenturen,
freischaffend.
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Detlef Kraft jn
rmstadt, 2013,
sholt, eb, s, 33

seinem Atelier in Da
Foto: Werner Man

Mit der zeitkritischen Komponente des Berliner Rea-
lismus freilich hatte Kraft wenig gemein. Im Gegen-
teil: eine Aura von Zeitenthobenheit, archaisch und
zugleich in einem allgemeinen Sinne futuristisch,
scheint seinen teils aus dem Marmor gehauenen,
teils fiir den spdteren Bronzeguss aus dem Gips-
block herausgeholten Skulpturen eigen. Figuren,
Mensch wie Tier, von einer Anatomie, die aller ausla-
dender Handlung und ablenkender Details entklei-
det, aufs Wesentliche reduziert, daftir im Volumen
straff gespannt, bisweilen spiegelnd glatt geschliffen
ist. Wer den Kiinstler je im Atelier besucht hat, weil3:

Solche dulberste Konzentration, Ruhe, kraftvolle Sanft-
heit sind erkauft um den Preis einer skrupul6s lang-
samen, in hier weggenommenen, dort wieder hin-
zugefligten Masse-Millimetern voranschreitenden
Arbeitsweise, die von standiger Revision und Refle-
xion und, nicht selten, viele Monate langen Uber-
denkpausen charakterisiert ist. ,Detlef Kraft geht
es niemals um Gestik, sondern um Konzentration
in zeichenhaft wirkenden Figuren”, hat Grzimek
es einmal analysiert und die fernen Ankldnge an
agyptische, archaisch-griechische, japanische Plas-
tik angetippt, die man im Werk des jedem Berliner
,Schulzwang” Entwachsenen zu spiiren meint. Um
mit der Beobachtung zu schlieen: ,Ein weitldufi-
ger Realitétssinn zeigt sich idolhaft.”



Nun das Verbliffende: Parallel zu dem derart hin-
gebungsvoll, fast selbstquélerisch um die perfekte
Form ringenden, ,offiziellen” Detlef Kraft gibt es
seit je einen anderen, der sich bestens auf schnel-
le Entschliisse, Spontaneitat, gar aufs Improvisieren
versteht. Der jedoch weniger dem Kunst- als dem
Musikpublikum bekannt ist — jener Detlef Kraft
namlich, der regelmdRig als Schlagzeuger in di-
versen Free-Jazz-Konstellationen auftritt. Just von
diesen ,inoffiziellen” Talenten auch in seiner Bild-
hauerei Gebrauch zu machen hat er im laufenden
Jahrhundert gelernt. Mit dem Ergebnis von Material-
Assemblagen, zusammengebaut aus am Wegrand,
im Urlaub am Strand, im Sperrmdill aufgelesenen
Fundstiicken. Gipsbrocken, Holzstiicke, Knochen,
aber auch zerbrochenes Spielzeug und Schrottteile
unserer technischen Zivilisation finden sich kombi-
natorisch zu zergliedert-bizarren Gebilden.

i ‘eqbaren, 2013,

£ Kraft: Die Unbesieg
o Bronze, Oberfeld Darmstadt.
Foto: Werner Mansholt

Kraft wére jedoch nicht Kraft, wiirde er darauf ver-
zichten, das Heterogene durch schwarzen Anstrich
oder spatestens durch den Guss in dunkler Bronze
zu vereinheitlichen und damit die Wiedererkenn-
barkeit der Einzelkomponenten moglichst zurtick-
zunehmen, zugunsten der abstrakten Gesamtheit.
Wirklich abstrakt? Auf den zweiten Blick erdffnen
sich zwischen den figtirlichen Skulpturen und den
freien Assemblagen mehr Form-Gemeinsamkeiten,
als man zunichst glaubt.

Detlef Kraft (*1950 in Berlin) erhielt den Georg-
Christoph-Lichtenberg-Preis fiir bildende Kunst 1992.
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Bildende Kunst

Von Claus K. Netuschil

GERD WINTER

Bekenntnis zur Farbe

Im doppelten Wortsinn bekennt Gerd Winter Farbe
und bezieht mit seiner Malerei Position im zeitge-
nossischen Kunstbetrieb. Er ist sich, bei aller Wan-
delbarkeit seiner Malerei, die sich zwischen gesti-
scher Abstraktion und meditativer Stille bewegt, treu
geblieben. Seit tiber vier Jahrzehnten ist Gerd Winter
mit jedem Bild auf der Suche nach Schonheit und
giiltiger dsthetischer Form, die fiir ihn gleichzeitig
die Suche nach Wahrheit bedeutet. Im Sinne Paul
Klees ,hat ihn die Farbe” und im Erlauschen der
Sphdrenklange der Welt entsteht im Rolidorfer Ate-

lier in sehr konzentrierter und konsequenter Arbeit
Bild fur Bild.

Er spirt den Geheimnissen der Welt nach, die fir
ihn die Geheimnisse der Malerei sind. Gerd Winter
[6st den scheinbaren Gegensatz zwischen Abstrak-
tion und Naturalismus auf, indem er beides verbin-
det. Gemalte Struktur und dem Bildtrager zugefiigte
Verletzungen lassen vernutzte, aber auch wertvolle
Texturen entstehen, die durch die Farbwahl der ne-
ben- und tibereinander liegenden Farbschichten und
der spannungsreichen und dennoch kiinstlerisch

Gerd Winter: Partitur,
1994, 115 X 140 cm.



ausgewogenen Raumaufteilung an Nobilitdt hinzu-
gewinnen. Die Bilder 6ffnen sich zu weiten Ausbli-
cken — ein Thema, das fiir Gerd Winter von Anfang an
wichtig war: Das Bild als Fenster zur geistigen Welt!

Mit seinen ,atmenden” Farbflichen, den vielschich-
tigen Farbiiberlagerungen und den differenzierten
Strukturen der Maloberfliche thematisiert er nichts
anderes als die Malerei selbst. Gerd Winter ist den
klassischen Bildthemen Landschaft, Stillleben und
Figur nicht abgeneigt und bezieht sie, rudimentar
und ahnbar, in sein malerisches Konzept mit ein.

