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Sehr geehrter Herr Blirgermeister Enzensperger, sehr geehrter Herr Keller,
liebe Irmela Maier und Bodo Kraft, lieber Eckart Steinhauser und Voré,

meine Damen und Herren,

was ist Schénheit, wann empfinden wir etwas als schén?

Man kann sich dem Eindruck nicht erwehren, ihr hier am Bodensee in vielerlei
Hinsicht zu begegnen: Am See, in der Natur drumherum mit den nahen Alpen,
den malerischen Ortschaften mit ihren kleinen Hafen und Promenaden, im Hin-
terland mit seinen Sehenswirdigkeiten. Alles in allem ist das eine ganz besonde-
re Region hier am und um den Bodensee herum, verbunden mit einer lebendigen
Kunst- und Kulturszene.

Doch Schénheit wird subjektiv empfunden. Dennoch gibt es einen Kanon allge-
meingultiger Kriterien. Denn was wir als schén empfinden, lasst sich in gewissem
MaBe wissenschaftlich erkléaren, zum Beispiel in der Betrachtung des menschli-
chen Kérpers. So weiB man, dass ein menschliches Gesicht dann als schén und
harmonisch beschrieben wird, wenn seine einzelnen Teile in einem bestimmten
Verhaltnis zueinander stehen. Das heiBt also, schdn ist oft das, was in seiner
Form in bestimmte Ordnungen eingebunden ist. Diese Ordnung gibt Sicherheit,
das Gesehene wird dadurch verstandlich. Die Beziehungen von Formen, ihre
MaBstablichkeit, der Rhythmus und Gliederung der einzelnen Teile, das darin
nummerisch Ablesbare, all das macht Menschen, aber auch Dinge schoén.

Das Prinzip der Proportionalitat, das mit dem Begriff der Schénheit eng verbun-
den ist, ist zum Beispiel in der Architektur von Bedeutung. Aber auch in der Bil-

dende Kunst waren und sind es ebenfalls Regeln der Symmetrie, die alle Teile ei-



nes Kdérpers nach bestimmten Verhaltnissen in Beziehung setzen. Diese Propor-
tionen sind zentrale Ausgangspunkte zum Verstandnis von Schénheit.

Im ausgehenden 18. Jahrhundert kam man jedoch zu dem Schluss, dass Schén-
heit nicht nur aus der Ausgewogenheit der Verhaltnisse, sondern auch aus einer
gespannten Unruhe entstehen kann. Und nicht nur das, in der Kunst begann man
sich auch fur das Formlose und Schreckliche, fir das Ruinése und Unfertige zu
interessieren.

Und so formulierte Auguste Rodin, der alle dsthetischen Regeln einer traditionel-
len Bildhauerkunst leugnete, am Ende des 19. Jahrhunderts: ,Schoéner als eine
schdne Sache ist die Ruine einer schénen Sache."!

Die Leidenschaft, die in einer solchen Haltung steckt, hat das gesamte 20. Jahr-
hundert gepragt. Das Schéne wurde zur Metapher flir die Ambivalenz der Er-
scheinungen, oder wie es Umberto Eco formulierte: ,Die Kunst nimmt sich nicht
mehr vor, ein Bild der natlrlichen Schdénheit zu liefern, und will sich nicht das be-
ruhigte Vergniigen der Betrachtung harmonischer Formen bereiten. Vielmehr will

sie lehren, die Welt mit anderen Augen zu deuten (...)."?

Warum ich diesen kleinen Exkurs zur Schénheit an den Anfang meiner Einfih-
rung gestellt habe, werden Sie sich sicherlich fragen. Nun ja, der Ausstellungsti-
tel zu diesen vier klnstlerischen Positionen assoziiert mit , hin und weg" jene Be-
geisterung und Faszination oder zumindest Empfindungen wie Freude und Glick,
also jene positiven gefiuihlsbetonten Zustande, die von etwas Schénem, Ein-
drucksvollem, Anregendem hervorgerufen werden. Zugleich 6ffnet sich uns damit
die Tur zu den Kunstwerken dieser Ausstellung mit den Werken von Irmela Mai-

er, Bodo Kraft, Eckart Steinhauser und Voré aus dem badischen Ettlingen.

