
Hans Lochmann — sein Leben und sein Werk * 
(1912— 1953) 

von Walter Heisig, Osnabrück 

Am 12. Februar 1953 starb in Blumenfeld der Maler Hans Lochmann nach langer 
schwerer Krankheit. Während die Öffentlichkeit diesem Todesfall kaum Beachtung 
schenkte, wurden die Freunde des Verstorbenen von dem Ereignis tief ergriffen. Sie 
beklagten, daß hier still und unerkannt ein Mann gestorben sei, der Anspruch auf 
weittragende Bedeutung gehabt habe. 

In seinem Atelier in Hilzingen, im Hause seiner Eltern, lagen die Zeugnisse seines 
unermüdlichen Schaffens fast ein Jahrzehnt vor den Augen der Welt verborgen. Nun 
endlich werden seine Werke in einer Ausstellung (Oktober 1962) gezeigt und von 
einer Künstlerpersönlichkeit künden, die in unfreiwilliger Isolierung von der zeitge- 

nössischen Kunst ihren eigenen Weg ging. 
Als mir Hans Lochmann im Frühjahr 1932 in Karlsruhe zum ersten Male begegnete, 

war er im wesentlichen schon der, als der er bis heute im Andenken seiner Freunde 
fortlebt. Schlankwüchsig, mit feingliedrigen Händen, schmalem Kopf, kluger Stirn 

und ernsten guten Augen. Bescheiden und zurückhaltend und von angeborener 
Empfindsamkeit, Feinfühligkeit und Verletzlichkeit. Alle, die ihn kannten, wußten, daß 

er sich gern den heitersten Stimmungen hingab, und doch ahnten viele, daß Froh- 
sinn und Lebensfreude nicht die Grundstimmung seiner Natur bildeten; vor allem 
in späteren Jahren enthüllte sich ihrem Blick nur zu oft ein tiefer Ernst und der 
Druck eines schweren Schicksals. 

Mit seinen mannigfaltigen Kenntnissen und seiner reichen und vielseitigen Be- 
gabung hat Lochmann viele Freunde gefunden, die seinen anregenden Verkehr 
suchten. 

An die Mutter Davos, 7. 2. 1944 

„Von verschiedenen Seiten ist mir Hilfe angeboten worden, so daß ich mir gesagt 
habe, ich habe doch ein Talent, mir Freunde zu machen, auf die ich mich auch in der 

Not verlassen kann.” 

Den stärksten Rückhalt aber fand er zeitlebens bei seinen nächsten Angehörigen. 
Gern erzählte er von seinem Vater. Von ihm, dem praktischen Arzt von hoher All- 

gemeinbildung und Originalität, erfuhr Hans Lochmann von früher Jugend an gei- 

stige Förderung und Anregung; er war ihm Vorbild, wie man das Leben auch unter 
widrigsten Umständen so lebt, daß es nicht umsonst war. 

An die Eltern Karlsruhe, 21. 6. 1933 

„Eigentlich bin ich um meine Eltern zu beneiden, daß sie mich nicht nur mit Geld, 
sondern auch mit geistiger Nahrung versorgen.” 

An die Mutter Davos, 6. 9. 1943 
„Ich hätte mir nicht träumen lassen, daß ich an Papas Todestag nicht wieder 

könnte zu Hause sein... ... Ich erzähle hier möglichst viel von ihm und wie er war. 
Das ist auch eine Art Liebesdienst an ihm. Denn er war doch ein seltener Mensch.” 

*Anläßlich des 50. Geburtstages des Malers Hans Lochmann veranstalteten der Verein der Kunstfreunde 
Singen (Hohentwiel) e.V. sowie die Heimatgemeinde Hilzingen vom 7. bis 20. Oktober 1962 eine Ge- 
dächtnisausstellung in Singen. Im Zusammenwirken mit dem Hegau-Geschichtsverein erschien hierzu 
als Sonderdruck eine reichbebilderte Gedenkschrift (58 ‚Seiten mit einem Farbbild, 13 Bildtafeln und 
6 Strichätzungen nach Original-Holzschnitten bzw. Zeichnungen, verkleinert), die wir nun auch in 
unserer Zeitschrift mit einer kleinen Bildauswahl veröffentlichen. Interessenten für den Sonderdruck 
wollen sich an unsere Geschäftsstelle wenden. 
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Seiner Mutter jedoch blieb er zeitlebens auf das engste verbunden. In ihrer 
sorgenden Mütterlichkeit fühlte er sich geborgen, ihr Gebet und ihr festes Gottver- 
trauen gaben ihm Halt in allen Wirrnissen seines Lebens. Ihr aber brachte er auch 
ein großes Opfer, indem er sich nach fünf Jahren des Kunststudiums der Medizin 
zuwandte, damit sie ihn für später in gesicherter, bürgerlicher Fosition wußte. Um 

sie bangte er, wenn Krankheit sie bedrohte, sie ließ er teilhaben an allem, was er 
erlebte, was ihn bewegte und was er schuf. Nur seine eigene Krankheit bagatelli- 
sierte er ihr gegenüber, um ihr, die bereits einen Sohn verloren hatte, weiteres Leid 
zu ersparen. Ihr schrieb er wundervolle „Malerbriefe”, die Liebe und Dank eines 

treuen Sohnes widerspiegeln. 
Nach dem Tode seines Vaters am 14. 9. 1942 schloß sich Hans Lochmann noch 

enger an seine Schwestern an, die seiner menschlichen und künstlerischen Entwicklung 
mit viel Verständnis und tätiger Anteilnahme folgten, den sie in Zeiten der Not 

nach Kräften unterstützten. 

An die Schwester L. Davos, 24. 10. 1943 

„Es ist soviel wert, wenn man in der Familie einen absoluten Rückhalt hat, und 

ich hoffe nur, daß bald die Zeit kommt, wo ich Deine viele Mühe und Liebe ver- 

gelten kann.” 

Am 28. April 1912 in Hilzingen (Hegau) geboren, stand Hans Lochmann in seinem 
20. Lebensjahr, als er nach Karlsruhe kam. Von München, wo er als Gasthörer an 

der Akademie studierte, brachte er die bei Professor Doerner erworbenen Kennt- 
nisse in den Techniken alter Meister mit. Es entsprach seinem künstlerischen Verant- 
wortungsgefühl, den Forderungen nach gründlichen Kenntnissen über die Verwen- 
dung von Malmaterialien im Bild und handwerklicher Solidität gerecht zu werden. 

Bei den alten Meistern in die Schule zu gehen, wird ein wahrer Künstler nie auf- 
hören; je selbständiger er ist, umso mehr wird er ihnen verdanken. Noch während 
der Schulzeit suchte Hans Lochmann Anregung und Nahrung für seine künstlerische 

Entwicklung und wandte sich den Werken alter Meister zu. Hier fand er, was er bei 
den Zeitgenossen vergeblich suchte. Daher erinnern frühe Bilder Lochmanns an die 

Donauschule Dürers, an Breughel — die Vorliebe für die Kunst der Holländer ist 

in seinen Zeichnungen erkennbar. Jedoch kann bei ihm nie von sklavischer Unter- 

werfung unter fremde Vorbilder die Rede sein. Von Anfang an machte sich ein star- 
kes Naturgefühl bemerkbar, das in typisch Lochmann’schen Gestaltungen zum 

Ausdruck kam. 
In Karlsruhe erkannte Frofessor Scholz bald das große Talent in seinem jungen 

Schüler und förderte ihn nach Kräften. Seine Kunsttheorien entsprachen durchaus 
den Neigungen Lochmanns, der eine Vorliebe und Begabung für Form- und Raumge- 
staltung und strengen formalen Aufbau besaß. Scholz begeisterte seine Schüler 
für eine neue Art von Realismus, wie er sich nach dem ersten Weltkrieg entwickelte. 

Dieser „magische Realismus”, der sich gegen die abstrakte, gegenstandslose Kunst 
wandte, gab sich betont sachlich in einer fast farblos-tonigen Malweise und erfor- 

derte Disziplin, Können und Wahrhaftigkeit. 
Die Geschicklichkeit Lochmanns war erstaunlich, und er verstand es meisterhaft, 

Dinge so darzustellen, daß sie unglaublich minuziös gemalt erschienen. So in dem 

Stilleben „Kaktus” und in dem großen Porträt „Frau Spähnle” (Il. Fassung). 

