Hallo Freunde!

Nachstehend findet ihr einige Artikel diverser Zeitschriften die im Laufe der Zeit über meine Kunst und Wenigkeit veröffentlicht worden sind.

Ein kurzweiliges Lesevergnügen wünscht euch euer

Waldi

------------------------------------------------------------------------------------------------------------

Interview für die polnische Zeitschrift „TATUAŻ“

Frage: Kubismus hin, Impressionismus her – glaubst du, dass es eine gute Idee ist, sich Inspirationen für die gegenwärtige Kunst aus den alten Stilen der Malerei zu holen, die schon längst ausgedient haben und die schon so popularisiert worden sind, dass sie heute nur mehr als historische Kunstformen vorkommen?

Antwort: Die jungen Stilrichtungen der Bildenden Kunst, wie Kubismus, Futurismus, Abstraktion, Art-Deco, Expressionismus und die ganze impressionistische Palette, wie Neoimpressionismus, Postimpressionismus, Spätimpressionismus und mit seinen ganzen Abzweigungen wie Pointilismus, Symbolismus, Chromoluminarismus, Divisionismus, Tachismus, Fauvismus, Macchia und viele, viele andere, sind durch diverse revolutionäre Aktivitäten und Bewegungen der Maler anfangs des 20. Jahrhunderts entstanden und waren gegen die Akademiker des Klassizismus und gegen die Klassizistischen Entstehungsprinzipien gerichtet. In der heutigen Kunst haben sie noch nicht ausgedient und sie werden auch niemals ausdienen, denn sie werden von vielen zeitgenossischen Künstlern als lebendige, mutierende und sich entwickelnde Kunstformen weiterverwendet. Sogar Realismus und Surrealismus in ihren verschieden Varianten werden gegenwärtig noch von führenden Künstlern weitergetrieben.

Es geht dabei gar nicht darum, die Stile zu kopieren, sondern um die Fähigkeit eines Künstlers die Stile in ihren verschiedenen Variationen auf lebendige und sich entwickelnde Art und Weise so einzusetzen, dass sie zu assoziativen Hilfsmitteln für den Betrachter werden, was die Interpretation eines Kunstwerks angeht. Um das so zu können, muss man natürlich die Stile mitsamt ihrer Geschichte auch gut kennen, was man nicht von vielen sagen kann, die sich selbst gerne „Künstler“ nennen.

Ein wahres Kunstwerk ist ein Rätsel, das dem Betrachter eine Führung ins Leben des Künstlers, über seinen emotionalen und spirituellen Zustand, seine bisherigen Konfrontationen mit der Kunst, seine kosmopolitischen Inspirationen und seine Weltanschauung anbietet.

Eine gute Idee für ein Objekt der bildenden Kunst kann alles sein was das Wissen zum Thema Kunst und die Intelligenz des Künstlers bestätigt, mitsamt seinen Fähigkeiten, das Wissen fürs Realisieren von seinen artistischen Ideen einzusetzen.

Jedoch die Arbeiten von den Künstlern, die auf dem Weg der Suche nach Ideen für moderne Kunst nur Vereinfachungen von schon vorhandenen Stilisierungen machen und nach dem ersten Abgang vom Realismus auf Zeichentrick und dann weiter vom Zeichentrick auf Rotzfleck gehen, überzeugen mich nicht, weil der Unterschied zwischen – „hat er das so gemacht, weil er das so gewollt hat“ oder „hat er das so gemacht, weil er nicht anders kann“ - nicht herauszufinden ist. Ich behaupte deswegen, dass es nichts genierendes ist, sich von sämtlichen Sachen inspirieren zu lassen, auch von vorhandenen Kunststilen, wenn es zur Entstehung eines individuellen, innovativen und eigentümlichen Gesamtwerkes des Künstlers führt, und das nicht nur eine gute, aber auch die einzige Idee dafür ist, dass der Resultat zu einem Objekt der Bildenden Kunst wird, der Kunst, die die Entdeckung von neuen Dimenssionen ermöglicht. 

Das Problem ist nur, wenn man gewisse Fächer nicht durch und durch kennen gelernt hat, dann kann von Inspiration durch sie doch keine Rede sein.

Frage: Es passiert oft, dass du sowohl in deinen Bildern als auch in deinen Tätowierungen manche Ideen vervielfältigst und mehrere Versionen zum gleichen Thema machst. Woher kommt das? Die große Ähnlichkeit zwischen den Versionen lässt an viele Nachfragen denken oder ist es das Ergebnis von etwas ganz anderem?

Antwort: Die Gründe dafür sind so zahlreich wie sie das Leben nur liefern kann, aber die wichtigsten sind, z. B. eine neuer Versuch der Adaptierung eines Motivs auf einen anderen Körperteil, was wiederum einen Künstler beim Neugestalten von Achsonometrie, Flächeneinteilung, Kinetik, dekorativer Umrandung und auch Proportionenwechsel herausfordert.

Manchmal ist das aber auch ein Versuch einer Darstellung unter Anwendung von neuen Elementen und Details, die den Betrachter auf eine weitere Reise von Vermutungen und Spekulationen verführt oder durch die Anwendung anderer Farbgebung andere ästhetische Empfindungen in der Psyche des Betrachters hervorruft.