Gerd Winter: Farbstiick,

2018 Mischtechnik auf Leinwand,

100 x 150 cm.

Von Anbeginn seiner kiinstlerischen Arbeit hat er
das fiir sich ideale Format fiir seine Leinwdnde ge-
funden, das er nach bald einem Jahrzehnt bis heute
variiert und erweitert: Jede GroRe ist moglich und
sinnvoll, um seine malerische Botschaft zu vermit-
teln. Zur Leinwand als Bildtrager ist die Holzplatte
getreten und wird damit nochmal starker dem Cha-
rakter des Tafelbildes gerecht. Wichtig bleibt das
malerische Strukturgewebe der Bilder, die vertikal
streng geometrisierte offene Farbigkeit im Wechsel
mit der strukturellen Dichte gedeckter Farbe.

37



38

Gerd Winter,
Foto: Elke Winter,

eb. S. 36

Gerd Winter ist wahrend des Arbeitsprozesses im
permanenten Diskurs mit der Farbe, deren Prasenz
als Material im Stofflichen und als Farbwert ihn
anregt und motiviert. Neben die Sinnlichkeit des
Malvorgangs tritt die Sinnhaftigkeit in ihrer geistig-
poetischen Aussage. Im fertigen Bild verbindet sich
auf bedeutsame Weise beides.

Den Urgrund seiner Kunst erfdhrt Gerd Winter im
intensiven Erleben der Welt, im unabdingbaren Ge-
staltenmissen und im Bewusstsein, dass die Kunst
eine geistig-kulturelle Manifestation des menschli-
chen Lebens ist.

Bei seiner Suche nach Ausdruck und Sinn begreift er
die Kunst, wie es einmal der Dichter Rainer Maria
Rilke formulierte, nicht als Ziel, sondern als Weg.

Der Maler Gerd Winter will, im hochsten Sinne ei-

ner sozialen und gesellschaftlichen Funktion — Kunst
als Kommunikation —, andere an seiner inneren Er-
fahrungswelt und den sichtbar gemachten Reflektio-
nen seiner Wahrnehmung der Aullenwelt teilhaben
lassen und so das Unaussprechliche der Kunst mit
seiner Malerei vermitteln. Gerd Winters Bilder sind
die Antwort auf seine Auseinandersetzung tiber Ma-
lerei, ein fortgeflihrtes Gesprach tiber ihren Sinn und
die bildhafte Verdichtung von Wahrheit und Wahr-
haftigkeit. Der Flache auf seinen Bildern steht immer
die Geste gegeniiber und das gestische Notat steht
fir eine nonverbale Mitteilung. Er entwickelt eine
geheime Zeichensprache, die er durch grafische
Kiirzel, durch skripturale Elemente als Bildbotschaft
transportiert und dem Betrachter offeriert.

Die Bilder Gerd Winters lassen sich wie ein Buch
lesen, entziffern und entratseln, nicht im Sinne ei-
ner literarischen Vermittlung, sondern als Botschaft
des Malers, und offenbaren ihren hinter dem blofsen
Material liegenden Sinn, ohne das letzte Geheimnis
preiszugeben.

Gerd Winter ist die Zugehorigkeit zur Kunstszene
Darmstadt ebenso wichtig wie seine Mitgliedschaft
in der Darmstadter Sezession. 2005 wurde ihm der
Wilhelm-Loth-Preis der Stadt Darmstadt verliehen.
Hermann Nitsch, Gerd Winters Lehrer an der Frank-
furter Stadelschule, bringt das sinnlich-geistige Ver-
gniigen im Umgang mit Winters Bildern auf den
Punkt: ,Er zelebriert”, schreibt er einmal, ,das zeit-
lose Schmecken der Malerei”.

Gerd Winter (*1951 in GroR-Gerau) erhielt den
Georg-Christoph-Lichtenberg-Preis des Landkreises
Darmstadt-Dieburg fir bildende Kunst 1994.



Bildende Kunst

Von Claus K. Netuschil

MATTHIAS WILL

Raumgreifende Stahlskulpturen, konstruktiv und schwebend

Matthias Will gehort seit den Achtzigerjahren zu den
markantesten Kiinstlerpersonlichkeiten der Kunst-
szene Darmstadt. Sein eigenstandiges Werk wirkt in
seiner kinstlerisch-konsequenten Geschlossenheit
weit Uber die Region hinaus.

Er wurde 1947 in Kahl am Main geboren und stu-
dierte Bildhauerei bei Michael Croissant an der
Stadelschule in Frankfurt. Matthias Will hat seinen
kiinstlerischen Lebensmittelpunkt in Darmstadt.
Seit 1995 gehort er als Mitglied zur Darmstadter Se-
zession und engagiert sich im Vorstand der Kiinst-
lervereinigung. 2004 erhielt er den Wilhelm-Loth-
Preis der Stadt Darmstadt.

Getragen von einem schlissigen skulpturalen Kon-
zept haben seine unverwechselbaren Arbeiten
langst einen festen Platz innerhalb der zeitgendssi-
schen, abstrakten Skulptur gefunden. Die Assoziati-
on beim Betrachten seiner konstruktiven Stahlskulp-
turen ist nicht Schwere und Last, die dem Material
Stahl naturgemdf innewohnt, sondern, so paradox
es klingen mag, eine nie gesehene, imaginierte

Edelstahl-Skulptur

it der
L 2012.

: ill: Portrat .
Matthias Will: Por Bogen horizontal®.

Kreisteilung,

Leichtigkeit. Mit Metall-Seilverspannungen bringt
Matthias Will seine konstruktiv-geometrisch gebau-
ten Metallteile gleichsam zum Schweben. Mit der
Beweglichkeit riicken seine Arbeiten in die Nahe
der kinetischen Skulptur.