An die Eltern Karlsruhe, 23. 1. 1933 

„Neulich habe ich eine uralte Frau, eine Hausiererin, gefragt, ob sie mir Modell 

steht. Sie tut es gern, denn sie ist halb verhungert. Übrigens sieht sie aus wie ein 
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Gespenst. Schneeweißes Haar, dürr wie eine Spindel, eine riesige Nase hat sie, und 
schielen tut sie auch. Die kann ich mal nach Herzenslust häßlich machen, so wie sie 
wirklich ist.” 

Nie jedoch ließ er sich dazu verleiten, auf seine geschickte Hand vertrauend, nur so 
drauflos zu malen. 

Als Hans Lochmann nach einem Jahr des Studiums in der Zeichenklasse von Pro- 
tessor Georg Scholz Meisterschüler bei Professor Hans Adolf Bühler wurde, war es 

sein Bestreben, die ihm von Scholz vermittelte Auffassung von Kunst mit der seines 

neuen Lehrers in Einklang zu bringen, der neben technischer Perfektion, dem litera- 
rischen Gehalt eines Bildes den Vorzug gab. Mit unendlicher Geduld opferte er viel 
Zeit für den technischen Aufbau eines Bildes und malte in Karlsruhe fast alle Bilder 
in der Mischtechnik der alten Meister. „Rappenwörth“, „Der Heilige Franziskus”, 

„Madonna im Hegau” u. a. sind so nach sorgfältiger Untermalung in Temperaweiß 
mit nachfolgenden Öllasuren geschaffen worden. Ebenso das große Bild „Mann im 
Kornfeld”, für das Hans Lochmann im Frühjahr 1934 ein Stipendium der Albrecht- 
Dürer-Stiftung für hervorragende künstlerische Leistungen erhielt. 

An die Eltern Karlsruhe, 21. 11. 1933 

„Ich will mir nicht anmaßen, daß ich schon ein Bild gemalt habe, das für sich 
allein jeder Kritik standgehalten hätte. Mir ist ganz egal, für was mich die Leute 

halten, wenn sie nicht sehen, daß es mir bei diesem Bild („Mann im Kornfeld“) nur 

auf die Art der Darstellung ankam, daß ich mich bemühte, nach einem Weg zu 

suchen, der mich künstlerisch weiterbringt, daß ich kein schönes Bild malen wollte 

zur Ergötzung des Publikums.” 

Die erworbenen technischen Kenntnisse kamen ihm sehr zustatten, als er, auf 

Anregung von Hw. Herrn Pfarrer Geißler, Hilzingen, für eine Krieger-Gedächt- 
niskapelle eine Kopie nach Grünewalds großem Kreuzigungsbild in der Kunsthalle 

Karlsruhe malte. Nach gründlichen Vorbereitungen und vielen maltechnischen Ver- 
suchen gelang ihm eine hervorragende Kopie dieses Meisterwerkes in drei kurzen 
Sommerwochen (10. 5. bis 2. 6. 1934). 

An die Eltern Karlsruhe, 5. 5. 1934 

„Gestern habe ich einen großen Schock bekommen. Da sah ich in der Kunsthalle 

die Tafel für 80.— M, auf die ich den Grünewald malen will. Und da drauf soll ich 

nächste Woche nun loslegen. Ich bin selber wahnsinnig gespannt, und natürlich auch 
das ganze Personal der Kunsthalle. So etwas kommt ja auch nicht alle Tage vor.” 

An die Eltern Karlsruhe, 1. 6. 1934 

„Gestern arbeitete ich noch lange, schon bald, bis es dunkel wurde, an meiner 

Copie. Sie macht mir allmählich immer mehr Spaß, seit ich die technischen Schwie- 
rigkeiten so langsam überwunden habe. Es war kein Mensch mehr in der Galerie. 
Es war ganz still. Ich hatte zu malen aufgehört und ließ das Originalbild noch ein 

wenig auf mich wirken. Es ist schön. Wenn man es kopiert, geht einem jeden Tag 
mehr davon auf. Und besonders, wenn es dunkel wird. Wenn man von den Einzel- 
heiten nicht mehr so abgelenkt wird. Ich dachte: dieser Grünewald, oder wer es 

auch gemacht haben mag, war doch ein Kerl. 
Das Copieren eines so großen Bildes ist nämlich schon anstrengend. Ich glaube 

ja sehr, daß das Bild den Hilzingern gar nicht gefallen wird. Aber das schadet 
nicht. Mit der Zeit werden sie sich damit abfinden. Und eines Tages werden sie sehen, 
daß es ihnen jeden Tag besser gefällt.” 
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An die Eltern Karlsruhe, 9. 6. 1934 

„Die Grünewaldkopie ist nahezu fertig. Ich muß sie noch firnissen. Ich glaube, sie 

ist mir gelungen.” 

An die Eltern Berlin, 14. 1. 1935 

„Am Mittwoch hörte ich einen schönen Vortrag über Grünewald. Der Karlsruher 
wurde auch gezeigt. Es ist doch schön, wenn man so einen alten Bekannten trifft. 

Was macht die Kapelle?” 

Nach Abschluß der Karlsruher Kunstschulzeit schreibt er am 9. 10. 1934 an seine 

Eltern: 

„Wenn ich heute so weitermale wie: „Mann im Kornfeld”, „Franziskus“, „Ma- 
donna”, „Hegaulandschaft” usw., so werde ich Erfolg haben. Im bürgerlichen Sinne. 

Ganz wohl wird mir dabei aber nicht zumute sein. Und wenn ich so weitermale wie 

Selbstbildnis 1932, Rappenwörth, Arbeitslose, Frau Spähnle usw., werde ich ein 

Künstler werden. Vielleicht gehe ich dabei aber auch drauf.” 

Allmählich entwuchs Hans Lochmann der Förderung, die er in Karlsruhe empfan- 
gen hatte, und es zog ihn nach Berlin, wo er die volle Selbständigkeit zu erreichen 

hoffte. 
In den ersten Monaten seiner Berliner Zeit arbeitete er bei Professor Ferdinand 

Spiegel, dessen Anregungen zu monumentalen Gestaltungen er mehr schätzte als 
die akademischen Aktstudien in dessen Atelier. Wenn Spiegel Kompositionsaufgaben 

stellte, war er mit Feuereifer dabei und machte auch gewöhnlich die beste Arbeit, 

weil er eine natürliche Veranlagung zur Abstraktion — der Unterordnung von an 
sich dem Ganzen zugehörigen Dingen — besaß. 

In Berlin entwarf er auch die Kartons für ein Fresko, das er an die Stirnwand 
in der Aula der Oberrealschule zu Singen malen sollte. Ein Tryptichon zum Ge- 
dächtnis an die Gefallenen des Ersten Weltkrieges. Das ihm konkret gestellte Thema 

engte ihn bei der künstlerischen Konzeption stark ein. Dadurch, daß er es zu um- 
gehen verstand, dem Wandbild ein national-sozialistisches Gepräge zu geben, ge- 

lang ihm ein zeitloses Werk, das gleichweit entfernt ist von falschem Pathos wie von 
der Verherrlichung des Krieges. In dieser Hinsicht ist es zu begrüßen, daß die jetzige 
Schulleitung und der Kunsterzieher der Oberrealschule das Verbleiben des Freskos 

in der renovierten Aula durchsetzten. Bedenkt man, daß ein erst Zweiundzwanzig- 
jähriger an dieser Stelle sein erstes großes Gemälde in einer der schwierigsten 
Techniken schuf, muß man in ihm die ehrliche Aussage eines vielversprechenden Ta- 

lentes sehen, und diesen Entschluß begrüßen. 

An die Eltern Berlin, 8. 11. 1934 

„Freilich ist es (Langemarck-Bild) ganz anders geworden, als sich der Direktor 
gedacht hat, und ich bin sogar sicher, daß es ihnen nicht gefallen wird. Aber das 

ist mir ganz gleichgültig. Ich weiß von mir selber, daß ich in dieser schweren Auf- 
gabe (es war wohl die schwerste, die ich bis jetzt zu lösen hatte), nicht unterlegen 

bin. Ob die Auftraggeber auch dieser Meinung sind, kann mir ja egal sein. Sie wer- 

den vielleicht den Soldaten nicht gut genug finden. Vielleicht gefällt ihnen die 
Gruppe rechts nicht oder das Ganze ist zu wenig „heroisch” (nach ihrem Begriff).” 