Natürlich haben im Falle von Tätowierungen diejenigen Vorrang, die von Haus aus an bestimmten Motiven interessiert sind.

Frage: Sag mal, weil ich schon viele Spekulationen zu diesem Thema gehört habe: Wer, hat deiner Meinung nach, kubistischstilisierte Motive als Tattoos (sogenannte Cubics) zu Stande gebracht?

Antwort: Haha! „Cubics“ das ist ein lustiger Begriff und eine interessante Beschreibung. Es gefällt mir.

Das Erschaffen von kantigen, an den Kubismus erinnernden Formen der Stilisierung ist im Laufe meines Lebens durch viele Zufälle und Ereignisse entstanden und das nicht nur im Tätowierbereich, sondern auch in der Ölmalerei, Keramikmalerei, Zeichnung und der Bildhauerei.

Während meiner zahlreichen Ausflüge nach New York und Florida, aber hauptsächlich nach N.Y., die im Jahre 1993 begannen, konfrontierte ich mich mit einer sehr perverskantigen Existenzart der Menschheit.

Ich kann mir nicht vorstellen, dass man nicht nach direktem Kontakt mit der New Yorker Architektur, mit ihren Hoch-Subway- und Brückenkonstruktionen, ihren kleinen und teuren Würfelwohnungen in Manhattan, sowie der kantigen Mentalität der dortigen Menschen, einen „Musenkuss“ in Richtung kantiger Formen bekommt. Schon allein die Nutzung des New Yorker Stadtplanes bringt mit Sicherheit jeden Europäer zu Reflexionen über die Unwahrscheinlichkeit, dass sich alle Strassen mit geradem Eck kreuzen, was den Eindruck der perfekten Quadratordnung vermittelt.

Zu der Zeit habe ich bei einer Convention in Fort Lauderdale in Florida persönlich den Marcus Pacheco kannengelernt, der damals in Orlando gelebt hat und schon früher einige Arbeiten gemacht hat, die in die Richtung von kantigen Abstraktionen gehen. Die Tattoos waren zwar kompositionell und stilistisch interessant, aber waren nur als „Bildchen“ gemeint ohne Zusammenhang mit den Körperformen, auf denen sie sich befanden, vielleicht mit der Ausnahme, dass sie sich in der Mitte der Symmetrieachse befanden.

Das war der Anfang meiner Versuche der Adaptierung und Integration von harten, kantigen Formen der Komposition mit den ovalen Formen des menschlichen Körpers. Eine gar nicht so einfache Sache, wenn man die ganze Ästhetik und die Proportionen beibehalten will. Schritt für Schritt, habe ich immer mehr von den runden Elementen aus meinem damaligen industriellen Stil, mit jenen Details ersetzt, die ich bis heute bevorzuge. Dabei habe ich oft probiert, Linien oder schwarze Farbe auszulassen um sie durch Flächen, Flecken, Punkte oder diagonale Striche zu ersetzen, wodurch es möglich ist ein Tattoo wie ein Ölgemälde aussehen zu lassen.

Zur gleichen Zeitspanne hat auch der Franzose Bugs, dessen Aktivitäten sich in London abspielten, seine ersten Schritte in Richtung „Kantismus“ gemacht, wobei seine Schattierungen in schwarz-weißen Tattoos eine gewisse Ähnlichkeit mit dem Kubismus hatten. Später hat er auch eine ganze Palette von naiven, aber ganz interessanten Interpretationen (sowohl Tattoos als auch Pastell auf Papier) der großen Tamara de Lempicka erschaffen. Seine Schöpfung hatte immer einen ovalen Touch, den er bis jetzt beibehalten hat. Seine Fähigkeit der kompositionellen Anpassung und Adaptierung an die Körperformen ist jedoch oft ein Thema für Polemik und Diskussion. Trotz allem, konnte man schon zu Beginn der ganzen Phänomenentwicklung die gegenseitige Faszination und Inspirationen der sich neuentwickelten Ideen beobachten.

Manchmal greife ich auf meine alten Stile erneut zu oder mixe einige von ihnen in einem Gemälde, was oft zu einer besseren und zutreffenderen Entschlüsselung des Bildinhaltes führt.

Zum Spekulationsthema, „wer zuerst den Mond entdeckt hat“, weiß ich nichts, aber es freut mich sehr, dass es mir gelungen ist, einige Maler und Tätowierer mit einer derartigen Kunstentstehungsprozedur „angesteckt“ zu haben. Viele von ihnen, wie z. B. Sven aus Vorbis, Andy von Göttingen oder Sebastian aus Warschau haben es nach und nach mit ihrem zeichnerischen Talent geschafft, sich in eigene, individuelle Richtungen mit eigenen Wiedererkennungsmerkmalen zu entwickeln. Dieser Umstand ermöglicht einen wertvollen Austausch der „Fetischisten“ von nachklassizistischen Kunstformen und einen viel schnelleren Progress und bietet ein dankbares Rezept für die Kunstentstehung, egal ob es sich dabei um ein Tattoo, ein Gemälde, eine Skulptur oder Objekte anderer Kunsttechniken handelt.

