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Zu Uwe Wittwers Aquarellen
Ulrich Loock

Im Werk vieler Maler nimmt das Aquarell eine eigene und bedeutende Stellung ein,
ldngst ist es nicht mehr nur ein Notbehelf des Reisenden oder des Freiluftmalers.
Dennoch erscheint es wie ein Verstoss, was Uwe Wittwer tut, mit durchaus traditioneller
Aquarell-Technik ndmlich Formate anzugehen, die auch fiir die Olmalerei als gross zu
bezeichnen waren. Da das Aquarell konventionell eine kleinformatige Malerei ist, wirken
Wittwers Grossformate ibermassig, Massstabe Ubersteigend, und insofern jene feinste
Nuancierung, die der Technik eigen ist, einen geringen Abstand des Betrachters vom
Blatt erfordert, wirken sie untiberschaubar und tUberwaltigend.

Die schiere Grdsse der Formate entspricht der scheinbaren Grenzenlosigkeit des Meeres,
und ein weiteres tautologisches Moment liegt in der Darstellung des Meeres mit
verfliessender Wasserfarbe. Kriegsschiffe verschwimmen in der Aquarellmalerei mit dem
Wasser, erscheinen dessen Wirklichkeit zugehorig, als Ausgeburten des Meeres,
Phanomene der Natur. In den Marinebildern also verbindet sich eine Tendenz, den
ikonischen Charakter der Darstellung durch Tautologien zurickzunehmen, mit einer
Tendenz zur Naturalisierung der Waffenschiffe. Ahnlich erhalten die zerstérten Stadte in
einer anderen Reihe von Aquarellen den An schein naturlicher Landschaften. Gebrochen
werden die Tautologische und die naturalisierende Tendenz jedoch durch nicht-
naturalistische Farbigkeit und auch das Hochformat, gerade nicht das Landschaftsformat,
in einigen Werken auch durch die gewissermassen filmische Wiederholung mehrerer
Bilder innerhalb eines Formates, durch die spiegelnde Verglasung der ausgestellten
Arbeiten.

Wittwers Aquarelle scheinen daraufhin angelegt, zu fasziniertem Schauder angesichts
menschlich-natirlich ambivalenter Schreckens-Phanomene zu verfihren. Dies ist in
héchstem Masse anstdssig. Die Arbeiten sind daher auch verschiedentlich rigoros
abgelehnt worden. Urteile aus kritischer Haltung heraus scheinen jedoch die asthetische
Brechung der Malereien zu ignorieren. Ihr Anstoss erregender Charakter soll nicht in
Abrede gestellt werden. Er ist jedoch derart, dass er es dem Betrachter er méglicht und
von ihm fordert, sich der eigenen Faszination durchs Schreckliche reflektierend
innezuwerden und sich von ihr zu befreien, ohne sie zu verdrangen.



Uwe Wittwers Aquarellmalerei des Erhabenen

Mariuccia Sprenger

Die Verwunderung, die an Schreck grenzt, das
Grausen und der heilige Schauer, welcher den
Zuschauer hei dem Anblicke himmelansteigender
Gebirgsmassen, tiefer Schlinde und darin
tobender Gewasser, tiefbeschatteter, zum
schwermutigen Nachdenken einladender Eindden
usw. ergreift, ist, hei der Sicherheit worin er sich
weiss, nicht wirkliche Furcht, sondern nur ein
Versuch. uns mit der Einbildungskraft darauf
einzulassen, um die Macht ebendesselben
Vermdégens zu fuhlen, die dadurch erregte
Bewegung des Gemits mit dem Ruhestande
desselben zu verbinden, und so der Natur in uns
selbst, mithin auch der ausser uns, sofern sie auf
das Gefuhl unseres Wohlbefindens Einfluss haben
kann, Uberlegen zu sein.

Wer sich flrchtet, kann tber das Erhabene der
Natur gar nicht urteilen, so wenig als der, welcher
durch Neigung und Appetit eingenommen ist, Uber
das Schone.

Immanuel Kant, Kritik der Urteilskraft

Ein ungewohntes und heikles Thema, mit dem sich Uwe Wittwer in kritischer,
engagierter, scharfsinniger und offener, jedoch auch subversiver Weise auseinandersetzt
— das Erhabene in der Natur und in der Gewalt.

Das Erhabene — ein von Kant in der Kritik der Urteilskraft behandelter Gegenbegriff zum
Schénen, Gegenstand eines «moralischen Gefiihls», das beim kultivierten Menschen sich
einstellt in Konfrontation mit dem schlechthin Grossen oder schlechthin Machtigen — als
Thema von Darstellungen zu deklarieren in einer Zeit, wo die Ehrfurcht vor Grauen und
Schrecken unter der taglich massenmedial produzierten, Geflihle nivellierenden Bilderflut
abgestumpft und abgeflacht und von einer oberflachlichen Konsum- Attitlide abgel6st
wird, erweist sich als mutiges und unbequemes Unterfangen. Noch problematischer ist
es, wenn Kriegswerkzeug und Kriegsverheerung, Sinnbilder der Gewalt als Trager des
Erhabenen dargestellt werden, und zwar nicht in der fir Marinebilder Gblichen Tradition
der Olmalerei, sondern in der Technik des Aquarells. Der Betrachter ist irritiert und
konsterniert.