Im freien Raum werden seine Skulpturen in der gro-
Ben Dimension zu plastischen Raumen, was in letz-
ter Konsequenz die Moglichkeit der Begehbarkeit

mit einschliefSt. Die Leichtigkeit und die Poesie der
strengen Geometrie machen die Faszination von
Wills Skulpturen aus, die sich auf die klar definier-
ten Formen des Wiirfels und der Kugel beziehen.
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Leicht und schwer, die hochst vagen Gewichtsbe-

zeichnungen in einer konkreten Skulptur auszuta-
rieren und die Gegensatze in Einklang zu bringen,
das ist die genuine Leistung, die Matthias Will mit
seinen dreidimensionalen Werken vollbringt. Damit
halt er kiinstlerisch Gberzeugend und statisch aus-
gewogen im doppelten Sinne die ,Balance”. Das
Gleichgewicht der Massen erinnert an die Ponde-
ration der klassischen Figurenplastik, hier bezogen
auf die ungegenstindlichen und raumgreifenden
Arbeiten des Kiinstlers.

Matthias Will konstruiert seine Skulpturen, er er-
findet sie im freien Spiel der Krifte. Es bleibt nicht
beim gedanklich-konstruierten Gebilde, beim hy-
pothetisch-abstrakten Entwurf, sondern er dringt mit
der artifiziellen Realisierung zu rein &dsthetischen
Dimensionen vor. Dabei ist innerhalb seiner plas-
tischen Arbeit ein wesentliches Element die Seil-

Matthias Will: .
Spirale, Halbkrels,

2017.

verspannung. Matthias Will ist kein Konstrukteur
und kein Erbauer technoider Maschinen. Er ist der
Schopfer hochst kunstvoll-plastischer Konfigurati-
onen, deren Inhaltlichkeit nie zweckgebunden ist,
sondern sich — allein &sthetischen Kategorien ver-
pflichtet — phantasievoll im Raum entwickelt.

Seine Themen sind immer Kreis und Kugel, Wiirfel
und Quadrat und die unendlichen Variationsmog-
lichkeiten, die daraus resultieren. Die statuarischen,
geometrischen Grundformen sind in den letzten
Jahren heftig in Bewegung geraten. Zentrifugale
Kréfte werden durch Deformation des Kreises wirk-
sam und es entstehen ellipsoide Spiralformen, die
eine hohe Eigendynamik als ,Raumschleuder” — so
der Titel mehrerer Arbeiten — entfalten.

Er zergliedert Kreis oder Wiirfel in Teilstlicke und
fihrt sie &sthetisch sinnvoll zu einer rdumlich-
skulpturalen Situation, als Halb- oder Viertelkreis,



als Basis oder schwebendes Element zusammen.
Obwohl ein umfangreiches kleinplastisches Werk
entstanden ist, denkt Matthias Will immer in der
groflen Dimension der Freiplastik fir den offentli-
chen Raum. Das kleine Format dient ihm dabei als
Modell und Entwurf, ohne die Vollgiiltigkeit einer
eigenstandigen Kleinplastik zu verlieren.

Der konstruktivistische Bildhauer Naum Gabo for-
mulierte schon in den Zwanzigerjahren, dass das
Material eine der wichtigsten Rollen bei der Ver-
wirklichung einer Skulptur spielt. Das Material bil-
det die emotionale Grundlage einer Skulptur. Mat-
thias Will kennt die Moglichkeiten des Stahls, die
Struktureigenschaften des Eisens und bringt sie im
handwerklichen Arbeitsprozess des Schweillens,
Glattens und der subtilen Oberflichenbehandlung
mit dem Schwingschleifer von der bloRen Materi-

alexistenz zum vollen gestalteten Formdasein im
Kompositionellen wie in der kiinstlerischen Ge-
samtwirkung.

Matthias Will gelingt es mit dem von ihm geschaffe-
nen Kraftfeld seiner dsthetischen, skulpturalen Ge-
bilde bei dem Betrachter eine geistige Energie zu
wecken.

Matthias Will (*in 1947 in Kahl am Main) erhielt
1996 den Georg-Christoph-Lichtenberg-Preis fiir
bildende Kunst des Landkreises Darmstadt-Dieburg.

Matthias Will: Oh
Modell fiir Kunst am Bau,
Meilibokuss
DADI-Werk.

ne Titel, 2017-2019,

chule Alsbach-Héhnle'm.
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Bildende Kunst

Von Roland Held

HELGA GRIFFITHS

An der Schnittstelle von Wissenschaft und Kunst

Mit Helga Giriffiths ging der Georg-Christoph-Lich-
tenberg-Preis erstmals an eine jenseits traditioneller
Medien aktive Kiinstlerin. Es sind keineswegs nur die
elektronischen Aspekte ihrer Installationen wie Bild-
oder Filmprojektion, Sprach- oder Klangeinspielung,
was ihre kiinstlerische Position auszeichnet. Oft sind
ihre Arbeiten auch begehbar oder interaktiv, wie
beispielsweise ,Identity Analysis”, die sie bereits
1990 in ihrer Preistrager-Ausstellung zeigte. Damals
brachte sie mittels einer Spiralnetz-Konstruktion aus
mit fluoreszierenden Flissigkeiten geflillten Rea-
genzglasern und Petrischalen den eigenen Gen-
Code zu faszinierender, ja poetischer Anschaulich-
keit — dies ist wohl ihr Durchbruchswerk und nach
wie vor ihre am hdufigsten angefragte Installation.
Am charakteristischsten fiir Griffiths ist jedoch die

dieser und verwandten Arbeiten zugrunde liegende
geistige StoRrichtung: ein unentwegtes Erkunden
der Schnittstelle zwischen Wissenschaft, Technolo-
gie und Kunst. Jedem neuen Projekt gehen umfang-
reiche, teils jahrelange Recherchen voraus, fiir die
sie mit den unterschiedlichsten wissenschaftlichen
Instituten in Austausch tritt. Nicht zu vergessen die
Verhandlungen mit Sponsoren, da stets zundchst die
Finanzierung gesichert sein muss.

