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In einem Raum sind einige Artefakte ausgestellt,
deren Zweck unklar ist. Es ist zuniichst nicht
eindeutig zu bestimmen, weswegen manchmal
Bronze, Stahl, Holz oder Gips etc. in eine Form
gebracht wurden, denn die Form zeigt sich vo-
raussetzungslos, ohne willkiirlich zu wirken.
Es ist auch so, als stiinde man im Atelier eines
Bildhauers, der seinen Raum verlassen hat, ohne
irgendeine Notiz dariiber zu hinterlegen, was
mit den Dingen passieren soll, ob sie vielleicht
jemand abholt und warum. Das Atelier des Bild-
hauers gleicht durch seine fehlende Anwesen-
heit und Hinterlassenschaft auch einem muse-
alen Raum, in dem jegliche Aktivitét annulliert
scheint. Obgleich sie keinerlei offensichtlichen
Ahnlichkeiten besitzen, weisen die Artefakte in
der Summe eine solche Varianz an Formen auf,
die sie miteinander verwandt erscheinen lasst,
ohne dass der Grad an Verwandtheit - der sich
von der Figur bis zur Abstraktion einer Vorstel-
lung durchspielen lisst - zu einer Erkldrung fiih-
ren wiirde, warum das, was wir sehen, so ist, wie
wir es sehen. Es wire demnach naiv zu glauben,
die Werke des Bildhauers wiirden dann besser
verstandlich, wenn man sie nur einer Rationa-
litat unterwerfen wiirde, die sie zum Teil eines
kunstlosen Alltags machte. Denn der Stand-
punkt des Bildhauers hat vielmehr damit zu tun,
dass Kunst und Leben keine Einheit bilden.

Die Artefakte in diesem Raum gehoren einer
Wirklichkeit an, die dem kunstlosen Gegenstand
immer fern bleiben wird. Ja, weil diesen Wer-
ken absichtlich irgendetwas fehlt oder durch sie

etwas verdeckt bleiben soll. Minimalistische
Metallgestelle, die mit hellem weichen Leder-
polster belegt sind, warten als Bank oder Sockel
auf eine Muse, die, weil sie die Schonheit in
Vollendung besitzt, niemals darauf Platz neh-
men wird. Andere gleichartige Gestelle tragen
mit Stahlklammern verschlossene Gipsmodel,
die der Bildhauer als ,,Verlorene Formen* be-
titelt hat. Langstielige Bronzen hingen in einer
Reihe an der Wand, als gegossene Glyphen fiir
das, was alles ,,Ahnung®, , Vorstellung®, ,.Bal-
lung®, ,,Erwédgung®, ,, Zweifel*, ,, Vertrauen* und
,.Hingabe* sein kann oder auch nicht. Uber einen
Korper, den der Bildhauer auf einen weiteren
dieser Metallsockel gesetzt hat, hat er ein Tuch
gelegt. Man sieht am Bein, das unter dem Tuch
hervortritt, dass der Korper aus Holz gebildet ist
und dass das Bein dem der holzernen Glieder-
puppe aus dem Kunstunterricht dhnelt. In einer
Ekphrasis hat der Bildhauer noch ein weiteres
Werk beschrieben. Die Ekphrasis, in Bleilettern
und spiegelverkehrt gesetzt, liegt auf einem
tischhohen Gestell. Es handelt sich um einen
Text, der eine in Blei gegossene weibliche Bii-
ste beschreibt und deren Blick das plus ultra der
Gestaltung bedeutet, da sich in den an sich toten
Augen eine lebendige innige Liebe zu spiegeln
scheint.

Die Gattung der Ekphrasis ist keine Anekdote.
Sie diente dem jungen griechischen Rhetor in
Ausbildung als Ubung im Sprechen. Denn erst
eine gekonnte Rede machte aus einfachen Zuho-
rern teilhabende Zuschauer von Etwas, das allein