Frage: Viele Leute aus der Tattooszene können sich noch (manche schmerzhaft) an deine gemeinen Kommentare bei der ersten Warschauer Tattooconvention im Jahre 1998 erinnern. Hat sich deine Beziehung zur jetzigen polnischen Tattooszene geändert und wie stehst du heute zu den damals ausgesprochenen Worten?

Antwort: Wenn ich dich richtig verstanden habe, geht es dir um dieses Tattootreffen im Kongresssaal im Warschauer Kulturpalast, das von dem Typen, mit den nach Zlotychmünzen aussehenden Augen, organisiert worden ist, der als Security ein paar schwindlige Schwarzanzug- und Krawattentrottel aus dem altpolnischen KGB beschäftigt hat, die sich dann beim Herumlaufen heimlich über die Tätowierten lustig gemacht haben.

Im März 1998 ist er bei der Wiener Tattooconvention, die ich damals veranstaltete, aufgetaucht und fragte mich, ob er Flyers für das Treffen in Warschau verteilen darf. Nach einigen Fragen organisatorischer Natur habe ich feststellen müssen, dass es sich bei ihm nicht um eine Passion, Ideologie oder das Vorhaben, das Tattoo als Kunstobjekt darzustellen, sondern nur um beinharte Geldmacherei handelt. Nach dieser Erkenntnis sagte ich ihm, dass das mit dem Flyer verteilen schon in Ordnung geht, wenn er sich von mir ein paar Tipps angehören mag, weil mir die Opinion der westlischen Tattoowelt über die Entwicklung der polnischen Tattooszene wichtig war. Danach hat sich der Typ in der Luft aufgelöst und ist nie wieder aufgetaucht.

Nach einiger Zeit ist mir dann zu Ohren gekommen, dass er Geschichten erzählt, in denen er behauptet, dass ich ihn damals einschüchtern wollte, wovon ich persönlich nichts weiß. Jedenfalls hat sein „Festl“ stattgefunden, das danach nicht unbedingt in Superlativen kommentiert wurde. Darüber aber, ob man jene „Artisten“ mit Respekt belohnen sollte, die derartige Veranstaltungen mit ihrem Namen und ihrer Beteiligung unterstützen, muss ich nichts weiteres äußern.

Meine bitteren Worte zum künstlerischen Niveau mancher dortiger Tätowierer haben bei deren, die zu Reflexionen fähig sind, eine gesunde Neugierde ausgelöst. Die haben sich dann viele Fragen gestellt und nach Antworten gesucht, was einen schnellen Prozess der Entwicklung bewirkt hat. Man konnte das schon bei der letzten Tattooconvention bemerken. Unter den „Beleidigten“ waren aber natürlich auch solche, die so etwas wie die Neuentdeckung der Höllenkratzerei oder Hämorrhoidenzucht verursachten (was meinen Ästhetikempfindungen allein beim Anschauen Schmerzen zufügte) und dies mit derartigen Überzeugungen vom Wert des eigenen Handelns, dass meine kritischen Worte sie nur beleidigen konnten, weil sie zu einem Hindernis auf dem Weg zu ihrem Selbstwertgefühl geworden sind. Wenn diejenigen, die ihre ganze Energie, für die Verdrängungen ihrer eigenen Ignoranz, ihres Neides, ihrer Wut, für die Kritik und Konkurrenzkämpfe verschwenden, in ihre Bildung, investiert hätten, wären sie schon längst zu Experten in beliebigen Fachgebieten geworden. So sind sie nur als interessante Fälle für die Ethnologie und Psychiatrie anzusehen. Trotz allem finde ich, das ein miserabler Künstler nicht so tragisch ist, wie ein miserabler Arzt oder Liebhaber. Das Problem dabei ist nur, dass ein freiwillig gewordener Mongoloide, egal was auch immer er anfasst, nur Mist produzieren kann. Ich wüsste keinen Grund, warum ich nicht auch in Warschau, wie in jedem anderem Ort der Welt, die Wahrheit sagen sollte.

Zum Glück ist die Organisation der letzten Warschauer Tattooconventions in die Hände von wahren Tattookunstliebhabern gefallen, die nicht an Geld und Aufwand sparen, damit die Veranstaltungen auf höchstem Level stattfinden können. Das liegt mir sehr am Herzen, da Warschau auch mein Ursprung ist.

Frage: Ich kann mich noch an deine Geschichte über den dornigen Weg deines Verhältnisses mit den Besuchern deines Studios erinnern, wobei anfangs Leute mit selbstgezeichneten Vorlagen zu dir gekommen sind und nach dem Preis gefragt haben, bis hin zur heutigen Zeit, in der dich Kunstkenner aus aller Welt wegen deiner Ölgemälde und deiner einmaligen Tattooarbeiten aufsuchen. Ich denke, dass die Geschichte sehr lehrreich ist. Man sollte sie schon kleinen Kindern erzählen, die sich von den Kaugummis „Temporary-Tattoos“ auf die Haut kleben, damit sie in Zukunft den Begriff der wahren Tattookunst richtig verstehen lernen. Könntest du die Story im Rahmen unseres Interviews wiederholen, da es eine interessante Lektüre für unsere Leser wäre?