Beginnen mochte ich mit dem Werk des Bildhauers, Installationskinstlers und
Multimedia-Kinstlers, Voré (geb. 1941 in Karlsruhe, lebt in Ettlingen), des-
sen Pseudonym einem ganz leicht Uber die Lippen geht (eigentlich eine Ligatur

der Anfangsbuchstaben seines Namens: Volker Rudolf Erhard). Er hat Gber seine

'Aus: Eduard Trier, Bildhauertheorien im 20. Jahrhundert, Berlin 1999, S. 166
2Umberto Eco: Die Geschichte der Schonheit, Mlinchen, 2. Auflage 2007, S. 415



klnstlerische Intention und in diesem Zusammenhang Uber das Schdne einmal
gesagt: ,ich versuche das, was ich erlebe an harmonie und ndhe, auch mit dem
drang zur schénheit, ... das scheitern, das verletzen und verletzt werden, den zu-
sammenbruch von idealen, in immer neuen anldufen mit immer neuen mitteln
darzustellen.

Vorés Skulpturengruppen aus hellem Baumberger Sandstein, die so ganz unter-
schiedlich angeordnet sind, prasentiert er zumeist auf dem Boden, teilweise auf
funktionalen Sockeln oder auch in Kasten (hier auch in Verbindung mit einer Vi-
deoarbeit, darin aktuelle Nachrichten aus Syrien und dem Jemen), haufig in der
Kombination mit groBen Papieren, die Zeichnungen zeigen, die dem Werk eine
weitere Bild- und Interpretationsebene bieten. In den dreidimensionalen Stlicken
lassen sich figilrliche und architektonische Elemente ablesen, also menschliche
Torsi, GliedmaBe, Halbreliefs und Bauteile wie Saulenschafte, Balken und Platten.
Die Einzelteile sind immer fragmentarisch und einander zugeordnet, bleiben je-
doch lickenhaft und lassen sich nicht zu einem vollstandigen Ganzen zusammen-
figen. Glnter Baumann hat die Wirkung von Vorés Werken einmal so beschrie-
ben: ,Der Betrachter schwankt hin und her in der Wahrnehmung von Baustellen-
situation und archaologischen Grabungsfeldern."* Die fein bearbeiteten Skulptu-
renteile weisen immer auch Bruchstellen auf - ,alles, was es an Bearbeitungs-
mdglichkeiten am Stein gibt"™ - , die zu den glatten, asthetischen Oberflachen im
Kontrast stehen, ganz so, dass die Mehrdeutigkeit ihrer Aussage bereits durch
das Material nach auBen getragen wird. Denn der Stein steht flr ein schweres
plastisches Volumen. Man verbindet es mit dem Archaischen. Er symbolisiert et-
was, das die Zeit Uberdauert, was in der Bildhauerei jahrhundertelang gewlinscht
war. Voré bricht radikal mit diesen Vorstellungen und bettet seine torsohaften
Versatzsticke in einen poetischen Kontext. Sein Blick gehe, so heiBt es ,zurlick
nach vorn“®, was die Einstellung suggeriert, dass das Morgen nicht ohne das Ges-
tern madglich ist. Dabei installiert der Kinstler sein Werk nach einer festen Ord-

nung, die keinerlei Beliebigkeit enthalt, da die scheinbare Planlosigkeit des Ar-

3In: Voré, Arbeiten aus fUnf Jahrzehnten, Karlsruhe 2011, S. 5
“Wie Anmerkung 3, S. 4

*Voré im Gesprach mit der Verfasserin am 18.5.19
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rangements nur vordergrindig angelegt ist. Beinahe wirken seine Installationen
wie wissenschaftliche Versuchsanordnungen, bei denen aus einem ,Urmaterial®
etwas Neues entstehen kann, oder umgekehrt gedacht, diese bruchstlckhafte
Un-Ordnung fir immer der Vergessenheit anheim fallen wird.

Diesen Arbeiten gehen Entwurfszeichnungen voraus, die das prozessuale Vorge-
hen vorbereiten, d.h. die Skizzen liefern auch die Ideen zur Kombination der
Skulpturenteile. Voré, einst Meisterschiler bei Hans Kindermann an der Staatli-
chen Akademie der Bildenden Klnste in Karlsruhe, lasst sich beim Zeichnen von
der figlrlichen Gestalt leiten, und obwohl die plastische Form in der Zweidimen-
sionalitat der Flache an Substanz verliert, bleibt die Kérperlichkeit eines Leibes in
seinen in Mischtechnik ausgeflihrten Arbeiten auf Papier deutlich splrbar. Wie im
Sandstein kampft der Mensch auch auf dem Papier um seine Existenz;er wird
von Strukturen aller Art umschlossen, ist Verletzungen ausgeliefert, die ihn auf
die Probe stellen. Als Kiinstler stellt sich Voré der ,Frage nach einer anthropologi-
schen und kulturellen Identitat"’, einer Echtheit und Authentizitat, die im Zeital-
ter der uneingeschrankten Verfligbarkeit und Reproduktion immer mehr Bedeu-
tung erlangt. Der Verweis auf das Vergangliche in seinem Schaffen riickt die

Grenzen des Machbaren in ein neues Licht.