aus der inneren Schau des Redners vor die Augen
Aller treten, ihre Affekte in Bann schlagen und
den Intellekt ausschalten sollte. So verteidigt
hatte der Angeklagte vor Gericht die besten Vo-
raussetzungen, bisweilen nicht schuldig gespro-
chen zu werden. Die rhetorische Verschleierung
der Wahrheit hatte schon damals Konzept. Seit
Homers Beschreibung vom Schild des Achilles
fand die Ekphrasis parallel auch in der Litera-
tur immer wieder ihren Ort, um den Leser vor
einem beschriebenen Gemilde oder einer Pla-
stik nicht nur verweilen und pausieren zu lassen,
sondern der Erzdhlung genauso eine weitere in-
haltliche Schicht hinzuzufiigen, die moglicher-
weise am Ende eine phantastische Wende zum
Guten bringen wiirde. Ohne fest im Sattel einer
Erzédhlung zu sitzen, besitzt die Ekphrasis eines
Kunstwerks bis heute jedoch noch ein anderes
Potenzial: Sie ist ein artifizielles Double eines
Kunstwerks, das den Leser sowohl frustrieren
als auch animieren kann, je nachdem wie sehr
er sich fiir eine Teilhabe an dieser imaginativen
Situation 6ffnen kann und wird. Seit Homer hat
sich am Prinzip dieser Offnung und Teilhabe
nichts veriandert, trotzdem sich der Stil einer Ek-
phrasis in der Literatur iber die Epochen hinweg
gedndert hat: Wenn man so will sind die Schrif-
ten des Kiinstlers Robert Smithson ebenso als
poetische Briicken zu seinem skulpturalen Werk
zu lesen, das sich in schopferischer Distanz zu
einer Zivilisation bewegte, deren urbane Aus-
pragung ihn als ,,Marslandschaft* faszinierte,
ohne sie jemals als Marslandschaft abbilden zu
wollen. Auch hatte fiir die Kunst des 20. Jahr-

hundert bereits Josef Albers in seinen Texten zu
seiner Serie ,,Homage To The Square* zwischen
factual fact und actual fact unterschieden, wobei
seine bis zur Ermiidung des Auges durchdekli-
nierten Farbkombinationen und —kontraste nicht
nur eine rein physiologische Verwirrung aus-
16sten, sondern einen Schritt in den unsicheren
und ungewissen Raum der Metaphysik wagten,
der seit Platons Ideenlehre den philosophisch
asthetischen Diskurs iiber die Kunst bestimmt.

Der Begriff der Idea spielt in der Begriffsge-
schichte der Kunsttheorie iiber Jahrhunderte
seitdem jene Rolle, der Beziehung von Kunst
und Natur im Schaffen von Kiinstlern einen
sinnhaften und giiltigen Status zu verleihen. Die
Frage lautet: Was zeigt die kiinstlerische Idee
im Allgemeinen auf und was kann die Idee der
Schonheit im Besonderen sein? Nun ist Gott tot,
doch wie alle Totgesagten lebt er ldnger, als dass
keinerlei Ende in der Suche nach dem Ursprung
dieser Welt abzusehen ist, wobei die Kunst des
Bildhauers jene hellen Schatten wirft, die aus der
Wahrnehmung ein mogliches Begreifen machen,
zu was der Mensch féhig ist oder auch nicht.
Will er den letzten Dinge nahe kommen oder zu-
mindest jene Bereiche betreten, die nicht sicher
sondern vielmehr noch geheim sind, wechselt er
fiir einen Augenblick die Fronten und folgt dem
Standpunkt und der suggestiven Kraft des Bild-
hauers, um zu erfahren, dass Kunst und Leben
zumindest keine Einheit sind.
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In a room some artefacts are exhibited, their
purpose is indefinite. At first it is not clearly de-
terminable why bronze, steel, wood or plaster,
etc. take on certain shapes, for without being
arbitrary, the shapes prove to be without pre-
conditions. It is also as if one were standing in
the studio of a sculptor, who left the room wit-
hout leaving a note about what should happen
with the things it contains, whether perhaps so-
meone is to pick them up, and why. Due to the
lack of his presence and legacy, the sculptor‘s
studio also resembles a museum space in which
all activity seems to be revoked. Although they
have no obvious similarities, in their sum the
artefacts show a variance of shapes that causes
them to appear related, without the degree of
relatedness - which runs from a figure to the ab-
straction of an idea - resulting in an explanation
of why what we see is as we see it. It would the-
refore be naive to believe that the works by the
sculptor would be more easily understandable if
they were submitted to rationality, making them
part of non-art everyday life. For the sculptor‘s
stance has much more to do with the fact that art
and life do not form an entity.