Die handwerklichen Grundlagen zu dieser großen Arbeit erhielt Lochmann bei 

Professor Kurt Wehlte, in dessen praktischen Kursen er die Fresco-Technik in zahl- 
reichen Übungen in ihrem Gesamtaufbau erlernte. 
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An die Eltern Berlin, 27. 1. 1935 
„Professor Wehlte hat mir eine ganze Wand für mein Fresko zur Verfügung ge- 

stellt zum „Probieren“. Ihr glaubt nicht, was es für Schwierigkeiten macht, von einem 
„Entwurf“ zur Ausführung zu gelangen”. 

An die Eltern Berlin, 25. 2. 1935 

„Von dem Fresko habe ich jetzt 2 Bilder fertig. Ihr glaubt nicht, wie schnell man 

da malen kann. Das ganze Mittelstück habe ich in 4 Stunden gemalt. Es sei sehr an- 
ständig geworden, meinte Prof. Wehlte... Wenn man so auf dem Gerüst steht 
und so eine glatte Wand vor sich sieht und da drauf malt, das ist jetzt doch die 

schönste Art der Malerei, die es gibt. Und die wird heute nirgends mehr gelehrt. 
Nur so in Kursen, wie ich jetzt einen mitgemacht habe. Wenn man da nicht selber 
hinterher ist, kümmert sich niemand um einen. Und diese Malerei wäre es wirklich 
wert, daß man sie von Grund auf lernt.” 

Die wertvollsten Anregungen in Berlin erhielt der junge Künstler von Professor 
Franz Lenk, der Lochmann auch menschlich großes Verständnis entgegenbrachte. Bei 

ihm wandte er sich der Landschaftsmalerei zu, und die gemeinsamen Studienfahrten 
nach Orlamünde in Thüringen gehören zu den glücklichen Wochen seines Studiums. 
Aquarelle und Zeichnungen, die in Thüringen entstanden, spiegeln mehr als den 
bloßen Natureindruck wieder. Sein schwungvoll gelöster Strich vereint sich hier 
mit einer heiteren Farbigkeit, die seine frühere, mehr an die Erdfarben gebundene 
Falette ablöst. 

An die Eltern Orlamünde, 17. 5. 1935 
„Lenk ist wirklich ein fabelhafter Lehrer, wie man ihn sich nicht besser wünschen 

kann. Abends kommen wir heim, erschöpft und befriedigt. Die Arbeiten werden 
ringsum aufgestellt, Prof. Lenk stellt seine auch dazu (was ich besonders nett finde, 

wo die Prof. ihre Arbeiten sonst nicht zeigen) und dann ist Korrektur. Was man da 
lernt bei so einem Kursus, Du glaubst es nicht.” 

Im Frühjahr 1935 arbeitete Lochmann an zwei Porträts — einem von Galton und 
einem von Mendel — für das Kaiser-Wilhelm-Institut für Anthropologie in Berlin. 

Mit diesen Bildern, die er zur vollen Zufriedenheit des Auftraggebers, Professor 
Eugen Fischer, nach alten Stichen und Fotos schuf, hatte das Sommersemester 1935 
noch einen schönen Abschluß gefunden. 

An die Eltern Berlin, 12. 7. 1935 

„Prof. Fischer, der das erste Mal ja ziemlich kühl und zurückhaltend war, war 

sehr aufgeräumt. Er saß lange vor den Bildern, dann nahm er sie, hing sie hierhin und 
dahin und fing auf einmal an zu reden von dem geistigen Ernst des Galton, den ich 

sehr gut herausgebracht habe. Auch der Mendel gefiel ihm sehr gut, sagte er, man 
kann sich so gut hineinsehen. Dann bekam ich prompt meine 300.— M., die vorher 
festgesetzte Summe.” 

Ende 1935 bekamen alle Akademien Deutschlands die Aufgabe, die einstöckigen 
Häuser des Olympiadorfes mit Wandbildern nach Städteansichten auszumalen. 
Professor Lenk schickte seine Schüler in die Städte, deren Ansichten zu malen waren, 

um sie dort Skizzen nach der Natur machen zu lassen. Lochmann fuhr nach Witten- 
berg und Magdeburg. Im März 1936 war er mit den Kartons für das Olympiadorf 

fertig, nach denen er in Berlin-Döberitz, wo 180 junge Künstler aus dem ganzen Reich 
zusammenkamen, den Aufenthaltsraum des ihm zugewiesenen Hauses mit neuen 

Farben und Malmitteln, die von den I. G. Farben zu Reklamezwecken zur Verfü- 

gung gestellt wurden, ausmalte., 
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An die Eltern Döberitz, 11. 3. 1936 

„Gestern sind die Kartons für das Olympiadorf fertig geworden. Auf dem einen 
(Wittenberg) habe ich Luther und Melanchthon dargestellt, wie sie im Hofe des 

Lutherhauses auf- und abgehen. Lenk war ganz überrascht, als er ihn sah. Auf dem 
anderen ist ein Städtebild von Magdeburg aus dem 17. Jahrhundert. Und am 20. 
gehen wir an die Arbeit.” 

Nach dem Abschluß der Akademiejahre kehrte Hans Lochmann nach Hilzingen 

zurück. Hier auf sich allein gestellt und ohne die Anregungen seines letzten Leh- 
rers, Professor Lenk, zweifelte er an seiner Berufung zum Maler. 

Er schrieb an Lenk: Hilzingen, 4. 9. 1936 

„Ich bin zur Zeit so deprimiert und unfähig, etwas zu malen oder zu zeichnen, 
daß ich nicht weiß, wie es weitergehen soll... Wenn ich nie von der Malerei gehört 

hätte, wäre ich jetzt fertig mit meinem Medizinstudium. Diese ständige Vergleichs- 
möglichkeit stört mein seelisches Wohlbefinden so, daß es mir die letzte innere 

Ruhe nimmt, die für die Ausübung unseres Berufes so nötig ist.” 

Unter solchen Depressionen hatte er von Zeit zu Zeit zu leiden, seit er sich mit 
der Kunst beschäftigte. Seit je aber hatte er sich auch danach gesehnt, wie seine 
Schwestern und Freunde, die mit dem Abschluß ihrer akademischen Ausbildung zu- 
gleich das Zertifikat zu einem angesehenen, einträglichen Beruf ausgehändigt be- 

kamen, ein im bürgerlichen Sinne gesichertes Leben führen zu können. 

Quälend aber war ihm der Gedanke, daß er nicht genug eigenen inneren Reich- 
tum habe, um ein ganzes Leben malen zu müssen, statt sich zu freuen, ein Leben 

lang malen zu dürfen. 

  

MEDIZIN U MALERE) 

Mit dieser kleinen Skizze versuchte er mir in jener Zeit der Krise seine Situation 

in bitterer Selbstironie klarzumachen, und stellt mit der zweiten Zeichnung die von 

ihm erhoffe Lösung des Konfliktes dar. 
PS Ba 

Einen Monat später an Lenk: = Hilzingen, 15. 10. 1936 

. Ich werde ab November Medizin studieren. Ich weiß, Sie werden mich nicht 

verstehen, weil Sie nicht wissen, wie sehr ich in meiner Neigung zwischen diesen bei- 

den Berufen mein ganzes bisheriges Leben hin- und hergeworfen worden bin. — 
Vielleicht komme ich auf diesem Umweg von einer anderen Lebensbasis wieder 

zur Kunst zurück. . . 

Nur zu malen mit dem Ziel: Karriere zu machen oder Geld zu verdienen, habe ich 
jetzt als nichtig erkannt.” 
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Tatsächlich hat dieser Zwiespalt das Dasein Lochmanns vom Beginn bis zum Ende 
seines Studiums beherrscht. Hierin lag das eigentliche Geheimnis und die Tragik 

seines Lebens. 
1936 machte er sich denn voll Vertrauen auf den anderen Weg zu einem Zeit- 

punkt, da seine Altersgenossen in ihrem erwählten Beruf bereits die Unabhängig- 
keit vom Elternhaus erlangt hatten. 

An den Vater Berlin, 9. 11. 1936 
„5 Jahre Malerei. Was ich da mitbekommen habe an Einfühlungsvermögen und 

Beobachtungsgabe und vor allem an Blick für das Ganze, war die lange Zeit wohl 
wert. Das gibt mir beim Studium der Medizin vor allen anderen einen Vorsprung, 

den ich wohl durch nichts sonst erreichen hätte können. Wenn ich mich bemühe, ein 
so guter Arzt wie irgend möglich zu werden, so werde ich auch ein guter Künstler 
sein, und dann wird das Leben für mich reich und wunderbar sein.” 