Kehren wir zur Schénheit zurtick und lassen das Vergangliche vergangen sein?
Geht das einfach so? Fllichtigkeit, Endlichkeit, Zeitlichkeit sind an sich weitaus
realer als Bestandigkeit, Langlebigkeit und Ewigkeit. Die Bildhauerin Irmela Maier
denkt in ihrem Schaffen dariber nach, Uber die Flichtigkeit von Erscheinungen
und damit verbunden Uber Werte und ihre Bedeutung.

Irmela Maier (geb. 1956 in Bad Waldsee, lebt in Ettlingen) studierte an
der Staatlichen Akademie der Bildenden Kinste in Stuttgart und begann zu-
nachst als Malerin, bevor sie sich ganzlich der Bildhauerei zuwandte. Eines ihrer
Themen ist die Schdnheit der Kreatur, die Darstellung des Tieres. Jenem Mitbe-
wohner auf unserer Erde, der unter dem Oberbegriff Fauna neben dem Menschen
und der Welt der Pflanzen zu den drei natlrlichen Ordnungen auf unserem Plane-

ten zahlt.

"Wolfgang Hartmann, wie Anmerkung 3, S. 65



Ich finde den Begriff Kreatur im Zusammenhang mit ihrem Schaffen umso sinni-
ger, da sich das Kreatlrliche von lateinisch creare, von Schépfung, ableitet. Was
wiederum zum einen auf das kunstlerisch Gestaltete verweist, zum anderen aber
auch auf das Tier als Sinnbild des Lebenskreislaufs. Bezogen auf den Menschen
meint man mit Kreatur jedoch etwas Bedauernswertes, Verachtenswertes, etwas,
das Mitleid erzeugt.

Spielt diese Bedeutung in Irmela Maiers Kreaturen eine Rolle?

~Mir ist die Auseinandersetzung mit dem lebenden Modell wichtig. Immer wieder,
wenn ich ein Tier, einen Menschen zeichne, beobachte, gibt es einen Augenblick,
der bleibt und wichtig ist. Wenn ich Glick habe, kann ich etwas davon
festhalten," schreibt sie.® Diese Unmittelbarkeit der Anschauung ist der zentrale
Ausgangspunkt ihres plastischen Schaffens, das von der Beobachtung uber
Zeichnungen und Fotografien zu diesen ungewdhnlichen figlrlichen Materialcol-
lagen flhrt. Auf zwei unterschiedliche Materialien treffen wir bei bei Irmela Maier
immer wieder: Auf den Ton, aus dem die Klnstlerin in der Regel Kopfe, Hande
und FuBe ihrer Modelle formt, sowie auf kunstfremde Materialien wie Draht bzw.
Drahtgeflecht unterschiedlicher Metallsorten und Abfallprodukte der Zivilisation,
die sie sachlich als Recyclingmaterial bezeichnet. Hierin lasst sich bereits ein
grundsatzliches Naturverstandnis der Klnstlerin ablesen. Dabei mdchte Irmela
Maier mit ihrem Werk nicht anklagen, sondern beobachtend schildern, um an un-
ser Einfihlungsvermégen zu appellieren und uns das Verstandnis Uber die Zu-
sammenhange alles Lebendigen in Erinnerung zu rufen.

Gerade fur ihre Tierportrats bietet ihr der Zoo als Anschauungsort viele Ein-
dricke. Affen, Elefanten, Wélfe sind ihre bevorzugten Modelle, auch, weil gerade
sie mit dem Menschen in ihrem Sozialverhalten vergleichbar sind. Das findet sie
faszinierend; sie liest Blcher und Abhandlungen dariber, will mehr Uber diese
Tierarten wissen und ihnen und ihrem Wesen nicht nur Uber die anatomischen
Skizzen naher kommen. Dass es ihr in ihrem Werk also nicht nur um figurliche
Zustande geht, lasst sich an den Arbeiten selbst direkt ablesen. Die Tiere sind

haufig in Bewegungsablaufen aufeinander bezogen. Die kleinen Elefanten zum

8In: Ausst.Kat. Irmela Maier, Affentheater, Schlo Fachsenfeld, Galerie Knecht und Burster Karlsruhe, 2014, S.
67