Antwort: Ah! Weißt du, das sind schon so alte Zeiten, sodass meine Gefühle der Machtlosigkeit beim „Kampf gegen die Windmühlen“ nicht mehr so lebendig sind wie damals, daher kann ich das heute nicht mehr so einschlagend erzählen wie früher. Trotzdem fließt dieser Fluss der Konsumenten, Klienten und Verbraucher, den ich als „unausrottbare Seuche“ der heutigen Gesellschaft bezeichne, immer noch durch mein Studio. Damals habe ich probiert, sie zur anspruchsvollen Kunst zu bekehren, weil ich glaubte, meine Existenz würde davon abhängig sein oder ich habe mir das zumindest eingebildet. Jedoch habe ich es immer verweigert Vorlagenstempel zu machen. Jeder misslungene Bekehrungsversuch löste in mir Depressionen aus, weil ich das Phänomen nicht verstehen konnte, dass trotz eines Gesprächs mit vielen Argumenten und Beispielen anspruchsvoller Kunst, mich der Kunde immer noch zu einer Stempelfabrikation überreden wollte. Mit der Zeit habe ich allerdings verstanden, dass der Fluss niemals zu fließen aufhört und das die Rolle eines Missionars nicht mein Lebensweg ist. Daher übergebe ich die „Ungläubigen“ nun in die Obhut der anderen Studios, die nach dem „McDonalds-Prinzip“ arbeiten.

Frage: Du beschäftigst dich auch mit Branding. Könntest du auch darüber etwas erzählen?

Antwort: Es gibt hier viel zu erzählen. Noch vor 16 Jahren galt ich als einziger Brander Europas. Zur damaligen Zeit hatte dieses Phänomen noch eine stark schockierende Wirkung auf die Gesellschaft, wodurch ich wörtlich von Journalisten der in- und ausländischen Presse umkreist wurde und ich für diverse Auftritte und Demonstrationen in den verschiedensten Fernsehsendungen der westlichen Welt bezahlt wurde. Das hat mir nicht nur viele Auslandsreisen ermöglicht, sondern ehrlich gesagt auch die allgemeine Aufmerksamkeit auf meine Ölbilder und Tätowierungen verstärkt. Allerdings haben Branding, wie auch Piercing, Implantationen, Schnittnarben und andere Leistungen, die Osa und ich in unserem Studio anbieten, mit bildender Kunst im engeren Sinne nichts zu tun. Für unsere Schützlinge jedoch, können sie zu einem Hilfselement zur Steigerung auf die nächste Etappe der spirituellen Entwicklung werden. Trotzdem sein sie nicht mehr und nicht weniger als Leistungen zu betrachten, ein Umstand der mich in keiner Weise beschämt.

Frage: Ich habe einen großen Eindruck von deinen Bildern „Colonialismo“, „Comunidades Indigenas“, „Dos Cubanos“ und noch ein paar anderen, die du mit spanischsprachigen Titeln versehen hast. Ich vermute, dass ist das Ergebnis der Faszination einer anderen Kultur oder das Ergebnis einer Spezifizierung, die durch die Bilder ihre Aussage gefunden hat. Kannst du etwas von deinen Reisen und ihren Einfluss auf deine Kunst erzählen?

Antwort: Wie du schon richtig gemerkt hast, ist die Art der Bilder Zeuge eines meiner vielen Entwicklungsdurchbrüche, in denen ich die Wirklichkeit anders wahrgenommen habe. Es hat mit einem gewöhnlichen, zweiwöchigen Aufenthalt in Kuba, genauer gesagt in Havanna, im Dezember 1998 angefangen, wo ich durch die Konfrontation mit der kubanischen Kultur eine unglaubliche Menge von emotionellen Eindrücken erfuhr. Das was man heute unter kubanischer Kultur versteht, ist eine Mixtur aus den kulturellen Einflüssen aus aller Welt. Obwohl auch Polen so lange Zeit unter dem Einfluss eines kommunistischen Regimes stand, war der Informationsgehalt zur kubanischen Kultur und Geschichte erstaunlich klein. Wahrscheinlich war das durch die große Entfernung und die Sprachbarrieren mitbedingt. Kuba hat eine sehr gewittrige Geschichte und eine sehr komplizierte Entstehung, was sich in einem kulturellen, architektonischen, künstlerischen und religiösen Pluralismus zeigt. Kuba hat nicht nur Zeiten der spanischen Invasion, der Sklaverei, des Kolonialismus und die Zeit des großen Tyrannen Franco erlebt, sondern zum Beispiel auch Zeiten des politischen Einflusses von China und trotzdem die Identität mit Lateinamerika niemals verloren. Auch die bereits seit vielen Jahren herrschende, vernichtende kommunistische Diktatur hat das nicht geändert. Darüber hinaus hat die schwarzafrikanische Bevölkerung, die dort einige religiöse Praktiken, wie kubanische Santeria oder Voodoo betreiben, ihren exotischen Anteil zum kulturellem Pluralismus in seiner thematischen und stilistischen Vielfältigkeit beigetragen.