Es sind die Stationen ihres Studiums, die Helga
Griffiths zu ihrem zugleich konzeptuellen und sin-
nesbetonten Ansatz gefiihrt haben: 1986 bis 1992
verbrachte sie in New York, um an der nahen Rut-
gers University in New Jersey ihren Bachelor of Fine
Arts zu machen; es schlossen sich an Aufbaustudien

Helga Griffiths,

Fotos: Niels Patrick Geisselorecht
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an der Staatlichen Akademie der Bildenden Kiinste
Stuttgart bei Jiirgen Brodwolf und am Bereich Neue
Medien der Karlsruher Hochschule fiir Gestaltung
bei Marie-Jo Lafontaine. Seit 1992 wohnt und arbeitet
sie in Ober-Ramstadt, wobei sie dort weniger ein fixes
Werkstatt-Atelier als vielmehr ein Ideenlabor unter-
hilt. Denn Aufbau und Durchfiihrung ihrer Projekte
geschehen gezielt vor Ort, oft in Reaktion auf die vor-
gefundenen Raumlichkeiten. Die letzten Jahre brach-
ten ihr Einzelauftritte mit jeweils eigenem Themen-
schwerpunkt in Ravensburg und Saarbriicken sowie
eine Beteiligung an der Themenausstellung ,Essenz

\dentity Analysis, 1998,

iffiths: -
Helga Griffit ira, Curitioa Brasilien.

Foto: Vinicius Ferre

der Kohle” in Miilheim a. d. Ruhr mit dem weltweit
ersten aus Steinkohle geziichteten Diamanten. Inter-
nationale Auftritte konnte sie verbuchen auf Sympo-
sien und Biennalen in Kuba, Japan, Brasilien, Italien,
Agypten, Siid-Korea, Norwegen und den USA.

,Meine Installationen sind Erfahrungsraume”, kons-
tatiert Helga Giriffiths. Unbedingt zu erganzen ware
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Helga Griffiths: Turbulent S
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ouven'\rsll\/\emories
Sense, 2017, Saarbriicken.
Foto: Anton MinayeV

und Migratory

hier der Begriff ,multisensorisch”. Was immer die
projektspezifische Referenzwissenschaft ist — ob
DNS-Analyse, Astrophysik, Ornithologie, Klimato-
logie, Soziologie, Kommunikationstheorie, Schlaf-
oder Hirnforschung — es geht der Kiinstlerin wesent-
lich darum, beim Publikum dieser ,Erfahrungsrdu-
me” die Dominanz visueller Wahrnehmungs- und
Darstellungsweisen zu unterlaufen, indem sie im
Alltag vernachléssigte Sinnesbereiche einbezieht,
bis hin zur Bewusstmachung der Schwerkraft des

eigenen Korpers. Vor allem aber sind — auch dank
bald zwanzigjdhriger Zusammenarbeit mit einem
Profi-Parfumeur — Duftessenzen fiir sie zu einer Art
Schliisselmedium geworden, fihig, ,wie eine Zeit-
maschine” (Griffiths) Erinnerungen zu wecken oder
Orte im Sonnensystem heraufzubeschwéren, die
keines Menschen Ful je betreten hat. Bei aller Kon-
zeptualitdt bleibt daher der emotional-imaginative
Resonanzraum fiir das sich auf die Installation ein-
lassende Publikum nicht ausgeklammert.

Helga Giriffiths (*1959 in Ehingen a. d. Donau) er-
hielt den Georg-Christoph-Lichtenberg-Preis fir
bildende Kunst 1998.



Bildende Kunst

ANDREA NEUMAN

Der Mensch am Horizont von Farbe und Raum

Betrachtung eines Bildes: ,Seestlick (gelb)” von
2018, so der Titel des Olgemildes auf etwa 50 mal
70 Zentimeter Flache. Es ist ein ruhiges, ein kon-
templatives Bild, das einen grollen, weiten Himmel
spannt in hellen Blau- und Grautonen, bedeckt,
aber heiter gestimmt, durch einen lichten Streifen
Sonnengelb, der sich iiber die gesamte Breite des
Bildes erstreckt, zugleich den etwas dunkler geférb-
ten schmalen Meeresstreifen am unteren Rand vom
Himmel trennt und ihn verbindet. Das freundliche
Gelb: Es strahlt wie eine schone Gestimmtheit. Das
,Seestlick (gelb)” hdngt derzeit in einer Ausstellung
in der Galerie Koch in Hannover, neben Georg
Baselitz, Pablo Picasso, Jeff Koons und vielen ande-
ren, auch dabei der Maler Horst Antes, der in Hep-
penheim aufgewachsen ist.

Andrea Neuman wurde 1963 in Bad Salzuflen ge-
boren, sie lebte zeitweise in Bensheim, schon lange
istsie in Berlin, ihr neues Atelier liegt 100 Kilometer
nordwestlich in einer winzigen Ortschaft mitten in
der Prignitz; in den spaten Achtzigerjahren war sie
lange in New York. Das brodelnde, laute Leben und
das Landliche als Riickzugsort, fiir Andrea Neuman
sind beide Orte von Bedeutung, beide versetzen in

Andrea Neuman,
Fotos: Julia Philipps

Zustande, die sich nur scheinbar ausschlieRen. Aus
beidem schopft sie kreative Energie.

Erst studierte sie Germanistik und Kunstgeschichte
an der TU Berlin, dann Visuelle Kommunikation an
der Hochschule der Kiinste (HdK) Berlin, schlieRlich
von 1985 bis 1991 Freie Malerei und wird Meister-
schiilerin bei Karl Horst Hodicke, dem Mitbegriin-
der der neoexpressionistischen Gruppe Vision in

den friihen Sechzigern. Parallel dazu ist sie aktiv in
New York als Hausbesetzerin und Mitbegriinderin

Von Bettina Bergstedt
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des Kiinstlerhauses Bullet (An Urban Artists Colla-
borative, Inc.) und 1988 Mitbegriinderin der Gale-
rie Bullet Space. In den Jahren, als Andrea Neuman
den Lichtenberg-Preis erhdlt, arbeitet sie aktiv in
der Region um Darmstadt, wird Gastkiinstlerin in
der Wacker Fabrik Mihltal, 2006 erscheint in der
Kunstedition Merck der Band ,Andrea Neuman”.
Sie ist mit Einzelausstellungen vertreten in Darm-
stadt, Frankfurt, Wiesbaden, Hannover, Innsbruck
und anderen Stadten, ihre Bilder sind zu sehen von
Berlin bis Seoul, von Kéln bis Wien.

