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„Im Reich des Geistes schafft es Ronny Goerner mit der strahlenden Kraft, die Pracht ihrer 

Dichtung und die starken Metaphern ihrer Bilder als Geschichten ins Herz zu legen. Es sind 

die Tiefen der Wortschöpfungen, die man nicht verlassen möchte, es ist die archaische Kraft 

der Sinnlichkeit des Lebens in ihren Bildern, die überzeugt." (Johanna König) 

„Bei Ronny Goerner verwischen sich die Grenzen, wird das eine zum anderen und das 

andere zum alles bestimmenden Inhaltsträger einer Künstlerin, die aus dem Prozess der 

Erkenntnis schöpft, um zu erkennen: Das Tiefe, Echte, Magische.“ (Irina Lino) 

 

PER ATEM DES FEUERS  

Sprachloses Wort, unbenannt und licht in ihr Stummsein gelegt. Zu Farbe geronnen. Zu 

Form gereift. Auf der Leinwand, die sie bestellt, wie andere einen Garten. In ihm beginnt es 

zu klingen, zu flüstern, zu erzählen. Von einer Dichterin, die malt. Von einer Malerin, die 

dichtet. Bei Ronny Goerner verwischen sich die Grenzen, wird das eine zum anderen und 

das andere zum alles bestimmenden Inhaltsträger einer Künstle rin, die aus dem Prozess 

der Erkenntnis schöpft, um zu erkennen: Das Tiefe, Echte, Magische. Das Wesen hinter der 

Gestalt. Die Bedeutung hinter dem Satz. Das Sein hinter dem Schein. Gefasst in dem Begriff 

Leben, das diesen Namen wirklich verdient. Das sich nach neuen Ufern dehnt. Das neuen 

Horizonten entgegen wächst. Wie die Mutter, die Konditormeisterin, die Geschäftsfrau, die 

der Enge tradierter Rollenbilder den Prozess des Er- und Entwachsens entgegensetzt, um 

sich selbst zu finden und über Kreativität neu zu definieren. Als Spätberufene, die sich erst in 

den 1980er Jahren intensiv der bildnerischen Tätigkeit verschreibt.  

Panta rhei - alles fließt. In der St. Veiterin hat sich das Fließende verdichtet - jenseits einer 

reflektorischen Bezugsebene, die Goerner bewusst dem konkreten Arbeitsprozess 

entfremdet. Schnell, direkt, kraftvoll. Ohne Zögern, oder Innehalten, gleiten Kohle, Kreide, 

Rötel über Papier. Ganz dem Atem des Feuers verpflichtet, das in ihr brennt, seit sich dieses 

eine Bild unverwischbar in ihr Inneres gebrannt hat: „Kolibri und Orchideen im Urwald": Grün, 

Rosa, Blau. Glühend und schimmernd wie Katzenaugen, die im Dunkeln leuchten. Seither 

sucht sie es, das verlorene Paradies ihrer Kindheit. Und so wie aus dem Kolibri in den 

Gezeiten des Lebens ein Sturmvogel geworden ist, der allen Widrigkeiten trotzt, hat sie 

gefunden. Findet sie. Im Verlust. Immer wieder aufs Neue. Wenn sie ihre Werke zerreißt. Oft 

und gerne. Mit jener unbändigen Freude am Neubeginn, der nur aus Bruchstücken 

entstehen kann. Aus der tiefen Überzeugung einer doppelt Begabten, die als renommierte 



Malerin zwischen Amerika, Europa und Asien pendelt, die als tiefschürfende Wortbildnerin 

quer durch Metrik und Semantik streift, um Existenzielles in bildgewaltige Poesie zu gießen, 

die sie mühelos veröffentlicht und damit 2010 auch beim Lyrikpreis der Klagenfurter 

Stadtwerke erfolgreich ist.  