Zwölf Jahre später sah er diese Entscheidung doch in einem anderen Licht, und 
schrieb über sein Studium der Medizin 1948 an den Dichter Hermann Hesse: 

„Wenn ich auch diesem Schritt manche Einblicke verdanke, die ich auf keinen 

Fall missen möchte, und wenn er mich im Hinblick auf die folgenden Jahre sicher- 

lich vor manchem bewahrt hat, (dem ich mich vielleicht nicht mutig genug widersetzt 

hätte) so war es eben doch, wenn ich ganz ehrlich bin, eine Flucht. Und es entbehrt 

nicht einer bitteren Ironie, daß der Gedanke an die geistige und finanzielle Gebor- 
genheit in einem achtbaren Berufe, durch die während kaum begonnener ärztlicher 

Praxistätigkeit aufgebrochene Krankheit, eine völlige Illusion war.” 

Die Folgen der nur scheinbar gelösten menschlichen und künstlerischen Probleme 

sollten sich bald zeigen. Hans Lochmann unterzog sein bisheriges Leben einer stren- 

gen Selbstkritik und Analyse, verfiel in Grübeleien und stand im Mai 1937 kurz vor 

dem Physikum infolge von Schlaflosigkeit, Mangel an Konzentration und Entschluß- 

kraft vor einem nervös-seelischen Zusammenbruch. 

Weil er glaubte, sich von dem Nervenkollaps erholen zu können, meldete er 

sich Anfang Juni 1937 zum Landdienst nach Schlesien. Hier aber wäre er, ohne die 

Hilfe seines Vaters und seiner Schwestern Lotte und Lilli fast zugrunde gegangen. 

An die Eltern Schlesien, 16. 7. 1937 

„Schreibt mir doch, wie man ein freier Mensch wird und nicht von morgens bis 

abends in Verlegenheit ist, was man sagen soll. Ich habe so wahnsinnige Hemmun- 
gen.“ 

Mit unendlicher Geduld brachten diese den Sohn und Bruder in seiner gewohn- 

ten Umgebung soweit, daß er sein Medizinstudium wieder aufnehmen konnte. 

An die Eltern Freiburg/Br., 24. 7. 1937 

„An die Zukunft mag ich gar nicht denken. Die ist undurchdringlich. Ich habe so 
gut wie alles vergessen, was ich gelernt habe.” (Nach der Nervenkrise Pfingsten 

1937 in Freiburg) 

Nicht unwesentlich trug zu seiner endgültigen Gesundung die Wiederaufnahme 

der Malerei bei. Er benutzte die Semesterferien 1937 dazu, mit einem Malerfreund 

die Kirche in Riedheim mit Wandgemälden und Stuckarbeiten auszugestalten. Es 

war eine Zeit heiteren und unbeschwerten Schaffens. 
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An seine Mutter 23. 11. 1948 

„Es hat mich sehr erschüttert, daß Fritz Göhring tot ist. Ich träumte oft davon, noch 
einmal mit ihm zusammen zu malen, so wie damals in Riedheim. Das war eigen- 
lich die schönste Zeit, an die ich mich erinnern kann.” 

Wohl in Erinnerung an diese Arbeit unternahm Hans Lochmann im folgenden Jahr 
eine Studienfahrt durch Süddeutschland. Mit seinem Motorrad fuhr er nach genau 
festgelegtem Plan und gründlicher theoretischer Vorbereitung zu den schönsten 
Barockdenkmälern kirchlicher Baukunst. 

An die Eltern Steingaden, 28. 7. 1938 

„Je weiter ich komme, desto mehr merke ich, daß unsere Vorstellungen von 
Barock in Riedheim doch sehr oberflächlich waren. Das Barock ist ja farbig. Über- 
all sind kräftig bestimmte Farbtöne, rosa, grün, gelb, blau, alle Farben sogar vio- 
lett, aber alle in einer schönen Harmonie zueinander stehend. Und erst die Decken- 

gemälde. Ihr werdet ja sehen. Ich habe auf den Skizzen versucht, jeweils den Ein- 
druck mitzunehmen. — Ottobeuren, wo ich gestern war, ist wohl am stärksten durch 

seine gewaltige Architektur. So ein Gefühl von Raum und Weite habe ich in keiner 
Kirche gehabt. .. So eine Reise nach einem künstlerischen Plan ist doch etwas ganz 
anderes als wenn man nur fortfährt um zu malen. Wie oft wußte ich in Thüringen 

z. B. nicht, was ich malen sollte. Hier ist es so, daß ich nicht weiß, was ich nicht malen 
könnte.” 

An die Eltern Altötting, 10. 8. 1938 

m. . Es hat sich gelohnt, daß ich über Altötting gefahren bin. Ein Kleinod die 
Kapelle. Morgen nach Rohr, Samstag nach Weltenburg.” 

An die Eltern Kloster Weltenburg, 14. 8. 1938 

„Mit dem heutigen Tag habe ich meine Studienreise beendet. Ich bin recht zu- 
frieden, daß ich alles durchführen konnte, was ich mir vornahm.” 

Vor diesen Zeugnissen künstlerischen Schaffens erkannte er den Geist des Barock 

vor allem an den Malereien, die zu der nahtlosen Einheit von Architektur, Plastik 

und Malerei so viel beitrugen. Jedes Gemälde erschien ihm als ein Triumph der 
Perspektive, der Anatomie und der traumhaft sicher beherrschten Freskotechnik. Das 
waren Bilder, deren Inhalt bis ins einzelne bedacht und die Ausarbeitung eines 
geistlichen Programms sein mußten, indem die Maler die Wissenschaft ihrer Kunst 

einverleibten. Hier mag ihm bewußt geworden sein, welche künstlerische und körper- 

liche Leistungen die Maler der Kuppelgemälde und der Deckenfresken vollbringen 
mußten, um wie Zauberer Schein und Sein zu vertauschen. 

Selten erfuhr die Kunst des Barock eine bessere Interpretation ihrer räumlichen 
und malerischen Stilmerkmale als in den Skizzen und Aquarellen, die Hans Lochmann 
von seiner „Barockreise” heimbrachte. Auch die besten Farbdias nach der Natur 

können nicht entfernt die Eindringlichkeit der architektonisch bewegten Innenräume, 
der Lichtfülle und der malerischen Erscheinungen so klar wiedergeben, wie diese 

Kunstblätter, die mit tiefem Verständnis für das genial ausgewogene Zusammenspiel 
von Architektur, Plastik und Malerei, in konzentrierter Form das schaubar machen, 
was im Zeitalter des Barock Weltlust und religiöse Ekstase offenbaren. 

Diese Reiseskizzen sind mit einer verblüffenden Sicherheit mit dem Federkiel in 
Sepia auf Aquarellbütten niedergeschrieben und mit der festlichen Pracht der Farben 
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bereichert. Das schier Unbegreifliche aber ist die große Zahl der Studienblätter, die 
vom ersten bis zum letzten Blatt kein Erlahmen der Begeisterung, der Konzentration 

und Abstraktion erkennen lassen. 

Im Jahre 1939 studierte Lochmann für ein Semester in Königsberg/Ostpreußen. 
Eine ganze Reihe von Zeichnungen und Aquarellen brachte er aus Ostpreußen mit. 

Er zeichnete die Marienburg, verlebte in Danzig und Zoppot wundervolle Tage. 

In diesem Jahre begann er auch eine Reihe von Holzschnitten, die von hohem 

künstlerischem Wert sind und immer größere Beachtung finden. 

Lochmann stellte sich die schwere Aufgabe, dem in fast allen erdenklichen Arten 
dargestellten Thema einer „Passion“ noch einmal ein neues Gewand zu geben. Der 

Plan zu dieser Arbeit geht auf einen äußerlichen Anlaß zurück, auf eine Ausstellung 
von Druckstöcken aus der Dürerzeit im Berliner Kupferstich-Kabinett, worauf die 
stilistische Abhängigkeit der ersten Blätter wohl zurückzuführen ist. Geplant waren 
14 große Holzschnitte, von denen jedoch nur 10 fertig geschnitten wurden; ein elfter 

liegt im Entwurf vor. „Die Passion“ Lochmanns wurde noch zu seinen Lebzeiten in der 
Schweiz, in Frankreich und England ausgestellt, einzelne Blätter daraus wurden 
veröffentlicht und mit großem Verständnis aufgenommen. 