,Der Himmel aber ist der Horizont der Moderne”
heilst eine Serie von Neuman, die 2017 in New
York, Downtown, entstand. Der durch ein Stipendi-
um ermdglichte neunmonatige Aufenthalt in Fried-
richshafen hat eine Publikation hervorgebracht, die
den Titel ,Horizontverschiebung” tragt. Wie ein

n: Promenade 1/ ‘
nformige fette leiber
o StrauB), 2002,
£ Aluminium,

Andrea Neuma
die friih schon U
bekommen (Both
B\ auf Fotografie au
21 x 30 cm,

Sammlung der ZF
Foto: Ursula Raapke

Kunststiftung.
[ Uwe Sickinger

Faden zieht sich der Begriff ,Horizont” durch das
Werk der Malerin und Kunstlerin, die mit Misch-
technik arbeitet, fast von Beginn an mit manchmal
digital bearbeiteten Fotografien und Ol als zentra-
len Bestandteilen ihrer Kunst. In der Phase um 2000
stellt sie Menschengruppen in den Raum, mal in
Bewegung, mal verschwommen — Neuman bringt
sie stets ins Verhdltnis zu Formen und Linien, die
selbst in scheinbar leeren oder spacig konstruierten
Rdumen eine Richtung haben und an Scheidelinien
stehen, an gefiihlten Horizonten.

Doch wo genau steht der Mensch? In dieser Pha-
se der Malerei versieht Andrea Neuman ihre Bilder
mit langeren Titeln. Eine Serie hat rot grundierte,
stark strukturierte Oberfldchen und darauf verteilt
Menschen, die durch Linien verbunden werden
und ,Seilschaften” bilden. Sie heillen ,Hope”,



,Still standing” oder ,So you left me on my own”
(2008/09). Um 2001/02 setzt sich die Kiinstlerin kri-
tisch mit den Strémungen der Zeit und gesellschaft-
lichen Tendenzen auseinander, wenn sie eine Men-
schenreihe ldssig an ein Geldnder lehnt, das auf
einer leicht schragen Horizontale verlduft, dort, wo
Flachen von Pink und Orange aufeinander stofen,
zwei sich reibende Farben (,promenade 1: die friih
schon unférmige fette leiber bekommen*, 2002, Ol
auf Foto/Alu).

Da nehmen sich die Seestlicke und Bilder ,Am
Meer” zundchst wie Ruhepole aus. Sie sind in
dunklem Blau gehalten, wie die NY-Downtown-
Serie. Nur dass dort die Wolkenkratzer wie Tirme
in den Himmel ragen aus der Perspektive des Men-
schen, der mittendrin steht. ,Am Meer” — die reine
Naturbetrachtung?

Andrea Neuman: Die zartliche

G\eichgﬂ\tigkeit der Welt
(Camus), 03/2009,
ol auf Fotografie
auf Aluminium, 21 x 30 cm,
Privatsammlung.
Foto: Andrea Neuman

Einem der Bilder ist ein Camus-Zitat beigestellt:
,Die zdrtliche Gleichgdiltigkeit der Welt”. Da dim-
peln auf dem fast nachtblauen Meer vor dem Nacht-
himmel ein paar kleine Boote, die Stimmung so
friedlich wie beim ,Seestiick (gelb)”. Albert Camus’
frihe Kindheit ist geprdgt von der Stimmung des
Stidens, des Meeres, des dunklen und hellen Lichts
des Stidens. Der Existentialismus begleitet Andrea
Neuman seit ihrer Jugend: Der Sinn, den wir in der
oft absurd erscheinenden Welt erkennen, liegt in
uns selbst — fiir manche in der Malerei begriindet.

Andrea Neuman (*¥1963 in Bad Salzuflen) erhielt
2001 den Georg-Christoph-Lichtenberg-Preis fiir
bildende Kunst.
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KLAUS LOMNITZER

Der Forscherkiinstler und die Natur

Googelt man Klaus Lomnitzer, so wird einem gleich
unter seiner Kiinstler-Website eine ganze Fotogale-
rie zugeworfen. Etwa, zwischen Werkbeispielen und
Ausstellungssituationen, eine Aufnahme, die ihn in
der Natur zeigt: in sommerlicher Outdoor-Kleidung,
die Hosenbeine hochgekrempelt, weil bis zu den
Waden in einem Teich watend, auf dessen Oberfla-
che er frohlich lachend blickt, umstanden von Schilf.
Tatsdchlich spielt das Motiv der Wasseroberfldache
eine grofle Rolle in seiner Malerei, dazu Seerosen-
blatter, Pilze, Fische, Libellen und andere Insekten,
Spinnweben, Graser, Dickichte, Kaulquappen, Fro-
sche. Nicht zu vergessen bei einem, der sich von
Kindesbeinen als Hobby-Ornithologe begriff, Enten
und die gefiederten Eroberer der Luft. Sodann Wol-
ken, Himmel, Sterne, Windwirbel, Licht- und Flug-
bahnen.

Ein Naturbursche mit Pinsel und Palette? Das trife
es kaum. Lomnitzer arbeitet nicht vor der Natur,
und auch nur bedingt nach der Natur. Skizzen al-
lenfalls bringt er von seinen Ausfligen und Wande-
rungen zuriick ins Atelier. Wichtiger ist das draufSen
Beobachtete, das als Erinnerung ins Bild einfliefit,
freilich transformiert, oft sogar konterkariert mit als
Brechung, Storung, Verfremdung dazugeschalteten
Formen.

,Naturparaphrasen” hat man seine Bilder genannt,
fur die er einst — technisch der Hinterglasmalerei
vergleichbar — viele diinne Schichten Acrylfarbe auf
mehrere voreinander gehdngte transparente PVC-
Folien brachte; seit einigen Jahren bevorzugt er statt-
dessen riick- und vorderseitig behandelte Scheiben
Plexiglas. Mit dem Effekt, dass die oft silhouetten-
haft-vagen Formen durch Uberlagerung eine diffuse
Raumlichkeit erzeugen, gelegentlich mit Proporti-
onsspriingen, die die Frage aufwerfen, ob man es
nun zu tun hat mit Ansichten eines Makro- oder
Mikrokosmos.