Schon nach den zwei Wochen habe ich die unerschöpfliche Inspirationsquelle erkannt, die sich dort für mich offenbart hat. Nach der Rückkehr nach Österreich tat ich dann alles dafür, um an Informationen zu gelangen, wie man in den Besitz eines seriösen Wissens über die kubanische Kultur kommt und das in einer intensiven und kürzest möglichen Zeit.

Nachdem ich mir alle nötigen Informationen eingeholt habe, buchte ich sofort einen Flug und besorgte das touristische Visum, da es nicht möglich war das Studentenvisum und den Antrag, um auf der Uni studieren zu können, außerhalb Kubas zu beantragen.

Auf Kuba verlief alles ziemlich kompliziert, da ich nur mein einmonatiges, touristisches Visum zur Verfügung hatte und ich die ganzen Studentenvisumspapiere erst besorgen musste, um überhaupt auf der Uni aufgenommen werden zu können. Dabei war mir ein Tätowierer von Havanna, Leonardo Garcia, der später zu meinem großen Freund wurde, eine große Hilfe. Ich stand zwar ziemlich unter Zeitdruck, aber das war mir das Risiko und die ganze Geldlawine, die ich für die Unigebühren und die ganze Studentenvisumsbürokratie fließen lassen musste, wert. Fidel hat halt alles auf Touristenabzocke gestellt.

So habe ich mein Studium begonnen und die arme Osa musste von Wien aus, bei einer erschwerten telefonischen Kommunikation, fieberhaft meine Dokumente auf spanisch übersetzen lassen, wobei manche polnisch und andere wieder auf deutsch geschrieben waren. Zwar musste wieder ein Patzen Geld daran glauben, aber so wurde ich schließlich doch noch zu einem rechtmäßigen Studenten.

Eigentlich habe ich immer davon geträumt entweder an der Kunsthochschule (El.I.S.A) oder an der Academia de san Alejandro de Bellas Artes zu studieren. Dort wo auch der berühmte Wilfredo Lam, ein Freund von Picasso und führender, kubanischer Kubist Anfang des 20. Jahrhunderts studiert hat.

Jeden Tag ist es mir gelungen, meist mit der Unterstützung von Leo, unzählige, neue Bekanntschaften zu schlissen, wobei das auf Kuba gar nicht so schwer ist. Unter den Bekanntschaften befanden sich unter anderen Maler, Bildhauer, Radierer und Innenarchitekten. So konnte ich jeden Tag die grammatikalischen Eigenschaften der spanischen Sprache üben, die ich auf der Uni lernte.

Die meiste Zeit wohnte ich gesetzwidrig, da man sich auf Kuba nur in von den Behörden autorisierten Orten aufhalten darf. (Fidels Abzocke) Ich lebte in den verschiedensten Slumhöllen Havannas. Dort lernte ich auch das Straßenleben der primitiven Bürgerklasse, mit all ihren Eigenschaften, kennen. Ich erlebte Aggressionen, Antagonismen, Diskriminierungen aufgrund der Hautfarbe, sowie Raubüberfälle auf Touristen. Auch eine Verhaftung wegen illegalen Aufenthalts ist mir nicht erspart geblieben, weil ich bei einer schwarzen Kubanerin wohnte. Dadurch, dass sie mich aufgenommen hat, hätte sie beinahe eine 1500 Dollar Strafe zahlen müssen, ein Betrag, den sie in ihrem ganzen Leben niemals aufbringen könnte. Obwohl diese Bedingungen, in denen man sich permanent gegenseitig angezeigt und fertig macht und wo man die Ungerechtigkeit, Ausbeutung und die allgegenwärtige und unvermeidbare Macht der Staatsgewalt zu spüren bekommt, für das Studieren nicht wirklich förderlich sind, bin ich zum Härtling geworden und habe mir vorgenommen, meinen Aufenthalt um jeden Preis durchzuziehen.

Nach vier Monaten habe ich dann den für fünf Monate angelegten Spanischkurs beendet. Als Krönung für meine Spanischkenntnisse sollte ich eine Abschlussarbeit zu einem beliebigen Thema in Form einer Vorlesung in der Aula, in Anwesenheit vieler Zuhörer, vortragen. Mein Vortrag beinhaltete den von mir entwickelten Kunststil, wobei ich über seine Genese und über die ästhetische Adaptierung der Komposition bei der Bemalung von räumlichen Objekten in bezug auf die Formen des Objektes selbst, einging. Eingeladen habe ich all meine bekannten Künstler und den Dekan von El.I.S.A. Nachdem ich meinen Vortrag beendet hatte, habe ich mein Sprachabschlussdiplom bekommen und vom Dekan das Angebot, den Inhalt meines Vortrags im Rahmen eines sechswöchigen Lehrprogramms mit zwei Stunden pro Woche an seine Sudenten weiterzugeben. Als Bezahlung wären entweder 20 Dollar monatlich oder die Möglichkeit jegliche Fakultäten auf der Uni kostenlos zu besuchen, in Frage gekommen. Diese Schleichwege waren mir noch aus dem polnischen Kommunismus bekannt. Die Wahl ging natürlich zu Gunsten des zweitgenannten Angebots aus, wodurch ich sämtliche Vorlesungen zur Kunstgeschichte Lateinamerikas besuchen konnte.