In diesen Holzschnitten manifestiert Hans Lochmann sein Kunststreben wohl am 

überzeugendsten. In einem Zeitraum von 10 Jahren geschaffen, sind sie Beispiele 
eines unermüdlichen Strebens. Nie verweilt Lochmann bei der einmal erreichten 

Schneidetechnik, immer aufs Neue bemüht er sich dem anspruchsvollen Thema geisti- 
gen Gehalt und stärksten Ausdruck zu verleihen. Jedes Blatt ist eine ausgereifte 
künstlerische Gestaltung, alle Blätter zusammen stellen das kostbarste Geschenk 

dar, das Hans Lochmann der Nachwelt hinterlassen hat. 

An Hermann Hesse Davos, 10. 8. 1948 

„Bei dem zeitlich letzten Blatt, dem „Gelächter“ kam mir der Gedanke, eine Aus- 

druckssteigerung dadurch zu versuchen, daß ich einer durchaus realen Form, etwa 

einem Mund, einen zweiten Sinn unterschob, so daß er also gleichzeitig das Auge 
eines anderen, zweiten Gesichtes bedeutete. Das durch diese Zwiespältigkeit er- 

reichte Ziel scheint mir nun aber doch auf Kosten der gegenständlichen Klarheit zu 

gehen, die vielleicht das vornehmste Ziel aller Bildnerei bleibt, womit ich natürlich 
nicht sagen will, daß ich es in den früheren Blättern erreicht hätte. Es würde mich nur 
reizen, auf diesem Weg in das Zwiespältige noch ein Stück weiterzugehen.” 

An W.H. Davos, 11. 5. 1949 

„Jetzt kann ich sehr gut an meinem neuen Holzschnitt arbeiten, der mir allerdings 
noch größtes Kopfzerbrechen macht. Warum muß ichs mir immer so schwer machen? 
Es ist die Gerichtsszene, da Christus zum Tode verurteilt wird. Hier will ich nun, 

ähnlich wie in der „Grablegung” das Wellenmotiv, das dort das eigenartig fließende 

und verwesende ausdrücken soll, ein Kreuzmotiv verarbeiten und zwar so, daß in 
dem Holzschnitt nur waagrechte und senkrechte Striche vorkommen (von den Kon- 
turen natürlich abgesehen). Und die ganze Komposition soll auch auf klaren Senk- 

rechten und Waagrechten aufgebaut sein. 

Also eine große Richterfigur (sie kann ruhig etwas Priesterliches haben). Vorne 

links, gleichsam am Bildrand versinkend und von schweren senkrechten Schlag- 
schatten bedeckt, das Antlitz Christi. Groß und sehr einfach. Aber wie das alles 

machen” 

Eine von vielen Kritiken in englischen Blättern sei hier wiedergegeben. 
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„Die müden Narren“ 1951 
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Art and Review: London, 28. 1. 1950 

„Der zeitgenössische Maler religiöser Themen, der durch seine eigene Zerrissen- 

heit und die vielfältigen Gestaltungsmöglichkeiten der religiösen Bildkunst ver- 
wirrt wird, hat danach gestrebt, die grimmige, drohende Seite des Christentums 
zu betonen, da diese zu einer glaubenslosen Zeit am besten passe. Die Ashley- 
Galerie macht es sich zur Aufgabe, religiöse Werke lebender Künstler auszustellen. 

. Hans Lochmann, ein Deutscher, hat den Vorteil einer expressionistischen 

Tradition in seinem Lande, die Verbindungen hat zu Dürer und Altdorfer. Er lehnt 
völlig die heroische Ausdeutung seines Gegenstandes ab und betont den Mann der 
Schmerzen, elend, schwach, gequält. In seinen agressiven (blunt), genau durchdach- 
ten Holzschnitten verbindet er den christlichen Bericht mit modernen Einzelheiten. 
Die Geißelung wird durchgeführt von Folterknechten in Schaftstiefeln, und ein Haufe 
a la George Groß bildet die Menge beim Einzug in Jerusalem. 

Der sadistische Realismus des Herrn Lochmann hat eine gefühlsmäßige Abkehr 
vom Leben der Gegenwart. Er schreckt zurück vor der Brutalität, die ihn erschüttert, 

kann sich aber von ihr nicht befreien.” 

Nach gutem Abschluß des Medizinstudiums traf Hans Lochmann während 
seiner Tätigkeit als Assistenzarzt 1942 der Ausbruch einer Lungenkrankheit, die 
seine letzten Lebensjahre überschatten sollte. In Davos versuchte man den Lungen- 
schaden auszuheilen. Die Briefe, die Lochmann während der Kuren an seine Ange- 

hörigen und Freunde schrieb, sind ein erschütterndes Abbild der Hoffnung und 
Enttäuschung, des Glückes und der Sorge über Erfolg und Mißerfolg der Behandlung. 

In Davos widmete sich Hans Lochmann der Doktorarbeit „Lungenblutungen im 

Hochgebirge”, so seine erzwungene Ruhezeit ausnützend, und beendete sie bis 
März 1945 mit dem Resultat „Gut“. 

An die Mutter Davos, 1. 4. 1943 

„Zunächst bin ich dabei, die Literatur zu bearbeiten. Ich kann das alles im Liege- 
stuhl machen. Herrlich bequem mit Krankentischchen für die Bücher. So ist meine 
Zeit gut ausgenützt.” 

Wann immer Hans Lochmann während der strengen Liegekuren Zeit fand, ar- 

beitete er, nicht zuletzt auch um durch Bildverkäufe zu den Kosten des Kuraufent- 
haltes beitragen zu können. 

An die Mutter Davos, 11. 5. 1947 

„Ich hatte dringend kleine Holzschnitte zu machen für einen neugegründeten 

Basler Verlag. . . Keine große Kunst, aber ich versuchte, auch aus diesen kleinen 
Dingen etwas Anständiges zu machen, obwohl ich das Ganze nur machte weil ich 
schließlich Geld brauche.” 

Er stellte eine Reihe von Davoser Aquarellen aus, die ziemliches Aufsehen er- 

regten. Auch die Holzschnitte fanden Anklang. Leider rief dieses Interesse, das seine 
Bilder beim Davoser Publikum fand, „die liebenswerten Davoser Malerkollegen 

auf den Plan”. 

Sein unablässiges Suchen nach neuen technischen und rationellen Möglichkeiten 

in der Malerei ließ ihn 1946 eine Erfindung machen, die er die „Flüssige Schablone” 
nannte. Mit der ihm eigenen Gründlichkeit arbeitete er einen.Vortrag aus, den 
er im Oktober 1947 vor einem Gremium von kritischen Fachleuten in Zürich hielt, 
um sich diese Erfindung patentieren zu lassen. Seine dabei vorgeführten Farbdias 
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nach eigenen Studien sind Beispiele für die reichen Anwendungsmöglichkeiten der 

„Flüssigen Schablone” und zugleich Proben seiner reichen Ideen und seiner uner- 
schöpflich reichen Phantasie auf dem Gebiete des Aquarells und der Gebrauchs- 

graphik. 

An W.H. Davos, 28. 11. 1947 

„Der Kopf ist mir voll von Plänen, die mich oft beinahe körperlich peinigen, weil 
sie überreif sind zur Gestaltung, und weil ich sie einfach nicht ausführen kann, denn 

mein Zustand hat sich in der letzten Zeit verschlimmert.” 

Welches ist nun das Prinzip der „Flüssigen Schablone” 

Sie ermöglicht die mühelose „Aussparung“ heller Bildteile von komplizierter 
Eigenform vor einem dunkleren Grund. Es ist dabei möglich, diesem dunkleren 

Grund den ganzen Reiz einer schnellen flüssigen Aquarellwirkung zu geben, da man 
nicht durch Aussparen auf die gezeichnete Form zu achten hat, sondern diese ein- 

fach übermalen kann. 

Der Gebrauch einer Schablone als künstlerisches Ausdrucksmittel mag durch das 
ihr anhaftende mechanische Moment zunächst sehr gewagt erscheinen. Die flüssige 
Schablone aber bietet sc viele Möglichkeiten individuellen Auftrags von der pedan- 

tischen Ausmalung einer Fläche bis zur freiesten Malweise, daß man von schablonen- 
mäßig eigentlich kaum mehr sprechen kann. 

Es wird eben darauf ankommen, den eigenen Reiz der Schablonentechnik heraus- 

zuarbeiten, vielleicht nicht in der Art einer naturalistischen Nachahmung, sondern 
einer abstrahierenden Gestaltung eines Motives. 