Klaus Lomnitzer spricht von der , Erweiterung des tra-
dierten Landschaftsbegriffs”, wahrend sein langjah-
riger geistiger Weg- und Werkbegleiter, der Schrift-
steller Florian Schwebel, die wahrnehmungs- und
erkenntnisphilosophischen Aspekte im Schaffen des
,getriebenen Forscherkiinstlers” hervorhebt: Was ist
das Verhaltnis zwischen Wirklichkeit und Bild? Was
Uberhaupt ist ein Bild? Lomnitzer selber verrat, dass
es ihm ein Vergniigen ist, Puristen der gegenstind-
lichen wie der ungegenstindlichen Kunst vor den
Kopf zu stoen — ihm geht es ums Ausloten des Da-
zwischen!



Klaus Lomnitzer studierte 1992 bis 1999 Kunst und
Philosophie an der Johannes-Gutenberg-Universitdt
Mainz. Unter mehreren Preisen und Stipendien sei
der Daniel-Henry-Kahnweiler-Preis fiir Malerei der
Stadt Rockenhausen erwahnt, der ihm 2012 verlie-
hen wurde.

Nach Lehrauftrdgen an der Fachhochschule Wiesba-
den und der Goethe-Universitdt Frankfurt am Main
sowie einer Vertretungsprofessur fir Malerei am dor-
tigen Institut fiir Kunstpadagogik erreichte ihn 2016
der Ruf an den Lehrstuhl fiir Grafik und Malerei am

), 2005,
140 cm.

nitzer: o. T. (teichforschen

s Lom :
o seitig auf pVC-Folie, 100 x

Acryl, riick

Institut fir Bildende Kunst der Philipps-Universitat
Marburg. Seither pendelt er zwischen Marburg und
Frankfurt, was dem Entstehen neuer, fast immer zu
Serien zusammenfassbarer — und in Ausstellungen
blockweise prasentierbarer — Bilder keinen Abbruch
tut. Wie Uberhaupt Kontinuitdt ein Charakteristi-
kum von Lomnitzers Kunst ist, mit ihrem ber Jahr-
zehnte sich spannenden Interesse an bestimmten

49



Klaus Lomnitze :
r maulwurfshtige

.uberunte

Tusche auf Papie

50
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Motiven, Formen, Techniken, Materialien, Wirkun-
gen. Das alles kann sich auch mal konzentrieren auf
einem Blatt: etwa die in blauer Tusche in symmetri-
scher Flugpose erfassten, mit gemeinsamem Mittel-
punkt dutzendfach tbereinander gelegten Silhouetten
samtlicher Vogel, die der Kiinstler im Lauf eines Jah-
res bewusst gesehen hat.

Klaus Lomnitzer,
Foto: Ulrich Sumey,

Klaus Lomnitzer (*1970 in Marburg) erhielt den
Georg-Christoph-Lichtenberg-Preis  fiir bildende
Kunst 2005.



Bildende Kunst

,Meine gesamte kiinstlerische Produktion ist ein
heimliches Selbstportrdt. (...) Mein Leben ist ein
permanentes Selbstbefragen und eine Reise zu mir

selbst, auf dem Riicken diverser kiinstlerischer Vehi-
kel.” Man sollte diese Aussage Martin Konietschkes
nicht zu eng auslegen. Ist es doch kennzeichnend fiir
seine Kunst, dass ihr figlrliches Interesse allem gilt,
das menschlich (und manchmal allzu menschlich)
ist. Gewiss, durchaus wiedererkennbare Selbstbild-
nisse nehmen darin — in plastischer oder auch ge-
zeichneter, gemalter, radierter Ausfiihrung, in mehr
oder auch weniger schmeichelhafter Miene und
Pose — einen breiten Raum ein. Mit der gleichen,
fur Alltagssituationen gescharften Aufmerksamkeit
registriert Konietschke Physiologie und Physiogno-
mie seiner Zeitgenossen, die er lebensprall wider-
gibt, Schrullen und Schwéchen entlarvend, ohne zu
denunzieren, in oft eigentimlicher Mischung von
melancholischen und humorigen Ziigen. Dass er
sich selbst darin wiederfindet, glaubt man den Er-
gebnissen gern. Wie immer im Einzelfall die Span-
nung zwischen Abbild und Inbild sein mag — stets
wird sie getragen von einer Vitalitdt, darin sich ein

spieler Michael Quast als

. . Schau .
Martin Konietschke: Der 015, Plastilin fir Bronze.

Der eingebildete Kranke", 2

- Mi Prasch
oben: Martin Konietschke, Foto: Michael

Von Roland Held

impressionistisches Gefiihl fiir Materialwirkung mit
einem uber Korperhaltung, -gestik und -mimik ver-

mittelten Ausdruck treffen.




Martin Koni

etschke, Foto: privat

Martin Konietschke, vielseitig musisch begabt, be-
gann zundchst eine Fotografenlehre, die er abbrach,
um sich in freiem Studium der Bildhauerei zuzu-
wenden: 1977 bis 1981 bei Waldemar Grzimek
im Fachbereich fiir Plastisches Gestalten an der
TH Darmstadt sowie bei Thomas Duttenhoefer an
der Freien Kunstschule und im Atelier Rémerberg,
beide Wiesbaden. 1982 wechselte er in ein regula-
res Bildhauerei-Studium bei Christian Hopfner an
der Nirnberger Akademie der Bildenden Kiinste,
das er 1989 abschloss. Im gleichen Jahr wurde er
freischaffender Kiinstler, Gbernimmt dazu jedoch
bis heute immer wieder Lehrauftrdge und Kurslei-
tungen, unter anderem am Institut fir kiinstlerische
Keramik in HOohr-Grenzhausen. Mit der Serie der
,Schalentorsi”, die am Beispiel des weiblichen wie
mannlichen Korpers den Gegensatz von triumpha-
ler Leibesfiille zu Fragmentiert- und Verletztheit
ausloten, steckte er in der ersten Halfte der Neun-
zigerjahre eine eigene kiinstlerische Position ab.
1997 griindete er gemeinsam mit seinen Briidern
Thomas und Peter Konietschke die Kéfertal-Presse
zum Zwecke der Publikation bibliophil aufgemach-
ter, illustrierter Handpressenbiicher. Thematisch
vielseitig hat Konietschke mehrere plastische Auf-
tragswerke ausgeflihrt, darunter als aufwendigstes,
nach jahrelanger Vorbereitung, das 2016 einge-
weihte ,Gedankenstein”-Relief fiir die deportierten
und ermordeten Dieburger Juden.