Beispiel sind aus unterschiedlichen Tonarten hergestellt, so dass durch den Brand
diese besonderen, farblich nuancierten, hautahnlichen Oberflachen entstehen.
Sie verandern kontinuierlich ihre Position, vom Liegen zum aufrechten Stehen bis
zum zweibeinigen, regelrecht triumphierenden Aufgerichtetsein. Dargestellt ist
nicht etwa eine Elefantenherde, sondern ein einzelnes Tier. Irmela Maier findet
es spannend, durch diese unterschiedlichen Bewegungsposen und zeitversetzten
Ablaufe, Gleichzeitigkeit zu vermitteln. Das inspirierte sie auch bei den auf teller-
formigen ,Sockeln"™ angeordneten Affenportrats, bei denen sich die Tiere konzen-
triert mit sich selbst beschaftigen.

,Erst wenn die Tiere aus dem Blick des Menschen verschwinden, beginnt der
Mensch sie Wert zu schétzen." Diese Feststellung der Kinstlerin fihrt zur nachs-
ten Tiergattung, dem Wolf, der sie schon zu Beginn ihrer kinstlerischen Tatigkeit
als bildnerisches Motiv anzog. Mit diesem Tier, das lange Zeit vollig aus unserem
Blickfeld verschwunden war, sind in der Gesellschaft zwiespaltige Geflihle ver-
bunden. Irmela Maier geht in ihren Werken dagegen an, indem sie ihn als emo-
tionales, kommunikatives und soziales Wesen darstellt, das vom Menschen - ge-
stalterisch Ubertragen in die fahrbaren Unterbauten der Tierkdrper — je nach Be-
darf hin- und hergeschoben wird. Ihre groBe Wandinstallation mit den zahlrei-
chen Wolfsképfen weist als Metapher subtil auf menschliche Verhaltensmuster
hin, die Wut, Aggression, aber auch Unterwirfigkeit zeigen. Die Schdnheit der
Kreatur, die Asthetik des Ausdrucks, bleibt bei Irmela Maier immer wichtiger Teil
der Gesamtaussage, wenngleich in jeder Figur durchaus Melancholie und

Schmerz Uber ein verloren gegangenes Paradies mitschwingen.

Leiten wir Gber vom Lebewesen zum Dinghaften.

Fast kdnnte man von einem ,Fetisch Alltagsgerat" sprechen: Fenster, Tur, Leiter,
Bett, Bank, Stuhl, Balken, Rahmen, Auto, ,Kaffeestabchen®™. Mal sind diese Dinge
wie der zuletzt genannte Loffelersatz Uberdimensional vergréBert, meist jedoch
im Vergleich zum Original verkleinert dargestellt. Der Bildhauer Eckart Stein-
hauser (geb.1969 in Friedrichshafen, lebt in Ettlingen) bildet einfache Din-

ge aus dem Alltag in Holz nach, die ineinander geschoben und einander zugeord-

®Irmela Maier im Gesprach mit der Verfasserin im Mai 2019



net zu neuen, ungewohnten Gruppierungen arrangiert werden. Verbunden sind
sie untereinander Uber ihre zeichenhafte Form. Manche beziehen sich, solitar
prasentiert, durch eine identische farbliche Lackierung aufeinander. Andere wei-
sen in der naturbelassenen Farbigkeit und in ihrem sagerauen Zustand auf die
organische Herkunft des Materials zuriick. So sind es grundsatzlich zwei unter-
schiedliche Methoden, mit dem Holz umzugehen, die den Bildhauer in seinem
Werk leiten. Zur einen Gruppe gehdren die farbig gefassten Hélzer, sozusagen
die klassische Art, mit dem Material umzugehen. Die deckende Farbe nimmt ihm
seinen Charakter, die daraus gefertigten Dinge wirken technisch und unter-
dricken die Stofflichkeit (Autos, Kaffeestdbchen). Zur anderen Gruppe gehdren
die Werke aus dem naturbelassenen Material - hier verschwimmt die Grenze zwi-
schen naturlicher Anmutung und dinghafter Nutzbarkeit. Gerade im Hinblick auf
die ungefassten Arbeiten, die sich im Bereich eines hdauslichen Umfeldes bewegen
wie Stluhle, Tische, Leitern und architektonische Elemente, mag man dem Kilnst-
ler die Absicht unterstellen, dem alltéaglichen Chaos mit einer neuen Ordnung zu
begegnen und somit auf die Schdnheit, ja asthetische Prasenz dieser von uns
tagtaglich so selbstverstandlich genutzten Gegenstéande hinzuweisen. Sein kom-
binatorischer Aufbau wirkt spielerisch, wenngleich gut durchdacht und in den
Gleichgewichten ausgewogen. Die Holzverbindungen sind technisch perfekt, die
Proportionen gut aufeinander abgestimmt. Manche Labilitat im Ausdruck ist nur
vordergriundig, denn genau betrachtet hat alles seinen richtigen Platz, um mit-
einander bestehen zu kdnnen. Selbstverstandlich kann der Bildhauer im Wandob-
jekt mutiger sein. So montiert er eine Stuhlform kopfliber vor den diagonalen
Balken oder klappt die reale Perspektive mit Bettgestell und Leiter, die sich inein-
ander verkeilt haben, senkrecht an die Wand.