Bilder von Kriegsgeschehen, Kriegsverwistungen und Katastrophen gehéren schon langst
zu unserer taglichen Kost. Unter dem Vorwand der umfassenden Information werden
dem Medienkonsumenten alle Schrecknisse der Welt scham- und schonungslos
vorgefuhrt. Je grausamer und plakativer die Darstellungen, um so grdésser scheinbar das
Entsetzen und das Mitleid, das sie hervorrufen sollen. Dass sie jedoch auch eine dem
Menschen eigene Lust auf Gewalt befriedigen, bleibt meistens verschwiegen.

Dieses gespaltene Verhaltnis zur Gewalt, deren Negation und Verurteilung einerseits und
deren Affirmation und Verherrlichung andererseits, wird von Uwe Wittwer, der Gewalt als
Bestandteil unseres natirlichen und kreatirlichen Daseins akzeptiert, sie als Potential der
Zerstdrung, aber auch als Potential der Erneuerung versteht und in ihr ein Moment des
Erhabenen erkennt, reflektiert und thematisiert.

Symbole der Gewalt, Folgeerscheinungen von Gewaltanwendung und Opfer von Gewalt
werden in der subtilen Aquarelltechnik flachendeckend zu Papier gebracht. Schicht uni
Schicht wird die Farbe auf grossformatige Blatter aufgetragen und bis zur Unkenntlichkeit
gebrochen. Neue Farbeffekte entstehen durch Verweben, Uberlagern, Ergénzen und
Auslassen. Das Motiv wird durch Schichtung und Verdichtung von Farbflachen aus der
Grundflache herausgearbeitet.



Die Konturen bleiben unbestimmt, verwischt, eine Vorzeichnung erlbrigt sich. Der
Umgang mit Farbe, das Malen, die Peinture, erlaubt im Aquarell keine spontane Malgeste,
sondern erfordert prazise Voruberlegungen bezlglich Komposition und Lichteinfall. Fehler
kénnen kaum korrigiert und Lichteffekte, die im Gegensatz zur Olmalerei durch
Aussparung entstehen, nachtraglich nicht mehr hinzugefligt werden.

Eine Technik also, hei der das Werk der absoluten Kontrolle des Kiinstlers unterliegt —
nichts wird dem Zufall Gberlassen —, eine Technik jedoch auch, wo dies kalkulierte,
rational bestimmte Vorgehen hinter einer Oberfléche verschwindet, die eine samtene,
sinnlich erfahrbare Taktilitat aufweist, welche durch das leise Flimmern des Lichtes noch
potenziert wird.

Fir Uwe Wittwer ist die Aquarellmalerei eine visuelle Haltung, die in ihrer Klarheit und
Strenge der Kammermusik vergleichbar ist. Hier wie dort sind es Prazision und dusserste
Konzentration hei der Ausflihrung, die das Gelingen des Werkes ausmachen. Je der
einzelne Ton hat eine wichtige Bedeutung, steht gewissermassen allein im Raum —
anders als hei symphonischen Werken, wo der Ton mit anderen und in einer grossen
Geste zu effektvollen, ohrenberauschenden Klangorgien verschmilzt. So wie die
Kammermusik ein feines, erfahrenes Gehdr erreicht, so verlangt auch das Betrachten von
Aquarellen gréssere Konzentration, Einfihlung und Feingefihl.

Als stimmungsvolle Schaubilder prasentieren sich die Landschaftsdarstellungen: Eine
Meeresbucht, dunkel die Landstriche im Vordergrund, welche die Bucht umschliessen,
deren zum Horizont hin sich aufteilender Meeresspiegel fugenlos in den gelb
scheinenden, grenzenlosen Himmel Gbergeht. Die Erfahrung des Erhabenen im Anblick
der unermesslichen Weite der Natur wird hier in der Tradition der Deutschen Romantik
und in Anlehnung an Kants Ausfiihrungen thematisiert.

Eine kontemplative Anschauung jedoch vereitelt bereits die Meereslandschaft, in der von
Menschen angebrachte, meterlange Wellenbrecher Kanonenrohren gleich das gelbliche
Meer zerschneiden. Die dunkle Farbmasse, am unteren linken E3ildrand noch als
bedrohliche Wand erscheinend, biegt sich langsam zu einer sich am Horizont
verjungenden Kiste. Der Himmel liegt bleiern und schwer Gber dem stummen
Geschehen, wo Gewalt als Menschen werk die Gewalt der Natur zu déammen und zu
brechen versucht, ein Schauspiel, das in seiner Einfachheit und Kraft ergreift.