Am Arbeiten fiir den 6ffentlichen Raum reizt ihn
nach eigener Aussage die Moglichkeit, als Kiinstler
einen dauerhaften Beitrag zu Stddtebau und Archi-
tektur zu leisten. Ebenfalls 2016 wurde vor dem
Rathaus in Ober-Ramstadt, Geburtsort von Georg
Christoph Lichtenberg, ein lebensgrofies ganzfigu-



n Konietschke: Tangopaar,
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nwand.

2010, Acryl auf Lel

riges Bronzebildnis des Denkers enthiillt, mit dem
die Stadt ihren beriihmten Sohn zu ehren gedachte
— und Martin Konietschke einen Klassiker, auf des-
sen Aphorismen er schon in seiner Jugend gestofSen
war. Eine von ihm gestaltete handliche, den Na-
menspatron darstellende Statuette wird bereits seit
2014 jedem neupramierten Trager des Lichtenberg-
Preises Uberreicht.

Martin Konietschke (*1961 in Eppertshausen) erhielt
den Georg-Christoph-Lichtenberg-Preis fiir bilden-
de Kunst 2009. 53
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KURT WILHELM HOFMANN

Gegenstande zwischen Werden und Vergehen

Ausdricklich ,dank seiner expressiven und zugleich
sensiblen Handschrift”, die er im Metier der Zeich-
nung an den Tag legt, wurde er Trager des Georg-
Christoph-Lichtenberg-Preises. Das konnte nach
einer recht engen kiinstlerischen Nische klingen.
Zumal die Motive, die Kurt Wilhelm Hofmann mit
Blei- und, meist nur spurenweise, Farbstift aufs Papier
bringt, unspektakular und seit zwei, drei Jahrzehn-
ten die gleichen sind: Vogelnester, Rosen, Vulkane
und andere Berge, abgenutzte Kimme, fleischlose

Schidel, abgeworfene Geweihe, nicht zu vergessen
Fische unterschiedlicher Arten und die bizarren in-
dustriegefertigten Koderfliegen, mit denen man die
Fische fangt. Jeder Gegenstand isoliert in die Mitte
des Papierweils platziert, additiv akkumuliert aus
einer Unzahl von Einzelstrichen, vom zarten Grau
zum fetten Schwarz, wobei der Radiergummi immer
wieder fortnimmt, was dem Kiinstler zu viel scheint,
und ein gewisses Verschwimmen und Verzittern an
den Réndern volle Absicht ist. ,Die Dinge sind aus-
tauschbar”, provoziert Hofmann jeden auf eindeu-
tige Aussagen erpichten Betrachter. Und setzt noch
eins drauf: ,Ich male nicht Berge und Nester, son-
dern Unnennbares.”

Solch geistige Grundhaltung zeigt sich konstant,
auch wenn im Ruickblick sehr wohl weitere Themen
und Techniken hinzukommen. Noch wéhrend des
Studiums bei Johann Georg Geyger an der Stadel-
schule Frankfurt von 1975 bis 1980 entstanden ex-
perimentelle Radierungen. In ihnen verbinden sich
Schrift und Bild und Materialspur, angeregt von der

Kurt Wilhelm Hofmann:

Fotoprotrats: Martin Diehl



Beschéftigung mit Dichtern oder Komponisten und
ihren Werken. Dicke Olfarbpaste regierte die in den
Achtzigerjahren in heftiger Malerei auf Leinwand
gebrachten Alpinszenerien mit ihren visuellen Laby-
rinthen von Felsen und Kliften, Schneehiangen und
Gipfelgraten, farbigem Licht und ebenso farbigem
Schatten. Vergleichbare Gebirgs-, dazu nicht minder
dramatische Meereslandschaften kehrten wieder auf
—nun kleinformatigeren — Zeichnungen, Holzschnit-
ten und Pragedrucken der Neunzigerjahre. Beson-
ders Hofmanns grafische Produktion 16st die von
der Preisjury gelobte Dialektik von Expressivitdt und

mann: Fisch 1524, 2013, 21

Wilhelm Hof -
AT Martin Diehl

Fotoreproduktion:

Sensibilitdt, von Aufgewiihltem und zur Reflexion,
ja zum Stillwerden Mahnendem durchweg ein. Es
spiegelt das vermeintliche Paradox im Wesen dieses
Kunstlers, der als Privatmensch den Bergsteiger, Ja-
ger und Angler mit dem praktizierenden Jlinger des
Zen-Buddhismus in sich vereint und als solcher je-
mand ist, fiir den Meditation keine Wellness-Floskel
darstellt.

|5 X 30|5 cm.
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Wilhelm Hofmann: Nest 1991,

Fotoreproduktion: Mart

2018, 21,5 % 30,5 cm.
in Diehl

,Eine meditative und melancholische Grole und
in gewisser Weise Erhabenheit”, wurde den zeich-
nerischen Serien von fachlicher Seite attestiert. All
dies beginnt mit der tastend-umkreisenden Anna-
herung ans Motiv, das selber ja etwas ganz Kleines,
Bescheidenes, okonomisch Wertloses sein kann.
Die Ausstrahlung der fertigen Arbeit weckt jedoch
im Changieren des dargestellten Gegenstands zwi-
schen Sichbehaupten und Sichauflésen, Existenz und
Nichtexistenz beim dafiir empfanglichen Publikum
tatsdchlich Assoziationen an den Kreislauf von Wer-
den und Vergehen, welcher ein Grundsatz buddhis-
tischer Weltanschauung ist. In abendldndischer Phi-

losophie ndhert sich dem der Appell, stets gewartig
zu sein der eigenen Sterblichkeit. Mit der war Kurt
Wilhelm Hofmann in seinem Brotberuf als Kranken-
pfleger taglich konfrontiert. ,Memento mori“, pfleg-
te er handschriftlich lange unter seine Zeichnungen
von Karpfen, Schleien, Hechten, Aalen zu notieren,
zwischen allerlei Flecken, Fingerabdriicken und
Wischspuren des Graphits. In seiner Auffassung von
Natur treten Fisch, Mensch, Berg gleichwertig auf.