Immer noch konnte ich mein Glück nicht fassen, da ich sogar bereit gewesen wäre, für die Kontakte mit El.I.S.A. noch einmal einen Haufen Geld hinzublättern, damit ich dort nur studieren hätte dürfen, denn die Academia de san Alejandro hat sich meinen Recherchen nach nicht mehr als das herausgestellt, was sie einmal war.

In der ganzen Zeit auf Kuba habe ich nur zwei Tattoos gemacht. Eines davon befindet sich jetzt auf dem Oberarm von Leonardo und das andere auf dem Oberschenkel eines begabten kubanischen Tätowierers, Leo de Alamar. Meine Aufenthaltszeit habe ich lieber für die Schöpfung meiner Inspirationen aus den Kontakten mit den Menschen, aus der Sprache und aus der kubanischen Kultur in jeder Verkörperung genutzt. Dabei entstanden viele von mir angefertigte Bleistiftskizzen und ein paar tausend Fotos.

Die Bilder, die du in deiner Frage erwähnt hast, waren der Anfang einer neuen Phase, die inzwischen mehrmals mutiert ist und die eine Hilfe in der Bereicherung meines Stils im Hinblick auf Formen, Farben und Vorstellungsvermögen, war, wenn du beispielsweise an die Bilder „Joventud Flores y Salud“ und „Comunidades Indigenas 5” denkst.

Frage: Magst du Jazz? Ist es „die“ Musikgattung, die dich beim Schöpfen begleitet? Du hast dieses Thema mehrmals in deinen Bildern aufgegriffen, wobei deine Arbeiten nur so von der psychedelischen und diabolischen Musik pulsieren. Wie ist denn deine Verbindung zur Musik?

Antwort: Das ist wahr. Jazz ist meine große Passion und oft Begleiter, der mich bei meiner Schöpfung inspiriert. Es gab sogar eine längere Zeitspanne in meinem Leben, noch vor dem Ausflug nach Kuba, in der ich viele Kontakte mit exzellenten Jazzmusikern aus der Wiener Undergroundszene pflegte, mit ihnen musizierte und sogar bei der Entstehung einer Jazz–CD mitgewirkt habe. Jazz ist jedoch nicht die einzige Musikrichtung die mich inspiriert. Ich mag auch Drum & Bass, House, Chillout, Elektronic, Funk, Groove, African Ethnic, Soul genauso wie kubanischen Salsa, Reggae, transzendentale, indische, indonesische und andere Arten der Musik, die fähige Musiker mit hochentwickelter Wahrnehmung machen. Es gibt weltweit tolle Musik die für mich fürs Malen in Frage kommt, daher besitze ich mittlerweile auch an die 2200 CDs. Allerdings bevorzuge ich die spontane Improvisationsmusik gegenüber von Standards, die man wie Sprücheklopfen lernen kann. Zu meinen Favoriten zählen Interpreten wie, Miles Davis, Herbie Hancock, Steve Coleman, Jamiroquai, Kruder & Dorfmaster, St. Germain, Eric Truffaz, Martin Medeski, Fela Kuti, John Coltrane, John Scofield, Bootsy Collins, Dj Krush, Air Liquid oder Asian Dub Foundation. Durch meine Freundin, die gerade ihre Abschlussarbeit für ihr Psychologiestudium schreibt, habe ich mich unter anderem mit Studien über „stimulierende Wirkungen der Musik auf die Kreativitätszentren des Hirnes“ vertraut machen können. Leider weiß ich, dass sich in Polen die Jugend immer noch Heavy Metal, Death Metal, Black Metal, Punk und Rock anhört. Derartige Musik bewirkt bei mir nur Schädelweh und hätte mich wahrscheinlich nur insofern inspiriert, wenn ich meine Bilder mit einem Baseballschläger bearbeitet hätte. Es gibt aber auch miserable Freejazzsorten in denen die musikalische Komposition so chaotisch wirkt, dass man dabei Irritationen und Wut wegen der Zeitverschwendung empfindet, von der Konzentration beim Schöpfungsakt ganz zu schweigen.

Ich male oft musikalische Motive oder Musiker, die mit Instrumenten spielen, weil ich es mich sehr fasziniert, dass man während des Spielens einer Improvisationsmusik in eine Art Trance, Gebet oder Passion fallen kann. Manchmal wirkt es fast wie Sex mit den Instrumenten, wobei sich die Körperbewegungen oft selbstständig zu machen scheinen und so etwas wie Pantomime oder Body Language entsteht, was zu einem untrennbaren Teil des Spektakels wird. Zeitweise frieren ihre Bewegungen in physiologisch unglaubwürdigen Positionen sekundär ein, das ist es dann auch, was ich auf der Leinwand festhalte.