Bei einer Ausstellung in den wunderbaren Räumen des Palais Rumine in Lausanne 
zeigte er u. a. ein mit dieser „Flüssigen Schablone” gemaltes Bild „Dörfli im 

Regen”. Dieses Bild kaufte Dr. Hans Huber, Zürich, der nach dem Urteil von Fach- 

leuten eine der wertvollsten Privatsammlungen von Gemälden in der Schweiz besitzt. 

Die Anerkennung und der Erwerb weiterer Bilder durch diesen feinsinnigen Kunst- 
kenner, der die Arbeiten Lochmanns für sehr begabt und vor allem für tief empfun- 
den hielt, freuten den Künstler ungemein. 

An seine Mutter Davos, 6. 6. 1946 

„Einer war da, der ging ganz nahe an das „Regenbild“ und sagte: „Ich kann gar 

nöd begriefe, wien er das g’macht hat”. Das war ein Deutsch-Schweizer. Nach der 
Ausstellung war ich traurig, daß ich nur so mit halber Kraft malen kann, ich hatte 
das Gefühl, daß ich den Leuten vielleicht doch etwas geben könnte mit meiner Ma- 

lerei, wenn ich nur endlich wieder einmal ungehemmt durch die schreckliche Krank- 
heit arbeiten könnte.” 

Trotz aller Erfolge, die Hans Lochmann mit seinen Werken erringen konnte, trotz 
seines Bewußtseins der Überlegenheit, blieb er nicht frei von selbstquälerischer 

Unsicherheit und Bedenklichkeit seinem Schaffen gegenüber. Als er in einer dieser 
Phasen einmal bei Hermann Hesse Rat sucht, schreibt der greise Dichter an 
Dr. Lochmann: 

„Daß man als Künstler Hemmungen, Stagnationen, Depressionen und Ver- 
zweiflungen habe, das ist mir wohlbekannt. Doch würde ich niemals die Unbedenk- 

lichkeit aufbringen, einem anderen Künstler mit dem leisesten Wink in seine Arbeit 
hineinzureden.” 
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Gegen den Widerstand der Sanatoriumsverwaltung beginnt Lochmann Ende 1949 
in seinem kleinen Zimmer sein wohl größtes Tafelbild, den „Antäus” (2,00 x 1,34 m), 
das er nach vielen Vorentwürfen und Skizzen für die Details bis Ende 1950 zu gutem 
Ende bringt. 

An W.H. Davos, 20. 11. 1949 
„Ich bin fleißig an einem recht großen Bild 2 x 1,40 m, das kaum Platz in meinem 

Zimmerchen hat und von dem ich jetzt den Karton zeichne.” 

An W.H. Davos, 18. 12. 1949 
„Mein großes Bild beschäftigt mich eigentlich Tag und Nacht. Ich habe es nach 

immensen Vorbereitungen nun endlich begonnen und habe gestern 8 von 260 Qua- 
draten gemalt, die die große Tafel einnehmen. Ich bekomme auch bereits Schwie- 
rigkeiten mit der Hausverwaltung, die der Meinung ist, daß man im Sanatorium sei, 

um Liegekuren zu machen, und nicht, um riesige Bilder zu malen. Den Begriff Arbeits- 
therapie kennt man hier nicht”. 

Die ohnehin schon schwierige Arbeit an diesem Bild, das im Schaffen Loch- 
manns eine Sonderstellung einnimmt, vermehrte er noch dadurch, daß er den Rah- 
men, „der den letzten Platz im Zimmer wegnimmt”, selbst grundierte, auf Poliment- 
grund vergoldete und mit dem Achat polierte. 

An W.H. Davos, 8. 7. 1950 

„Der „Antäus” wurde genau auf den geplanten Tag (26. 2. 1950) fertig, und ich 

schickte ihn an eine große Ausstellung in Bern, zu der ich eingeladen war, zusammen 
mit 2 anderen kleinen Bildern (Landschaften). Ich habe noch nie ein Bild so vorbe- 
reitet, und es hat mir auch noch keines solche Kosten verursacht (Tischlerplatte 
200 x 132, beidseitig mit Leinwand hoher Qualität überzogen, Bilderkiste, echt 
Folimentgoldrahmen nach eigenem Profil: alles zusammen ca. 500.— Sfr.) Ich tat es 
mit allen Hoffnungen in die Kiste und schickte es ab. Ergebnis: abgelehnt. Nun steht 
es bei Beerlis in Schaffhausen auf dem Wohnzimmerboden, weil es zu groß und 
zu schwer ist, um aufgehängt zu werden. Vielleicht ist es eine „Entgleisung”. — Ich 
hoffe, daß ich bald einmal mit Dir über das Bild sprechen kann und über alle 
abstrakten Skizzen, die ich dazu gemacht habe.” .. . 

Im Frühjahr 1950 beteiligte sich der Künstler an einer Ausstellung der Ashley- 
Galerie in London und erhielt danach eine Einladung nach England 

An W.H. Davos, 8. 7. 1950 
„Am 1. März beantragte ich eine Reise nach England, da mir die Gallery schrieb, 

sie hätten Interesse daran, eine Bibel von mir illustrieren zu lassen.” 

Er fühlte sich für diese Reise kräftig genug und sehnte sich danach, „endlich wie- 
der einmal ein normales Leben führen zu können”. In Cornwall lebte er fast einen 
Monat. Die Aquarelle, die er von seiner Englandreise heimbrachte, sind individuelle 
künstlerische Gestaltungen von souveräner Beherrschung der Zeichnung und Farb- 
gebung. Diese Reise, die ihn auch nach London und Paris führte, war für Hans 
Lochmann ungemein interessant. 

An die Mutter London, 24. 8. 1950 
„Leider nähert sich mein England-Aufenthalt seinem Ende. Ich verstehe eigent- 

lich nicht, daß ich nicht früher auf Reisen gegangen bin. Es ist unglaublich anregend 
und ich werde eine Menge zu tun haben, bis ich alles verarbeitet haben werde.” 
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1950 verläßt er Davos, um in Hilzingen zu schaffen. Leider sollten sich seine 

Hoffnungen auf Heilung seines Lungenschadens nicht erfüllen. Zudem quälte ihn der 
Gedanke, nach so vielen Jahren heimzukommen, ohne etwas erreicht zu haben, 
was man auch mit bürgerlichen Maßstäben messen könnte. 

Während er seiner Schwester Lili als Assistenzarzt hilft, arbeitet er nach der 
Praxis oben in seinem Atelier. 

An W.H. Hilzingen, 27. 3. 195] 

„Vielleicht ist es vermessen, nun noch zu wünschen, es möge mir vergönnt sein, 

die Zeit, die mir noch bleibt, zu einer Art Ernte zu nutzen — es sieht nicht so aus. 

Es ist zu viel: Vormittags Arzt (Ass. Arzt bei Lili seit 1. 3.) nachmittags Maler und 
den ganzen Tag die nicht geheilte Lunge und dazu allerlei anderes ungereimtes 

Quälendes.” 

An W.H. Hilzingen, 15. 10. 1950 

„Aber es ist nun leider so, daß ich gar keinen anderen Lebenszweck mehr sehe, 

als noch ein paar ordentliche Bilder zu malen, egal, ob ich es — bürgerlich betrach- 
tei — noch zu was bringe oder nicht. Leider habe ich 20 Jahre gebraucht, um zu 

dieser Anschauung mich durchzuringen, und vielleicht hätte ich es nicht, wenn mir nicht 

die Krankheit manchen Einblick in: die Hinfälligkeit menschlicher Güter gewährt 

hätte.” 

Mit Eifer geht er an die Auswertung seiner Englandarbeiten. In Olbildern kleinen 
Formates gelingen ihm interessante Gestaltungen von klarem formalem Aufbau und 
intensiver Farbigkeit. „Schiffe im Hafen”, die er in zwei Fassungen malt, unterstrei- 
chen seine Fähigkeit in der Wiedergabe eines Motivs in impressionistisch- 
illusionistischer und in flächig-expressionistischer Manier. Auf dem einen Bild erscheint 

der ganze Reichtum differenzierter, duftiger Farben voll Stimmung und Atmosphäre, 

auf dem anderen treten flächige Schiffsformen in kräftigen Blaustufen mit leuchtend 
gelbroten Punkten, den Wettermänteln der Seeleute, hervor. Ein Kabinettstück ist 

das „Schloß am Meer”, das er in minuziöser Ausführung nach vielen Studien des 

St. Michel-Mount mit reinen Ölfarben malt. 