Doch egal, ob Goerner nun schreibt, malt oder zeichnet - das Erkennen des Wesentlichen ist 

ihr zum unverrückbaren Fundament geworden, das den Überbau trägt. In der Kunst wie im 

Leben. Gradlinig ist beides nicht verlaufen. Zweifel und Angst haben Wörter- und 

Kratzspuren hinterlassen. Trugbilder sind in den Alltag gekrochen, Verlust und Tod haben 

ihren Tribut gefordert, Narben sind geblieben, wie Brandflecken auf viel zu heiler Haut. 

Versehrt hat das ihre fantastischen Weitengebilde und Formenkonglomerate nicht. Ganz im 

Gegenteil. Da hügeln die Gärten in expressiver Wucht und werfen sich hoch, organisch 

Rundes hat den Kokon des Gegenständlichen abgestreift und Traumschweres ins Abstrakte 

entlassen, das ihrer Kunst anhaftet wie eine zweite Haut, weil Abstraktion für sie Erkennen 

heißt. Dazwischen wachsen Glieder knospen und Frauensilhouetten, die auf Lust, Fleisch, 

Geschlechtlichkeit und den menschlichen Körper als Ausgangs punkt und Basis verweisen, 

während Wortfetzen und Sprachkonstrukte ihrer eigentlichen Bedeutung entfremdet als 

Inseln der letzten Erinnerung zwischen Farbe und Form treiben, um miteinander zu 

verschmelzen und der Assoziationskette einen tiefen, dunklen Klang zu schenken, der 

uraltem Trommelschlag zu entspringen scheint.  

Da ist es dann wieder, dieses Glühen, das den Horizont erhellt. Als Wider schein und 

Abglanz jenes Paradieses, das Ronny Goerner immer noch sucht. In jedem Strich. In jeder 

Silbe. Dabei hat sie es schon gefunden. Im Wort, das ihre Wunderwelt besingt. Im Atem des 

Feuers, das ihre Gestaltungskraft nährt. Im Kolibri, der im Geäst ihres Herzens nistet und 

lange schon ein Phönix ist. (Irina Lino) 

 

WENN „KUNST" „FEUER" BEDEUTET  

DAS WERK RONNY GOERNER‘S  

Üblicherweise hält das Selbstvertrauen qleichmäßig Schritt mit dem Können", meinte Samuel 

Johnson um 1750. Wie wir alle wissen, oder es zumindest annehmen, stellt Wandel das 

Grundprinzip der Wirklichkeit dar. Letztendlich ist der Wandel zwischen „Sein" und „Werden" 

ein unerbittlicher Modus Operandi der Wirklichkeit. In all ihren Arbeiten der letzen Jahre 

wurde die österreichische Künstlerin Ronny Görner, im Zeichnen, im Malen, in der 

Bildhauerei sowie im Dichten, wie sie es selbst sagt, „von einer Entschlossenheit getrieben 

stets die kreative Energie zu bündeln ... Menschen im Geschehen des Werdens zu zeigen".  



Wie sie das Leben erfahren hat - und wie sie diese Wahrnehmung in ihrem Werk 

auszudrücken sucht - lässt Görner eine dynamische Dramatik in der menschlichen Erfahrung 

„zwischen sich diametral gegenüberstehenden Zuständen der Verzweiflung und der Freude" 

spüren. Selbst dem flüchtigsten Betrachter muss es augenscheinlich auffallen, dass Görners 

Werk eine nie endende Aufführung repräsentiert - einen, wenn man will, vom 

Zusammenspiel urtümlicher entgegenwirkender Kräfte angeheizten Tanz.  

Obwohl sie sich in ihrer Arbeit beständig auf die menschliche Figur (und manchmal auch 

Tierfigur) konzentriert, sagte sie: „Ich steige heraus um eine abstrakte Lösung zu finden." 

Just dieser Zwang, für ihre Empfindungen abstrakte Formen zu finden, verleiht Görners 

Arbeiten deren atemberaubende Dynamik. Sie erschafft allerorts, in der Malerei wie der 

Bildhauerei, temperamentvolle, pulsierende Figuren, Figuren die vor unseren Augen 

'werden'.  