Ein anderes Blatt wiederum erweist sich auf ersten Blick als rein abstrakte Malerei. Frei
vom Zwang einer Darstellung fliessen die Farben in- und Ubereinander, konkretisieren
sich durch immer wieder aufgetragene, lasierende Schichten, brechen sich, lichten sich
durch Wischungen. Die Kontemplation der reinen Peinture wird aber am unteren Bildrand
durch stark aufgetragene Farbschichten, die sich zur Darstellung eines Kriegsschiffes
verdichten, abrupt unterbrochen. Bedrohlich ragen die Kamine und Kontrolltirme in das
diffuse Graugelb des Himmels, aggressiv richtet sich das gewaltige Kanonenrohr zum
linken Bildrand hin. Ein Produkt menschlicher Ingenieurskunst und Kriegsindustrie, eine
geballte Ladung Gewalt steht hier flir das schlechthin Grosse und Machtige, das uns das
Gefuhl von Erhabenheit vermittelt. Die Zeiten haben sich gedndert. Nicht mehr die Natur
ist es, vor deren Machtigkeit wir furcht- und ehrfurchtsvoll erschauern, sondern unsere
eigene Produkte, die weit grdossere Verheerungen anzurichten imstande sind.

Die Brechung von dekorativer, gefalliger, scheinbar bedeutungsleerer Peinture durch die
Darstellung von Objekten, die auf Gewalt verweisen und den Betrachter provozieren,
zieht sich durch die gesamte Werkserie. So entpuppt sich, was anfanglich als dekorative
Schiffstapete gelesen werden kénnte, hei nédherem Hin sehen als Darstellung von
Panzerschiffen, die scheinbar ziellos das Meer durchkreuzen. Assoziationen an
Kreuzfahrer, an gewaltsames Auf- und Ausbrechen stellen sich ein. Der Raum wird
gesprengt, erobert, sich allféllig einstellende Widersténde werden bekéampft. Noch bleiben
die Kanonen stumm, noch ist die Katastrophe nicht eingetreten, die sich in der Serie der
roten Landschaften prasentiert.

Ruinentberreste von zerbombten Stadten, stirzende Haus wande, Zivilisationsskelette
nach dem erfolgten Angriff werden aus unzéhligen Schichten von verschiedenen, mit
Schwarz gebrochenen Rotténen herausgewirkt. Rot als Symbol der Aggression und



Zerstdrung fungiert einerseits als zusatzlicher Filter zur Intensivierung und Potenzierung
des schauerlichen Geschehens und verweist andererseits als Symbol des Lebens und der
Liebe zugleich auf das Erneuerungspotential, das in der Verwistung liegt, analog dem
Lavastrom, der zwar ganze Landstriche verwlstet, um nach Erkalten jedoch den
fruchtbarsten Boden zu liefern.

Einer weiteren Werkserie liegen Frauenportraits zugrunde. Zum einen das Suchbild des
RAF-Mitglieds Susanne Albrecht, zum anderen Holbeins Portrait von Jane Seymour
(1536). Susanne Albrecht, Mitglied einer gewaltausiibenden Organisation, die den
Terrorismus als einziges Mittel gegen die Ohnmacht des Daseins und die
Einschrankungen eines Systems erachtet hat. Jane Seymour, die Gattin Heinrichs VIII.
und ein Opfer mannlicher Gewaltausibung, die ihrem Schicksal mit Tod im Kindbett
begegnet. Wahrend auf einer Anzahl kleinformatiger Blétter die stereotype Suchbild-
Vorlage durch immer neue Farbschattierungen und Verwischungen einer standigen
Befragung unterzogen wird, in der Hoffnung, das wahre Gesicht der dargestellten Frau
ergrinden und erfassen zu kdnnen, prasentiert sich das héfische Halbfiguren Portrait als
statische Schwarz-Weiss-Schablone, die aus der flachendeckenden, tonigen Peinture des
Blattes herausgearbeitet wird, um spater wieder mit einem Raster aus Flugzeugen,
Bienen oder dem Rotfilter Giberdeckt zu werden. Hier ist es nicht so sehr das Motiv,
sondern das Vorbild in seiner Ganzheit, das sinnlich betrachtete Meisterwerk der
Kunstgeschichte, dessen Autonomie durch erneute Verarbeitung und Eingriffe hinterfragt
und durchbrochen wird, um es dadurch wieder unter die Kontrolle des Kiinstlers zu
bringen.

Zerstoren und Neuschdpfen, Tod und Neugeburt, Kraftepaare, die unsere tagliche
Existenz umgehen und bestimmen, deren negative Seite wir aber allzugern tabuisieren,
werden durch Uwe Wittwer von ihren Randern her untersucht und thematisiert. Als
Zeitgenosse einer Epoche, wo Kampfe vielfach verdeckt und auf psychologischer Ebene
ausgetragen werden, scharft er unseren Blick aufs neue fir die gewaltsame Aktivitat, mit
der Forderung, dass wir hei deren Anblick uns des Erhabenen wieder erinnern und ein
echtes moralisches Geflihl entwickeln, ein Geflhl, das nicht urteilt und verurteilt, wertet
und abwertet, sondern die Kraft hat, sich der Ganzheit der menschlichen Existenz zu
stellen.
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