Vom Blickpunkt und dem Augenblick – 

Interpretation und Wiedergabe der Wirklichkeit


Zeichnung als Kunst – Natur als Zeichnung – ein großes Thema, das vorsichtig die Frage nach dem Unterschied zwischen Natur und Zeichnung als Kunst auf sich nimmt. Wir haben es in der Ausstellung „Das Bild in Zeichnung und Fotografie“ gewissermaßen mit einem geistesgeschichtlichen Topos zu tun, der allerdings keineswegs auf eine durchgängige Deutungstradition verweist. Eine Interpretation dieser Ausstellung und ihres Bedeutungshorizontes erfordert daher einerseits die Berücksichtigung dessen, was im jeweiligen Kontext unter Kunst in  Einschränkung auf das Musische zu verstehen ist. Andererseits ist die Frage nach dem jeweils implizierten Naturbegriff zu stellen. Folgende Aspekte seien damit in den Blick gerückt:


1. Ein in zunehmendem Maße zu beobachtendes Bewusstsein für die bildnerischen Mittel in der Kunst, verbunden mit dem Versuch, Kriterien für die Naturerscheinungen zu bestimmen. Wie wir sehen werden, erfolgt diese veränderte Wahrnehmung der Natur parallel zur bewussten Formgebung, die sich im Kunstwerk bildet.


2. Die Beobachtung einzelner Naturphänomene wie der natürliche Wirkungs-Zusammenhang insgesamt – auffälliges Indiz hierfür ist nicht zuletzt das immer wieder zum Ausdruck gebrachte Staunen in Anbetracht des Formenreichtums der wahrnehmbaren Welt.


3. Der Versuch, Kriterien natürlicher Gestalt zu bestimmen, um sie in reine Kunstform zu verwandeln – eine Vorbildfunktion, die sich umkehren wird – und die Reflexion auf die Beziehung von Natur und Kunst, zwischen dem Gegenstand Natur und dem Gegenstand menschlicher Urheberschaft, zwischen natürlichen Erzeugungsprozessen und künstlerischem Schaffensprozess.


4. Die Nobilitierung des Visuellen, das heißt sowohl die Aufwertung der sinnlichen Erscheinungswelt, des Augenfälligen, wie die besondere Wertschätzung der Sinneswahrnehmung als unmittelbare Quelle der Erfahrung und Erforschung der Natur.


Dass in der Malerei Naturforschung, mathematische Grundsätze, intensive Naturbetrachtung und künstlerisches Gestaltungsvermögen zusammengehen, wurde am deutlichsten von Leonardo da Vinci formuliert. Auch Hortensia beruft sich in ihrer Zeichnung auf die Naturstilisierung als prinzipielle Regel. Den vielfältigen symbolischen Anspielungen und Bezügen ihrer Arbeit zu folgen verlangt vom Betrachter außer sinnlicher Aufnahmebereitschaft ständiges Mitdenken über die ins Werk eingebrachten Gedankengänge. Ausdrücklich wünscht sie, dass der Betrachter den Entstehungsprozess der Zeichnung nachvollziehen könne. Dazu verschafft sie ihm optische Anreize. Um aber der Kraft und Gesetzmäßigkeit der Natur inne zu werden, ist es für Hortensia in ihrer Arbeit als Zeichnerin und Bildhauerin unabdingbar, sich dem Sichtbaren direkt zuzuwenden, Erfahrungswissen zu erwerben, denn, wie sie sagt: „Die Wirklichkeit ist für mich am Bild selbst“. Sie vertraut auf: „Das Auge, das man das Fenster der Seele nennt...“. Wenn eine Form durch Licht und Schatten fürs Auge modelliert wird, so ist das Erscheinungsmittel der Gegensatz hell und dunkel. Insofern jedoch hell und dunkel in diesem bestimmten Verhältnis und an dieser bestimmten Stelle zu einer modellierenden Wirkung gelangen,  stellen sie einen Raumwert der Erscheinung für das konzipierende Auge dar. Dieses ist das Instrument, welches erkennt, woraus sich die Welt zusammenfügt, nämlich Licht, Farbe, Körper, Weite, Nähe, Bewegung und Ruhe, welche in der Natur vorhanden sind. Die Form in der Natur gilt dann gleichsam in ihrer Arbeit als ein Gewand, welches die Natur als Körper trägt, und der Wert der wechselnden Flächenerscheinung wird sich gleichfalls danach bemessen, wie weit die Form an der Klärung des räumlichen Ausdrucks Teil hat. 