Für diesen Betrachter besitzen Ronny Görners spontane Skizzen (die in der Tat vollständig 

ausgeführte Gemälde dar stellen, die von einem allumfassenden gegenständlichen Impuls 

durchzogen sind) meist eine hypnotisierend Kraft - ein Aufwallen einer grundlegenden 

Animalität wie jene, die die prähistorischen, numinosen Höhlenmalereien von Lascaux oder 

Altamira charakterisiert als auch einer elementaren Sexualität, die so unvergesslich in den 

frühesten Fruchtbarkeitsplastiken wie beispielsweise der „Venus von Willendorf" zum 

Ausdruck gebracht worden ist.  

In Zeichnungen wie „Umarmung", „Auf Zehenspitzen" oder „Ein gebrochenes Herz bleibt 

zurück", wie auch in ihrer neuen Skulptur „Ozona", gewinnt der Betrachter unmittelbar den 

Eindruck eines unbestimmten, jedoch emphatischen sexuellen Dranges, der am Rande des 

Grotesken grenzt. Und es ist dieses lebhafte, wenn nicht gar diese manch mal unheimliche 

Element des Grotesken, welches Görners Bildkompositionen ihre Macht verleiht.  

So wie es Aleksander Bassin vom Laibacher Stadtmuseum (anlässlich ihrer Sole-

Ausstellung) treffend beobachtet hat, findet sich in Görners Arbeit „eine ausgeprägte 

Atmosphäre des Frivolen, des Sinnlichen als auch des anthropo- morphisch und 

zoomorphisch Grotesken". Sicherlich zählt der Impuls zum Grotesken in der Kunstgeschichte 

zu den grundsätzlichsten, ursprünglichsten Quellen des Ausdrucks, wie er auch immer als 

fundamentale existentielle Erfahrung in Erscheinung getreten ist. Der französische 

Schriftsteller Remy Astruc hat das Groteske treffsicher als ein entscheidendes und 

universales Mittel, womit Gesellschaften Andersartigkeit und Veränderung, nämlich das Sein 

und Werden, begrifflich zu erfassen suchten, charakterisiert.  

Görners gestikulierende rohe Figuren, viele von ihnen machtvolle Frauengestalten, 

vermögen uns gar an Arbeiten von Künstlern so unterschiedlich wie Soutine, Dubuffet oder 



Dekooning zu erinnern, die alle befremdende und leidenschaftliche Ausgestaltungen der 

„femmes fatales" erschaffen haben. (Deren aller Werk sich auch oftmalig mittels „Hieb und 

Stich", gestischer Pinselstriche und heftigem Impasto auszeichnet.) Die nervöse 

Emotionalität derer Werke, vom ekstatischen zum bizarren reichend, war, könnten wir 

hinzufügen, bewusst von der prähistorischen und primitiven Kunst sowie der Volkskunst 

geprägt. Görners Arbeiten haben, ohne Frage, etwas von diesem gleichen Urtrieb an sich. In 

dieser Hinsicht wollen wir uns an Cezannes Beobachtung erinnern, dass „ein Kunstwerk 

welches sich nicht in der Emotion gründet kein Kunstwerk ist. Emotion bildet den 

Ausgangspunkt, sie steht am Anfang und am Ende; das handwerkliche Können und die 

Technik bilden die Mitte".  