Als gelernter Modellbauer, der nach der Lehre Bildhauerei an der Staatlichen
Akademie der Bildenden Kinste in Karlsruhe studierte - Steinhauser war Meis-
terschiler bei Hiromi Akiyama - kennt er die handwerklichen Méglichkeiten, um
diese zum Ausgangspunkt flr seine irritierenden Formverbindungen zu nutzen.
Sein Mobiliar lasst sich so nicht mehr verwenden. Im Unterschied dazu reizt die
Reihe der kleinen roten Autos zum Spielen, so mdéchte man am liebsten die

kUnstlerische Anordnung der Teile verandern und ausprobieren, wie gut sie sich



bewegen lassen. Reicht diese Assoziation von Spielzeug aus, uns Uber die offen-
sichtliche Kunstprasentation hinwegzusetzen? Irritierend und von der Anmutung
eines Spielgerats abweichend sind jedoch die leicht geschwungen gearbeiteten
Autokoérper, die sich den genormten Vorbildern entziehen. Die Uber vier Meter
hohen, weiB lackierten ,Kaffeestidbchen® hingegen wirken in ihrer Uberdimensio-
nierung bereits auf den ersten Blick nicht real - ihre Funktion haben sie vdllig
verloren. Daher bleiben wir auf Distanz, ratseln zunachst Uber ihr Aussehen.
Eckart Steinhauser geht den Dingen in ihrer Wesenhaftigkeit auf den Grund, hin-
terfragt ihre Bedeutung, verwandelt sie in Zeichen und zeigt durch die verander-
te Zuordnung, wie leicht sich Sinnbezlige verschieben kénnen. In all seinen Ar-
beiten splrt man die Verbundenheit des Klnstlers zu seinen Objekten und ihrer
Asthetik. Schénheit, Wahrheit und Erfindung haben bei ihm mit dem Universum

der Dinge zu tun.

Im Hochmittelalter verlangt Thomas von Aquin von der Schdnheit drei Dinge:
Proportion, Vollstandigkeit und Klarheit/Leuchtkraft (lat. claritas).'’® Man bezog
diese Einstellung zunachst noch ausschlieBlich auf die Wiedergabe der menschli-
chen Figur und entsprach dem in der Auswahl reicher Farben wie Gelb, Rot und
Blau. Seither gelten Farben zunehmend als Ursache fir Schénheit; manchen von
ihnen wurde sogar Ubersinnlichkeit zugedacht. Unser heutiges Farbverstandnis
entstammt dieser Tradition. Der Maler verfligt heute nicht nur Uber ein schier un-
endliches formales Repertoire zur Formulierung seiner Ideen, sondern kann auch
- wie damals - Uber die Ausdruckskraft und Symbolik von Farben komplexe Zu-

sammenhange schaffen und so den Reichtum seines Metiers aufzeigen.

Von jeher ist das Atelier eines Klnstlers ein ganz besonderer Ort, mehr noch, die
Stelle im Atelier, an der gearbeitet wird. Man arbeitet als Maler heutzutage nicht
mehr an der Staffelei, sondern zumeist an einer Wand, die dem Bildtrager als Wi-
derstand dient.