The artefacts in this room belong to a reality
which will always remain far from the non-art
object. Yes, because these works are deliberately
missing something, or their intention is to con-
ceal something. Minimalist metal frames, which
are covered with light, soft leather upholstery
await - as benches or a plinths - a muse, who
will never take place upon them, for she pos-

sesses the beauty of perfection. Other similar
frames support plaster moulds, held shut with
clips, which the sculptor has titled Lost Forms.
Long-handled bronze sculptures hang in a row
along the wall, as cast glyphs for everything that
the terms Presentiment, Notion, Agglomeration,
Reconsideration, Doubt, Confidence and Devo-
tion may or may not be. The sculptor has veiled
a body, which is set upon another of these metal
bases. The leg emerging from under the cloth
reveals that the body is made out of wood, it is
similar to the wooden mannequins used in art
classes. In an ekphrasis, the sculptor has descri-
bed a further work. The ekphrasis, set in lead
type mirror and mirror-inverted, is located on
a frame the height of a table. It is a text that
describes a female bust, which is cast in lead
and whose glance exhibits the plus ultra of the
creation, as a living, profound love seems to be
mirrored in her dead eyes.

The genre of ekphrasis is not an anecdote. It ser-
ved the young Greek rhetor as lecture practise
during his education. For only a skilful spee-
ch made a simple audience into participatory
spectators of something that could emerge so-
lely from the inner vision of the speaker to rise
before the eyes of all, transfixing their emotions
and disabling their intellects. Defended in court
in this manner, the defendant had the best chan-
ces to be pronounced not guilty. Even then, there
was a concept to the rhetorical obfuscation of
the truth. Since Homer ‘s description of Achilles*
shield, the ekphrasis has also repeatedly found

its place on a parallel level in literature, causing
the reader not only to linger and pause in front
of a painting or a sculpture, but also adding
another layer of content to the narrative, which
could result in a fantastic turn for the better in
the end. However, without resting firmly in the
saddle of a story, the ekphrasis of an artwork
has another capacity to date: It is an artificial
double of an artwork which can both frustrate
and animate the reader, depending on how much
he can and will be open to participation in this
imaginative situation. Since Homer, nothing has
changed about this principle of openness and
participation, yet the style of an ekphrasis in li-
terature through the ages has changed: If you
will, the writings of the artist Robert Smithson
can be read as poetic bridges to his sculptu-
ral work, which comprised a creative distance
from a civilization whose urban manifestation
fascinated him as a »Martian landscape«, wi-
thout ever causing him to wish to reproduce it
as a Martian landscape. Also, for the art of the
20th century Josef Albers made a distinction
between factual fact and actual fact in the texts
on his series Homage To The Square, while his
color combinations and contrasts, manifold to
the point of tiring the eye, not only triggered a
purely physiological confusion, but also took a
bold step into the precarious and uncertain area
of metaphysics, which determined the philoso-
phical aesthetic discourse on art since Plato‘s
theory of Forms.

Since then and for centuries onwards, in the
history of art theory the concept of Forms has
played the role - in the relationship of art and
nature - of investing artists‘ work with a mea-
ningful and valid status. The question is: What
does an artistic idea demonstrate in general,
and what may the idea of beauty in particular
be? Now God is dead, but like all those declared
dead, he lives longer than that an end would be
in sight in the search for the origin of this world,
whereas the work of the sculptor throws those
bright shadows that make out of perception a
possible understanding of what man is capable
of or not. If he wants to come close to the final
things, or at least penetrate those areas, which
are not safe but are yet secret, he changes sides
for a moment and follows the viewpoint and sug-
gestive power of the sculptor, to come to know
that art and life are, at the very least, no entity.
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Das erste Werk, das ich von Johannes Wald
sah, war ein Text, in dem eine Skulptur aus
Stahl beschrieben wird, ekphrasis, aus dem Jah-
re 2008, weitere Texte handeln von der Vorstel-
lung, eine Skulptur aus einem Klumpen Ton zu
modellieren, aus einem Granit.