An W.H. Hilzingen, 28. 11. 1951 

„Man kann übrigens in Ol mit den entsprechenden Pinseln und Malmitteln (Harz- 

essenzfirnisse) genau so scharf zeichnen wie in Tempera. Der Temperarummel sollte 

endlich aufhören. Es gibt nichts Haltbareres als reine Olfarbe.” 

Die durch die Krankheit erzwungene Verbannung aus seinem geliebten Hegau, 
die notwendige Isolierung vom Kunstschaffen der Gegenwart, machten ihn frei von 

einer erlernten oder erborgten Formensprache. Immer wieder mit stillem, sachlichem 

Ehrgeiz betriebene Studien nach der Natur ließen ihn den vorgeblichen Reichtum in 

der heutigen Kunstproduktion als öde und einförmig erkennen. In einem Briefent- 

wurf an den Dichter H. Hesse finden sich hierzu einige bemerkenswerte Sätze. 

„Ich rechne durchaus damit, daß Ihre Ansicht von Malerei eine solche sein kann, 
die alles Gedankliche oder besser Literarische als der Malerei nicht zugehörig 
ablehnt. Ich muß gestehen, daß ich selbst auch eine geheime Sehnsucht nach jener 

„reinen“ Malerei habe, daß es mir aber leider bisher nicht gelungen ist, sie zu ver- 
wirklichen, vielleicht weil ich gaube, daß die letzte Konsequenz dieser Malerei ins 
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Ungegenständliche führt und damit in eine Bildsprache, die eben anders als bei der 
* Musik noch keineswegs objektiv geordnet ist, so daß die subjektive Darstellungsweise 
notgedrungen unverstanden bleiben muß.” 

Bei dem Hans Lochmann eigenen Hang zur Systematik nimmt es nicht wunder, 
daß er seine Naturstudien mit wissenschaftlicher Gründlichkeit betreibt. Er erkannte, 

daß allen Erscheinungsformen der Natur formale Gesetze zugrunde liegen. Diese 
Gesetze versuchte er in vielen „Formel-Übungen” aufzuspüren. Für-ihn bekam die 

Darstellung eines Faltenwurfes z. B. Sinn und „ethischen Gehalt”, wenn man in ihm 

die Variationen eines formalen Grundgesetzes darstellt, die dadurch immer neue 
Bestätigungen dieses Grundgesetzes sind. In der Anwendung solcher Gesetze sah 
er ein Ziel, um Ordnung und Sinn in eine Darstellung zu bringen. Da diese Gesetze 
von Gott kommen, glaubte er, daß auf diesem Wege die Kunst wieder religiös 

werden könnte. 

Hervorzuheben sind in diesem Zusammenhang besonders seine umfangreichen 

Studien über Falten und Wolken. So war es ihm möglich, gleich den alten Meistern 
der Gotik, Faltenwürfe jeder Art aus der Vorstellung zu zeichnen und zu malen, ohne 

nach dem Modell arbeiten zu müssen. Das Resultat dieser Faltenstudien faßte Hans 
Lochmann in seinem großen Ölgemälde „Falten in Verwandlung” zusammen, das 
die Entwicklung der Falten von der abstrakten bis zur naturalistischen Gestaltung 
in technisch origineller Malweise zeigt. Leider hat Lochmann den Mann, der das 
große Tuch hält und der in der ersten Fassung ein Selbstbildnis war, später wieder 
übermalt. 

An W.H. Hilzingen, 17. 3. 1951 

„Ich arbeite ja auch so gut ich kann und ich habe seit Januar einiges gemalt, was 
Dich interessieren würde. Zur Zeit mit viel Freude an einem Bild, darstellend ein 

großes Tuch, das zwei Gestalten (eine davon ein Selbstbildnis) halten und in dem 
— natürlich compositionell geordnet — alle Formen einer Gewandung vom Natura- 
lismus bis zur abstrakten Konstruktion dargestellt wird.” 

An W.H. Hilzingen, 20. 4. 1951 

„Ich hoffe, daß das Faltenbild noch fertig wird, bis Du kommst. Und ich bin sehr 
gespannt, ob Du danach auch jeden beliebigen Faltenwurf zeichnen kannst.” 

Ein „Traktat” über Wolken, 1941 begonnen und während der Liegekuren auf 

dem Balkon des Sanatoriums ausgearbeitet, gab ihm die Sicherheit, einer Landschaft 
die der Stimmung oder Tageszeit entsprechenden Wolkenformen und -farben, un- 
abhängig von dem schnellen Wechsel vor der Natur, aus der Vorstellung zuzuordnen. 

An dieser Stelle noch einige Sätze zu Lochmanns Landschaftsmalerei, die in seinem 

Gesamtwerk einen breiten Raum einnimmt. 

Seine Landschaften dienten dem Studium der Geländeformen, der Bäume, des 

Wassers, der Steine, des Himmels und des Lichtes. Sie sind bei aller Differenziertheit 

der Formen und Farben von gegenständlicher Klarheit und fester Bildordnung. Den 

Hegau trug er „in sich“, und ich erinnere mich, daß er in Karlsruhe die Berge seiner 

Heimat frei in den Hintergrund eines Madonnenbildes setzte und die glasklare 
„Landschaft mit der Wolke” ganz aus der Vorstellung schuf, sich immer vergegen- 
wärtigend, wie er selbst in der Landschaft, die unter seinen Händen entstand, über 
Acker und Wiesen bis zu den Bergkegeln des Hohenstoffeln und Hohenkrähen zu 

wandern hätte. 
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Gern ordnete er das Bildganze einem einzigen Flecken im Bilde unter und Titel 
wie „Helles Haus am See”, „Lanschaft mit weißer Wolke” u. a. m. sind Beispiele 
dafür. 

Seine Landschaftsaquarelle tragen die Handschrift eines souveränen Meisters 
der Form- und Raumbeherrschung. Mit künstlerischer Intuition erfaßte er das Typische 

der jeweiligen Landschaft und gab damit seinen Bildern aus dem Hegau, aus Thü- 
ringen, Ostpreußen, Davos und England das entsprechend eigene Gepräge. 

In den letzten Jahren seines Lebens malte Lochmann an mehreren Bildern, die aber 
nicht mehr aus seinem Atelier hinausgingen, da er an jedem Bild lange arbeitete. 

An W.H. Hilzingen, 21. 12. 1951 

„Ich hatte schon vor meinem Rückfall ein großes Bild angefangen „die grünen 
Tische”, das nun gebieterisch nach Vollendung ruft. Auch einen Holzschnitt wollte 
ich noch machen dieses Jahr. Heitere Resignation ist wohl schon das beste, das 
man sich solchen unerfüllten Dingen gegenüber aneignen muß.” 

Die Bilder „Rot am Wasser“, „Der säende Narr“, „Die müden Narren”, „Der ver- 

lorene Sohn“ und „die grünen Tische” lassen ahnen, was in ihm als Frucht der Er- 
kenntnisse einer leidenschaftlichen künstlerischen Tätigkeit herangereift war. Hier 

ist die Erscheinung zurückverwandelt ins Gleichnis und der Zufall in die Gesetzmäßig- 
keit. Beim Anblick dieser Bilder fühlt man sich angesprochen, denn sie sind modern 

und wahrhaftig. An Einzelheiten, wie Farbgebung, Komposition und Farbauftrag, 
die den Maler besonders interessieren, denkt man erst später. 

In diesem Lebensabschnitt gibt eine scheinbar gut verlaufene Operation in Zürich 

Hans Lochmann neuen Aufschwung. Obgleich er durch Erfahrung gewitzigt ist, nichts 
mehr auf lange Sicht einzurichten, plant und arbeitet er weiter. 

An W.H. Zürich, 5. 9. 1952 

„Ich habe nun ganz viel Hoffnung, daß ich, wenn auch vielleicht erst nach einem 

schmerzensreichen Weg in 1 — 2 Jahren doch noch einmal auf die Beine komme, 
und dann stelle ich mir es halt schön vor, wenn Du mir, wie Du so schön sagst „Deine 

Hände leihst”, damit ich auch noch etwas von dem sagen kann, was ich halt doch 
noch gern sagen möchte. Denn ich habe das Gefühl, als sähe ich nach langen Irr- 
wegen nun doch so etwas wie einen Weg vor mir.” 