Ein oder zwei Worte wären dennoch zur relativ späten Entwicklung von Görners mittlerweile 

zum Markenzeichen gewordenen Malstil angebracht, das heißt etwas über ihre energisch 

gestischen Arbeiten in Kreide, Kohle und Rötelstift als auch etwas über das von ihr 

entwickelte, geniale „Leporello" Bildformat zu sagen. Genau so wie Gomers ganze 

künstlerische Laufbahn eine Spätzünder Entwicklung darstellt, entstand der Künstlerin 

„Entdeckung" ihres genialen Skizzierverfahrens eigentlich als ein Nebenprodukt aus der 

Mitwirkung an der „Meisterklasse" des deutschen Malers Markus Lüpertz im Jahre 2008. Zu 

jener Zeit arbeitete Görner eher an groß flächigen Ölbildern. Insofern als einige Zeit zu 

verstreichen pflegte während sie darauf wartete, dass ihre Bilder trockneten bevor sie diese 

weiter behandeln konnte, beschäftigte Görner sich, an einem riesigen Tisch arbeitend, mit 

großflächigen Kreide- und Kohlzeichnungen. Diese interessanten Zeichnungen 

beobachtend, merkte Lüpertz an, dass sie ein beachtliches Zeichentalent besaß - und, dass 

sie diese Richtung weiter verfolgen sollte.  

Es war nur deswegen, im Jahr 2009 bei ihrer Sole-Ausstellung im „India In ternational 

Centre" in Neu Dehli, dass Görners kraftvolle Übungen dieser Art erstmals ausgestellt 

wurden. Zudem, als Folgewirkung dieser Ausstellung in einer weitläufigen Örtlichkeit - die 

(potenziell sehr teuere) Verpackungs- und Versandkosten verursachte - stieß Görner auf 

das, was sie mithin als ihre „Leporello" Stücke bezeichnen sollte. Letztere bestanden aus 

hohen, vom Bo den bis zur Decke reichenden Bildern auf Papier, die nach dem 

Ziehharmonika Prinzip für den Versand gefaltet und für jede Ausstellung neu „entrollt" 

werden konnten. Diese Erfindung ermöglichte es der Künstlerin eigentlich, ohne größere 

Versand- und Aufbauprobleme, eine großräumige Präsentation auszuführen. Ein reizvolles 

Nebenergebnis ist allerdings, dass sich diese Arbeiten als elegante Erzählungen vertikal 

lesen lassen.  



Görner sagte: „Für mich ist Kunst 'Feuer'" - und „meine Arbeit fängt dich ein". Letztendlich 

behauptet Görner, wie zu vor schon Kandinsky - (ein Leitbild), dass „es des Betrachters 

Beitrag sei ... das Bild zu vollenden".  

Der Künstlerin Gabe das Groteske in den Dingen zu enthüllen zieht sich tatsächlich auch 

durch ihr dichterisches Werk. So lautet beispielsweise der wahre „Titel" der „Ozona" Skulptur 

wie folgt: „Der sonnenverwütete und ozonge schädigte Körper von Madame ,OZONA' wurde 

2011 am Strand von Miami von einem deutschen Urlaubsgast gefunden. Ihre leere Nivea 

Dose wies das Ablaufdatum 2009 auf. Also mindestens 2 Jahre intensive Bräunung hat 

diesen ehemals weiblichen Körper so schön geformt. Wir dürfen annehmen, dass es sich um 

eine freiwillige Sonnenopferung handelt.  

Ronny Görner widmete ihre Energien und Ressourcen erst ab 1995 ganz ihrer Kunst; davor 

war die Künstlerin vollends damit beschäftigt ihre drei Kinder zu er ziehen und ihrem Mann 

beim Aufbau seines Verpackungsunternehmen zu unterstützen.  

Opern Liebhaber werden sofort den Namen Leporello mit Mozarts Oper Don Giovanni in 

Verbindung bringen; darüber hinaus werden sich besagte Opern Liebhaber, liebevoll an die 

große Arie Leporellos (Registerarie: Madamina, il catalogo e questo) erinnern, in der er, 

ausgehend von einer sich ständig fortsetzenden, langen Liste, die amourösen Eroberungen 

seines Herrn, des Dons, aufzählt.  

(Jan Ernst Adlmann, Übersetzung aus dem Englischen: Marysia Miller-Aichholz) 