Ähnliche tranceartige Zustände des Geistes erlebt man während des Malens eines Bildes, allerdings mit dem Unterschied, dass der Bewegungsapparat des Körpers dabei nicht so aktiv ist, es sei denn man hört dabei die passende Musik. Die Entstehungsprozedur einer musikalischen Komposition kann man mit der Entstehungsprozedur eines literarischen Werkes, eines Bildes oder mit anderen Bereichen des Kunstschaffens vergleichen. Mit einem gezielt zugeführten, musikalischen Reiz kann man es erreichen, die plastische, imaginäre und schöpferische Leistung des Geistes eines Künstlers zu multiplizieren.

Solche Vergleiche haben auch Kunsthistoriker beim Interpretieren von Bildern von beispielsweise dem berühmten Gustav Klimt benutzt, indem sie die Bildkomposition mit den Entstehungsphasen eines Musikstückes verglichen haben wie: Einleitung, Spannungsaufbau, Entwicklung der Aktion, Filigranisierung durch Deko-Elemente und Schlussteil mit zartem Ausklang. Bei diesen Vergleichen kann man natürlich auch mit dem Quintenzirkel arbeiten, was uns aber jetzt zu weit führen würde.

Man könnte also noch sehr viel dazu sagen, wobei es Tatsache bleibt, das die passende Musik beim Malen einen Ausstoß von Endorphinen (Glückshormonen) bewirkt, was allein Grund genug ist um Musik beim Malen zu hören.

Frage: Stimmst du mir zu, dass die Schöpfung deiner Tochter so etwas wie eine Entschärfung von deiner harten und kantigen Expression ist? In ihrem Werk steckt mehr Gefühl und Sensibilität, in deinem hingegen findet man durch die intensiven Farben, Formen und oft auch durch das Thema mehr Kontrast und aggressive Anspielungen. Was sagst du dazu?

Antwort: Selbstverständlich. Das kann man gar nicht verbergen. Erstens ist sie eine Frau und Frauen haben von Natur aus zartere Psychen als Männer. Obwohl man sich bei solchen Aussagen auch manchmal schneiden kann, haha. Außerdem gibt es zwischen mir und der Osa große Unterschiede in der Lebenserfahrung. Die Osa hat z. B. die ganze Dramatik der Emigration nicht so wie ich durchleben müssen, weil ich von Anfang an dafür gesorgt habe, ihr in der Fremde schon fertige Bedingungen bieten zu können, damit sie ihre Horizonte erweitern kann. Diese und andere Aspekte haben eine große Rolle bei unserer künstlerischen Entwicklung gespielt und tragen zu unseren Unterschieden bei. Trotzdem haben wir sehr gute Austauschmöglichkeiten untereinander.

Frage: Was reizt dich am Tätowieren und was am Malen? Ist es für dich das selbe?

Antwort: Es sind für mich zwei verschiedene Sachen, aber es reizt mich an ihnen alles was mich auch an Bildhauerei, Zeichnen, Grafik, Keramikmalerei, Wandmalerei, Fotographie, Goldschmiedekunst, Innenarchitektur, Metallplastik, Musik und den anderen Kunsttechniken gereizt hat, mit denen ich mich schon befasst habe, weil sie sich nämlich gegenseitig ergänzen. Wenn man sich mit verschiedenen Techniken beschäftigt, gibt man dem eigenen Hirn die Chance die Fähigkeit zu erwerben, eine Entstehungsprozedur eines Objektes in einer anderen Technik anzuwenden, was zu einer unkonventionellen Vorgangsweise bei der Entsehung dieses Objektes führt. Es hilft auf dem Weg zur Bereicherung jeder einzelnen vom Künstler angewandten Technik und der Vergleich mit den Erfahrungen einer anderen Technik trägt zu einer schnelleren Entwicklung des Künstlers bei und ermöglicht es, einen einmaligen Kunststil zu entwickeln.

Jeder kann sich noch an mein Bild „Pappillon“ erinnern, es steckt auf meiner Homepage, in dem die Konturen des Schmetterlings gar nicht symmetrisch sind. Auch das Hauptmotiv ist nicht symmetrisch im Bildformat platziert. Dadurch, dass die mehrphasige Spirale im Hintergrund des Bildes so situiert ist, das sich ihr Ursprungsort auf der Seite des kleineren Schmetterlingsflügels befindet, macht die ganze Komposition den Eindruck der absoluten Ausgewogenheit und Symmetrie. Um derartige Effekte zu erreichen ist das Wissen aus dem Fachgebiet der optischen Täuschungen notwendig. Allein in dem Stil, den ich damals verwendete, nämlich „Industrialismus“, kann man die Einflüsse meines Wissens über die Achsonometrie und des technischen Zeichnens erkennen, das ich mir an der Maschinenbaufakultät der Warschauer Uni erwarb. Die Art der Schattierungen die um das Hauptmotiv eingesetzt worden sind weisen auf frühere Erfahrungen mit der Glassmalerei hin. Übrigens den Begriff „Industrialismus“ erfand ich in den 90er Jahren für meinen damaligen Stil wegen der Anerkennung als Künstler der Bildenden Kunst beim Bundesministerium für Bildung, Kunst und Wissenschaft.