Bodo Kraft (geb. 1951 in Neustadt/WeinstraBBe, lebt in Ettlingen) arbeitet

gerne bei Tageslicht, dann, wenn die Farben in ihrer Natlrlichkeit und Leucht-

9Siehe Anmerkung 2, S. 100



kraft wirken. Seine Bilder, die groBen ,Atelierwande®™ und die ,quadri* hinter
Glas, die er hier in Kressbronn zeigt, transportieren diese Frische im Ausdruck.
Ware er nicht Maler geworden, hatte er Architektur oder Archdologie studiert, er-
zahlt Kraft, der sich flir diese Wissenschaft begeistern kann, die sich mit der Ver-
gangenheit und den verlorenen oder verloren geglaubten Zeugnissen unserer
Kultur beschaftigt. Das Interesse, das Heutige im Kontext des Vergangenen zu
begreifen, bildet den Ausgangspunkt seiner Malerei. Die hier zu Vierergruppen
zusammengefassten , Atelierwande" - es sind hohe, schlanke Bildformate, zeigen
Ausschnitte aus einer Malwand, die von den Spuren der Arbeit gekennzeichnet ist
und auf der sich ganz selbstverstandlich ein Eigenleben entwickelt. So tauchen in
frei gesetzten, abstrakten Farbraumen gegenstandliche Versatzstlicke aus ver-
gangenen Bildern auf, menschliche Kdpfe, Fensterausschnitte, immer wieder ein
holzerner Malstock, unterschiedlichste architektonische Elemente, Schrift und Pa-
limpsest artige Uberschreibungen, aber auch banale Dinge wie Steckdosen,
Schalter, Nagel oder kleine Farbproben. Ein groBer Fundus von Fotografien alte-
rer Olskizzen und Erinnerungen - auch an die Studienzeit - inspirieren ihn zu die-
sen Bildern mit ihren unterschiedlichen Zeit- und Ereignisschichten. Auf einer
Ausstellungswand kombiniert Bodo Kraft in den Bildern barocke Zitate mit der
Arbeitswand, so erkennt man im oberen Bildbereich Teile von Gewandfiguren,
wie man sie von alten Gemalden oder auch Fresken kennt.

Krafts klnstlerische Anfange lagen in einem hyperrealistischen Stil und in einer
Darstellungsweise, die Figur und Gegenstand in trompe-I'oeil Manier umsetzte.
Der Maler, der an den Akademien in Karlsruhe bei Horst Antes und Herbert Kit-
zel, an der Freien Kunstschule in Stuttgart bei Gerd Neisser und an der Stuttgar-
ter Akademie bei Rudolph Haegele studierte, hat aus diesen Studienjahren eine
fur ihn stimmige Synthese in der malerischen Auffassung gefunden. Denn im Un-
terschied zu den mit illusionistisch gemalten Versatzstlicken und perspektivi-
schen Brichen operierenden ,Atelierwanden" lebt die zweite Werkgruppe, mit
der er sich hier in der Lande prasentiert, ganz aus der Farbe heraus. Quadri be-
deutet im Italienischen nicht nur die Mehrzahl von quadro (Quadrat), sondern
meint in der Kunst auch Bild, Gemalde und allgemein Malerei. Charakteristisch

sind darin das konzeptuelle Format mit der Rhythmisierung der kleinen Karton-



quadrate in geschlossenen Folgen, die skizzenhaften Motive und der intuitiv ge-
setzte Farbauftrag. Bodo Krafts malerische Reflexionen entwickeln ,Bilder aus
Bildern®, die sich zu geheimnisvollen Geschichten verbinden. Die Asthetik der
Farben wird verknlUpft mit der Magie der Gegenstande, oder wie er selbst sagt:

»alles bleibt offen oder in Andeutung. "

Selbstverstandlich kann man ,hin und weg" sein, von all den Kunstwerken: den
Skulpturen, Installationen, Objekten, der Malerei. Mit diesem Ausstellungstitel
machen die vier aus Ettlingen augenzwinkernd auch auf ihre persdnliche Bezie-
hung zu Kressbronn aufmerksam, die sich zufalligerweise so ergeben hat. Man
fahrt hin und ist dann wieder weg, um erneut zurtickzukommen, sich aufzuhal-
ten, wieder abzufahren, hinzukommen, wieder wegzufahren, ... also: ,hin und
weg".
Was sie mitnehmen von hier? Die Schénheit der Umgebung, die Freude am
Nicht-Alltaglichen, die Lust an der Veranderung, die Erlebnisse und Erinnerungen

und einfach ein gutes Gefuhl, ,hin und weg" eben!

Herzlichen Dank fir Ihre Aufmerksamkeit!

© Dr. Sabine Heilig, Nordlingen, im Mai 2019

"Zitat Bodo Kraft

10