Ungewohnlich, dachte ich, was fiir ein Bild-
hauer, warum macht er sie nicht, wenn er sie
so genau beschreiben kann. Und doch war die
nidmliche Skulptur auch rdumlich vor mir, gar
in doppelter Weise, als Text auf einem Blatt
Papier in einem Rahmen. Und als Illusion. Ich
erkannte an den feinen Eindriicken der einzel-
nen Buchstaben in das Papier, dass der Text in
altmodischem Bleisatz gesetzt war ich stellte
mir sogleich das Gewicht der Typografie vor,
das sowohl im Widerspruch zur Schwere der
beschrieben Skulptur aber auch im Gegensatz
zum immateriellen Schreiben am Computer
heute steht. Ich stehe also vor einem Relief
und begebe mich wihrend des Lesens in den
Raum der Imagination. Das Aussehen einer
Skulptur, die ich nicht sehe, von der ich nicht
weil}, ob ihre Beschreibung eine idealisierende
Vorstellung wiedergibt, entsteht vor meinem
inneren Auge.

Es war eine neue Erfahrung dieses uralten
Pygmalion - Topos, der hier vor Augen trat, die
Scheu und Sehnsucht des Bildhauers aus Ovid’
s Metamorphosen. Man ist konfrontiert mit

dem Bestreben eines Kiinstlers, seinem Werk
mehr Leben einzuhauchen als es die materielle
Umsetzung zulésst. ,,Gliederpuppe (traurig)™
aus dem Jahre 2010 wiire ein weiteres Beispiel.
Unter einem Stofftuch werden Glieder einer
Puppe sichtbar; vielleicht verbietet es der in
Klammern gesetzte, nur angedeutete Gemiits-
zustand des Titels, unter das Laken zu schauen.
Die Figur bleibt abwesend anwesend. Damit
wire ein Leitthema von Johannes Wald benannt,
er ist ein Bildhauer, der sich dem Widerspruch
zuwendet, etwas Physisches zu schaffen, das
sich inhaltlich der Verkorperung zu entziehen
sucht.

Es gibt eine Reihe verlorener Werke, gestohle-
ner Arbeiten, zerstorter Skulpturen and weiterer
Moglichkeiten einer Fehlstelle, die als ,,Blinde
Flecken* auch Kunstgeschichte geschrieben
haben, aber immerhin, sie waren da. Johannes
Walds ,,Verlorene Form (5 attemps of giving
shape to a dim feeling)“ evoziert eine Vorstel-
lung dieser Leerstelle ebenso wie die Serie der
Kopfe ,,Ohne Titel (studying the greeks grace
). Oder gar das ,,Mobile*, an dessen Enden der
Seile nichts héngt.

Die kiinstlerische Arbeit von Johannes Wald
sucht diese Leerstelle in der Zukunft und sein
Bestreben nach Skulptur ldsst Formen entste-
hen, die einen Verweischarakter zum Ausdruck

bringen. Da ist die Arbeit ,,Pedestal for a Muse
(outdoor version)*, konzipiert fiir den Skulp-
turenpark in Koln, wo auf einen Findling ein
Fell gelegt ist, das die Wolbung des Findlings
betont, die Abwesenheit einer darauf ruhenden
Figur hingegen suggeriert, die zugleich auch
noch Muse sein soll, also die Verkdrperung der
Inspiration, um etwas zu schaffen, was doch
eigentlich auch schon da ist. Eine doppelte
Abwesenheit angesichts einer Skulptur, die sich
mit ihrem ganzen Volumen so sehr behauptet.

Die Suche nach Skulptur kreist bei Johannes
Wald um die Herstellung von Objekten, die et-
was verbergen. Dies findet seinen tatséchlichen
Ausdruck in dem Verhiillen von Raum, aber es
ist vor allem auch ein Vorenthalten von For-
men, die wahrscheinlich niemals eine konkrete
Gestalt annehmen werden, weil sie zu konkret
waren.

Johannes Wald vollzieht eine Abkehr von den
Vorgaben einer Skulpturentradition, die sich al-
lein aus dem Material und dem Da-Sein dessen
begriindet hat. Er erzihlt, ohne Dramaturgie,

er formt ohne Verfestigung und er evoziert
Raumvorstellungen, die im Sowohl-als-Auch
ihren Ausdruck finden, sowohl die Anwesenheit
eines Geschaffenen, als auch die Imagination
dariiber hinaus. Dieses ist schon sehr friih an-
gelegt wie in der Bronze ,,Salut to an undone