Ende September 1952 ahnte er nicht, daß er nie wieder in seinem Atelier arbeiten 

würde. Noch einen Monat zuvor schrieb er seine letztwilligen Verfügungen, hinter- 
ließ seinen Arbeitsraum in peinlichster Ordnung und sichtete kritisch sein gesamtes 

Werk. In Blumenfeld vollendete sich sein Leben. Er trug sein Leiden mit einem Mut, 

den alle bewunderten, und er zeigte bis zum Ende einen Optimismus, den nichts bre- 
chen konnte. 

Tagebucheintrag Hilzingen, 2. 2. 1952 

„Hätte man mir meinen eigenen Fall vor Jahren gezeigt, so hätte ich gesagt: „Der 
Arme hat nicht mehr viel Chancen.” Jetzt, da es um die eigene Haut geht, bin ich 
weit davon aufzugeben. — „Euphorie“. 

Als Hans Lochmann im Februar 1953 starb, ahnten nur wenige Freunde, welch 
hoffnungsvolles Talent erloschen war. 
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Inmitten einer Zeit meinst unverständlicher Kunstübungen bot Hans Lochmann das 
Beispiel eines Malers, der die unmittelbare Beziehung zur Natur nie verlor. Er stand 
jenen nahe, die noch die seit Giotto über Jahrhunderte währende Macht des Raumes, 

der dreidimensionalen Bildgestaltung anerkennen, und fand mit einem selbsterfun- 
denen Repertoire von Elementarformen eine ganz persönliche Art, die Dingwelt zu 
gestalten. Schwer ist es, den Maler Lochmann in eine Stilübereinkunft einzuordnen, 

da er nicht zu denen gehörte, die mit aller Tradition brechen um auf jeden Fall neue 
Kunst zu schaffen. 

Es ist auffallend, daß seine letzten Bilder wieder die gleiche Formsprache haben, 

wie die der Karlsruher Zeit. Ein „magischer Realismus” zeichnet die „Müden Narren” 
und sein letztes Werk „Die grünen Tische” aus, in denen er im Gegensatz zu dem 
Porträt „Frau Spähnle“ (1932) über den reichen aber gebrochenen und harmonischen 
Farbklang die vollbewußte Beherrschung der Farbgebung erlangt hat. 

In der Verbindung einer gebändigten Farbkraft mit starkem Ausdruck und „ge- 
genständlicher Klarheit“, die Hans Lochmann als das vielleicht vornehmste Ziel aller 
Bildnerei bezeichnete, erreichte er in seinen letzten Werken doch seine hochge- 
steckten Ziele und erweist sich in ihnen und in seiner „Passion” als eine große Maler- 
persönlichkeit der Gegenwart. 

Bei seinem großen Fleiß, der Regsamkeit seines Geistes und seiner reichen Phan- 
tasie war Hans Lochmann außerordentlich produktiv, obgleich ihm das Studium der 

Medizin, die Doktorarbeit, die Arztpraxis, Erfindungen und damit verbundene Expe- 

rimente viel kostbare Zeit raubten. Nach knapp zwanzigjähriger Tätigkeit, die im 
letzten Jahrzehnt durch seine Krankheit gewaltsam eingeschränkt wurde, hat er rund 
100 Olgemälde, 350 Aquarelle, 10 große Holzschnitte, zahlreiche kleine Holzschnitte 
und ungezählte Zeichnungen, Studien und Skizzen hinterlassen. 

Vielleicht wird nun mancher vor dem Gesamtwerk Lochmanns ebenso bewundernd 
wie fassungslos stehen. Der harte Realismus, der besonders bei der Darstellung reli- 

giöser Themen dem Betrachter unbequem sein kann, ist von erschütternder Wahr- 
heit. Die Wahrheit und die Wirklichkeit, sie werden meistens schlecht vertragen. Der 
Gottessohn, gefoltert von uniformierten Gestalten, in der erbarmungslosen Verein- 

samung auf Golgatha und in seiner letzten Verlassenheit am Kreuz wird hier zum 
Sinnbild des geschändeten Menschen unserer Zeit. Gemildert aber wird der Realis- 
mus Hans Lochmanns durch die Liebe zu Gott und seiner Schöpfung, die aus allen 
Werken des gläubigen Künstlers herausleuchtet. 

Tagebucheintrag Hilzingen, 6. 2. 1952 

„Eines fange ich nun doch an zu verstehen: daß von allen Dingen dieser Welt nur 

eines wirklich wichtig ist, nämlich die Liebe, die Liebe, bei deren Verwirk- 
lichung wir irgend etwas von uns selber dran geben müssen, eine Bequemlichkeit, 

oder einen Genuß oder sonst etwas, die Liebe zu einem Farbfleck etwa in einem un- 
wesentlichen Teil eines Bildes; oder daß wir eine Blume stehen lassen, statt sie abzu- 

reißen; oder daß wir irgend eiwas „gern” tun, was uns Überwindung kostet. Das 
alles ist nicht neu und nicht originell, aber wie schwer ist es, danach zu leben! Wie- 

viel schwerer noch, danach zu sterben! Denn ein guter Tod liegt wohl darin, daß 
wir das, was uns so unendlich wichtig scheint, unser Selbst, restlos von uns tun, daß 

wir es voll Vertrauen hingeben an eine große, unbekannte Barmherzigkeit.” 

W.H. 
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1912 

1931 

1931 - 1936 

1931 

1932 

1934 

1934 

1935 - 1936 

1935 

1936 - 1939 

1937 

1938 

1939 

1940 

1941 

1941 

1942 

1942 - 1944 

1945 

1945 - 1946 

1947 - 1950 
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1947 

1950 

1951 

1952 

1953 

Hans Lochmann 

Am 28. April 1912 als Sohn eines Arztes in Hilzingen/Hegau geboren 

Abitur an der Badischen Oberrealschule Singen/Hohentwiel 

Akademiestudium in München, Karlsruhe und Berlin 

Maltechnische Übungen bei Prof. Doerner, München 

An der Badischen Landeskunstschule Karlsruhe unter Einwirkung von 

Prof. Georg Scholz 
Meisterschüler von Prof. Hans Adolf Bühler 

Stipendium der Albrecht-Dürer-Stiftung Nürnberg 
1. Preis im Stipendien-Wettbewerb von Baden 

Kopie der „Kreuzigung” von Grünewald in der Kunsthalle Karlsruhe 

Wintersemester an den Vereinigten Staatsschulen für freie und ange- 

wandte Kunst in Berlin 

Malen und Zeichnen bei Prof. Ferdinand Spiegel 

Maltechnik bei Prof. Kurt Wehlte 
Anatomie bei Prof. Wilhelm Tank 

Malen bei Prof. Franz Lenk 
Studienfahrt nach Orlamünde/Thüringen 

Osterfahrt nach Schlesien 

Porträts von Galton und Mendel für die Bibliothek des Kaiser-Wilhelm- 

Instituts für Anthropologie 

Studium der Medizin an der Universität Freiburg/Br. 

Kirchenausmalung in Riedheim 

Barockreise 

Studium an der Albertus-Universität in Königsberg, Ostpreußen 

Med. Praktikant an der Il. Med. Klinik in München 

Famulus am Städt. Krankenhaus Engen 

Ärztliche Prüfung an der Universität Berlin 

Bestallung als Arzt 

Assistenzarzt am Städt. Krankenhaus Konstanz 

Notdienstverpflichtung nach Gengenbach/Schwarzwald 

Tod des Vaters (14. 9. 1942) 
Erkrankung an einem Lungenschaden 

Aufenthalt im Waldsanatorium Davos/Schweiz, Chefarzt Dr. Wolf 

Doktor der Medizin 

Aufenthalt im Waldsanatorium Davos/Schweiz, Chefarzt Dr. Wolf 

Kuraufenthalt im Sanatorium Valbella, Davos/Dorf, Chefarzt Dr. Studer 

Illustrationen zu dem Buch „Begegnung mit Christus” von Ambord 

Während der Liegekuren entstehen zahlreiche Holzschnitte, Aquarelle 

und Olgemälde (Antäus) 

Ausstellung der „Passion“ in der Ashley-Gallery London und im Salon 

D’Hiver, Paris 

Reise nach England — London — Cornwall — Paris 

Assistenzarzt in Hilzingen (Das „Faltenbild”) 

Eintrag ins Arztregister für Baden (Operation in Zürich) 

am 12. Februar in Blumenfeld über Singen (Hohentwiel) gestorben 
Beisetzung auf dem Friedhof in Hilzingen