Der Titel eines Bildes sollte nicht nur als bloße Ergänzung dienen, er sollte vielmehr eine assoziative Hilfe für den Betrachter durch das Rätsellabyrinth sein. Das Wissen über Fremdsprachen und andere Kulturen ist daher ein sehr wichtiges Kommunikationswerkzeug zwischen Künstler und Betrachter. Ich hätte je nach Sprache mein Bild „Motyl“, „Butterfly“, „Mariposa“ oder „Schmetterling“ nennen können, aber zu keinem dieser Wörter ist die Assoziation zur Freiheit so zutreffend wie zum französischen „Pappillon“, da Pappillon in enger Verbindung zur postrevolutionären französischen Literatur steht.

Ich empfehle allen sich in ihrem Leben nach Möglichkeit mit vielen verschiedenen Kunsttechniken vertraut zu machen, sich ein eigenes, unkonventionelles Werkzeug zu konzipieren, sich an der Entstehungsprozedur von Farben und Pigmenten zu interessieren, sich mit der Wirkung von komplementären Farben auf die Sehorgane zu befassen, Biografien unter Berücksichtigung der damaligen Verhältnisse und Zeiten der Entstehung von aufeinander folgenden Kunststilen zu studieren, zeichnerische und bildhauerische Studien von menschlichen Gesichtern, Händen und Körpern zu machen, Fremdsprachen zu lernen und noch tausend andere Sachen auszuprobieren.

Die Fertigstellung ihres Werkes wird nach der Anwendung vom Arsenal ihres Wissens im Sinne eines passenden Werkzeugs mit einem geplanten und gezielt orientierten Erfolg gekrönt sein, der durch einen Informationsfluss zustande kommt in dem kein Platz für eine Fehlinterpretation des Werkes oder für die Bloßstellung des Künstlers in seiner Naivität, bleibt.

WALDEMAR WAHN.

OSA ÜBER MICH

Sein schöpferischer Anfang hat ganz sicher schon in seiner Kindheit begonnen, genauso wie bei mir. Schon in seiner Jugend hat er zu verschiedenen Kunsttechniken gegriffen, um seine Kreativität ausleben zu können. Aus seiner Gymnasialzeit stammen ein paar Bilder, Zeichnungen und Holzskulpturen, sowie Silber- und Goldschmuckstücke, die ich schon als kleines Mädchen bewundert habe. Diese Werke haben ohne Zweifel mein frühes Interesse an Kunst erweckt. In meiner Erinnerung habe ich noch verschleierte Bilder von dem kleinen Zimmer, in dem er sich seine Juwelierwerkstätte eingerichtet hat. Jedoch haben das Bauen eines Hauses und der Erhalt der Familie seinen künstlerischen Enthusiasmus stark gebremst. Auch noch in den ersten Jahren in Österreich ist das Sichern der eigenen Existenz im Vordergrund gestanden, da es die Bedingungen nicht erlaubt haben, über Kunst und Kreativität nachzudenken. Trotzdem hat auch diese schwere Zeit zu seiner künstlerischen Sensibilisierung und Kreativität in den darauffolgenden, ruhigeren Jahren beigetragen. 

Nach vielen Horrorszenarien aus seiner Emigrationszeit hat er es schließlich dann doch geschafft, sein erstes Atelier in einem der größten Kurorte Österreichs zu eröffnen. Dort hat er es allerdings nicht lange ausgehalten, da das dort herrschende kleinkarierte Milieu nicht die optimale Bedingung geboten hat, die seinen hochgesetzten Maßstäben entsprochen hätte. Daher ist er nach relativ kurzer Zeit nach Wien gezogen, wo er bis jetzt noch lebt.

Da in der Anfangszeit, die ganze Tattooszene nur im Untergrund exsistiert hat und es so etwas wie ein offizielles Tattoostudio noch nicht gab, hat sich Waldi dazu entschlossen, sein Tattoogeschäft mit einer Kunstgalerie zu kombinieren. Dieser Entschluss, hat es erstens, ermöglicht, den Salon zu legalisieren und zweitens, dazu geführt den Charakter des Studios als Atelier der bildenden Kunst auszuzeichnen. Seiner Konsequenz in Umgang mit an Tätowierungen interessierten Personen ist es heute zu verdanken, dass unser Publikum aus anspruchsvollen und nicht alltäglichen Menschen besteht, die sich mit bloßen Tattoovorlagen niemals zufrieden stellen würden. Diese Menschen sind für uns auch zum Antriebsmotor auf dem Weg zu weiterer, geistiger Bildung geworden.

In seiner Schöpfung kann ich bis heute die Einflüsse aus den verschiedenen Etappen seines Lebens erkennen, wobei manche von ihnen durch die neuen verwischt worden sind.

Zu seinen neuen und jetzt prägenden Einflüssen gehören seine Reisen zu den verschiedensten exotischen Ecken der Welt. Nach jeder solchen Erfahrung gelangt er erneut in einen Wirbel seiner Schöpfung, wobei er ganze Tage und Nächte an seinen Bildern arbeitet und sein Stil den nächsten thematischen und stilistischen Metamorphosen verfällt.