sculpture® aus dem Jahre 2007. Sie kann als
eine Summe dessen angesehen werden, obwohl
sie am Anfang des Werkes steht, eine Bronze
in der archaischen Gestalt eines altertiimlichen
Kanonenrohrs, so als sei fiir es alles vorhan-
dene Material eingeschmolzen worden, aber
mit Verweis auf den Titel auch nur das Rohma-
terial, aus dem bei weiterer Kernschmelze eine
zukiinftige Skulptur entstehen kann, fiir die

die anwesende Form schon mal die Ehrerbie-
tung darstellt. Das kiinstlerische Denken von
Johannes Wald entwirft Skulptur im Futur.
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The first artwork I ever saw by Johannes Wald
was a text which describes a sculpture made of
steel, ekphrasis, from the year 2008, other text pi-
eces are about the idea of modelling a sculpture
Jrom a lump of clay, or from a block of granite.
Unusual, 1 thought, what kind of a sculptor re-
frains from making the pieces, if he can describe
them so accurately. And yet this very sculpture
was indeed in front of me, even in two ways: as
a text on a sheet of paper in a frame. And as an
illusion. The fine impressions of each letter on the
paper made me realize that the text was set in old-
fashioned metal type; 1 found myself imagining
the weight of the type, exhibiting both a contra-
diction to the heaviness of the described sculpture,
but also a contrast to the intangibility of writing
with a computer today. So, I am standing in front
of a relief, and while reading, I enter the realm
of the imagination. The appearance of a sculp-
ture, which I cannot see, of which I do not know
whether the given description is an idealized ver-
sion, appears before my mind‘s eye.

Here was a new reiteration of the ancient Pygma-
lion theme, the shyness and longing of the sculptor
from Ovid‘s Metamorphoses. One is confronted
with the endeavour of an artist to breathe more
life into his work than the physical implementati-
on allows. “Gliederpuppe (traurig)” Mannequin
(sad) from the year 2010 would be another exa-
mple. Underneath a sheet of cloth, the limbs of a
doll are visible, perhaps the parenthesized emo-
tional state hinted at in the title forbids looking
under the cloth. In its absence, the figure remains

present. This cites a central theme of Johannes
Wald's, he is a sculptor who focuses on the con-
tradiction of creating something physical that
seeks to evade embodiment on a content-related
level.

There are a number of lost pieces, stolen artwork,
destroyed sculptures and other versions of vacan-
¢y, which have also written art history as »blind
spots«, but at least they were there at one point.
Johannes Wald‘s “Verlorene Form (five attempts
to give shape to a dim feeling)” Wasted Mould
(five attempts to give shape to a dim feeling), evo-
kes a sense of this blankness as well as the bust
series Untitled (studying the greeks grace). Or
even more so, the Mobile, which has nothing at
all hanging at the ends of its cords.

The artistic work of Johannes Wald seeks this
void in the future, his sculptural aims take sha-
pe in forms that express a referential character.
There is the piece “pedestal for a muse (outdoor
version)”, designed for the Skulpturenpark Koln,
here a fur is laid on a boulder, accentuating its
curved shape, suggesting the absence of a figure
resting upon it, which is also supposed to be a
muse, thus the embodiment of the inspiration to
create something that is actually also already the-
re. A doubled absence in light of a sculpture that
asserts itself with its whole volume so much.

For Johannes Wald, seeking sculpture revolves
around the production of objects that conceal so-

mething . This finds its expression in the veiling of
space, but it is above all a withholding of forms,
which will probably never take on a concrete sha-
pe because that would be too concrete.

Johannes Wald renunciates the constraints of a
sculptural tradition, which has been justified so-
lely by material and its existence. He narrates
without dramaturgy, shapes without solidifica-
tion and evokes notions of space, which find their
expression in the inclusion of both the presence
of a creation, as well as the imaginary, which
lies beyond it. This is already inherent in earlier
pieces, such as the bronze “salute to an undone
sculpture” from the year 2007. It can be consi-
dered the sum of this concept, although it stands
at the beginning of his oeuvre: a bronze sculpture
in the archaic shape of an ancient cannon tube, it
seems as if it had been melted down for the sake
of all material existent, but with reference to the
title also only the raw material, from which a
future sculpture - honoured by the present form
- might arise, if it were to be melted down again.
Johannes Wald's artistic thought creates sculp-
ture in the future tense.
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