Kurt Wilhelm Hofmann (*1950 in Heidelberg) erhielt
den Georg-Christoph-Lichtenberg-Preis fir bildende
Kunst 2013.
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JOACHIM KUHLMANN

Die Figur als Zeichen ihrer selbst

Jch bin immer gegen Widerstinde angerannt.”
Wer Joachim Kuhlmanns Schaffen kennt, wird hin-
ter dieser Selbstcharakterisierung zundchst einmal
die Auseinandersetzung mit dem Material Stein,
vorzugsweise Marmor, vermuten, die ihn lange ge-
radezu definiert hat. Mit Ergebnissen, an denen das
Anrennen des fleischlich-verletzlichen Menschen
gegen den mineralisch-harten Block anschaulichst
ablesbar ist im bis zur gegenseitigen Durchdringung
getriebenen Zusammenprall kontrdrer Formsyste-
me: Organisches gegen Geometrisches, Dynami-
sches gegen Statisches, Intaktes gegen Fragmentier-
tes. Ein Zusammenprall auf jeden Fall, der aus den
so kontrdren Antagonisten etwas Neues entstehen
lasst, das sinnbildlich stehen mag fiir Existenzkampf
schlechthin. Existenzkampf verstanden als Versuch
des Sichbehauptens im Spannungsfeld der Briiche
und Bedrohungen, Anfechtungen und Konflikte,
mit denen der Mensch, individuell wie kollektiv,
konfrontiert ist. Als unmittelbar zeitgentssisch an
Kuhlmanns Gestaltfindungen — speziell im Motiv

Joachim Kuhlmann,

1999.
Selbst im Atelier Darmstadt-Eberstadt.

des Schreitenden, dem er in den unterschiedlichs-
ten Materialien nachgespiirt hat — leuchtet ein ihre
immer starkere Reduktion auf das letztlich Unver-
zichtbare, bis die Figur auskristallisiert zum Zeichen
ihrer selbst.

Das Gegen-Widerstinde-Anrennen besitzt jedoch
seine biografische Komponente. Joachim Kuhl-

mann hat beide nach dem Krieg auf deutschem
Boden etablierten politischen Systeme von innen
kennengelernt.
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Joachim Kuhlmann:
Arkanum V, 2007,Bronze,

schwarz patiniert, 6 Glisse,
Hohe 235 cm,

Hi\pertstraBe:

- Darmstadt,
et de | {nnenhof.

Biirogebau

Was fiir einen Kulturschaffenden bedeutet: auf der
einen Seite der Grenze 6konomische Subventionie-
rung um den Preis ideologischer Gangelung, auf
der anderen Seite der Grenze schopferische Frei-
heit, aber auch volliges Ausgeliefertsein an die Me-
chanismen des Markts. Nach einer DDR-typischen
handwerklichen Lehre begann Kuhlmann 1960 bis
1964 sein Studium der Malerei und Grafik an der
Leipziger Hochschule fiir Grafik und Buchkunst,
um es 1966 bis 1971 fortzusetzen (mit Schwer-
punkt Wandmalerei) an der Dresdener Hochschu-
le fur Bildende Kiinste, wo unter anderem der le-
gendare Grafiker Gerhard Kettner sein Lehrer war.
1974 bis 1977 war er Meisterschiiler bei Willi Sitte
an der Hochschule fiir Industrielle Formgestaltung
Burg Giebichenstein, Halle. Ab 1978 eignete er
sich weitgehend autodidaktisch die Techniken der
Steinbildhauerei an, verbuchte auch einige Auftra-
ge, sah sich jedoch bei der Umsetzung ambitio-
nierterer Projekte zunehmender Behinderung durch
die staatliche Kulturblrokratie ausgesetzt. Daraus
erwuchs der Entschluss, gemeinsam mit seiner Fa-
milie die DDR zu verlassen. Nach einer Zwischen-
station im Spessart lebt er seit 1991 in Darmstadt als
freischaffender Kinstler, mit gelegentlichen Lehr-
auftrdgen, beispielsweise einer Gastprofessur 1998
an der Bremer Hochschule der Kiinste.



Als besondere Auszeichnung diirfte er die Aufforde-
rung empfunden haben, eine Auswahl seiner Skulp-
turen 2000 im Archdologischen Museum Frankfurt
zu prasentieren, im Dialog mit rémischen Relikten.
Wichtiger Teil dieser wie auch anderer Ausstel-
lungen sind seine Zeichnungen, Radierungen und
Gemalde, auf denen er die Existenz-Thematik pa-
raphrasiert in einer griiblerisch-reflektierten Eigen-
standigkeit, die ihm schon das Attribut ,zeichnen-
der Philosoph” eingebracht hat. Als , Lebensprojekt”
betreibt Joachim Kuhlmann in Kooperation mit sei-
ner Frau Elisabeth seit 2009 den ,Skulpturengarten
Darmstadt”: ein 4000-Quadratmeter-Ort, wo Kunst

und Natur, Gestaltetes und Gefundenes, Blickach-
sen und Riickzugsnischen aufeinandertreffen, gele-
gen auf der Ludwigshohe — und somit ziemlich ex-
akt am Schnittpunkt von Stadtgebiet und Landkreis.

Joachim Kuhlmann (¥*1943 in Leipzig) erhielt den
Georg-Christoph-Lichtenberg-Preis fiir bildende Kunst
2018.
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