Hortensia abstrahiert und bringt Fläche und Begrenzung in Einklang, bis das Naturbild in formale Beziehungen und Rhythmen auf der Fläche verwandelt wird. Dabei klären sich die Elemente zunehmend: die kurvigen Linien spannen sich zu Geraden, schräge Körperebenen richten sich zur Vorderfläche parallel, die unbestimmte Rhythmik strafft sich im Elementarkontrast der Senkrechten und Waagrechten. Hortensia betrachtet die Natur so, als ob sie ihr alle möglichen Erscheinungsvariationen über ein Thema gäbe. Denn die Formvorstellung ist ein Fazit, welches sie aus dem Vergleich der Erscheinungsweisen gezogen hat und welches das Notwendige vom Zufälligen gesondert hat. Sie ist also nicht eine Wahrnehmung schlechthin, sondern eine Verarbeitung von Wahrnehmungen aus einem bestimmten Blickpunkt.

Gerade durch diese Konzentration und Zusammenfassung in der Zeichnung vermag die Kunst die zerstreute Anregung der Natur zu übertreffen. 

Hortensia beobachtet die Naturerscheinung in  ihrem ewigen Wechsel, sie scheidet alle schwächlichen, nichtssagenden Konstellationen aus und bringt sich auf diese Weise in eine vorteilhafte Lage der Natur gegenüber. Durch dieses Klärungs-System vermag sie der Zeichnung die Kraft einzuverleiben, die sie der Natur gegenüber wertvoll macht. Hortensia bleibt also nicht bei der Forcierung eines bloß sensuellen Erlebens. Naturbetrachtung - das heißt die Gesetze der Natur zu erkennen, Einblick in ihre innere Notwendigkeit zu gewinnen, die Bedingungen ihrer Erscheinungen zu untersuchen, um hiervon ausgehend die Prinzipien künstlerischer Gestaltung zu bestimmen. Der künstlerische Blick auf die Dinge ist stets zugleich ein Forschen – das Kunstwerk nicht Spiegel der Natur in künstlerisch ästhetisierter Form, sondern Einblick in formimmanente Prinzipien. Voraussetzung dafür ist ein intensives Studium der Naturphänomene verbunden mit einer an der Mathematik orientierten präzisen verstandesmäßigen Erklärung und  Urteilsfindung. 

Die Zeichnung ist für Hortensia Ausdrucksträger einer inneren Welt der Vorstellung, eine Apperzeption des schaffenden Subjekts, ein Verbindungsfeld konstituierender Bildelemente, und so zeichnet sie ein harmonisches  Ganzes, in dem Formcharaktere eine Schlüsselstellung innehaben. Die unmittelbare Naturerfahrung webt eine neue zeichnerische Abstraktion. 

Der künstlerische Arbeitsprozess ist Verwandlung des Sichtbaren in Zeichenbares. So holt der Künstler aus der Natur die ihm gemäßen Klänge heraus und verteilt nach seiner Art die Tonstärke und das Verschweigen. In ihm formt sie sich zu einem andern Sinngebilde. Das Kunstwerk dagegen überlässt sich nicht fremdem Gesetz: es will so und nicht anders genommen werden.

Die Zeichnung befreit von der rein optischen Wahrnehmung und begründet für Hortensia die Notwendigkeit zur Entwicklung von Kriterien eigener bildnerischer Gesetzmäßigkeit. Anstelle überkommener Kompositionsformen tritt die Offenheit aller auf dem Bilde befindlichen Flächen füreinander, das Ineinanderwirken gegensätzlicher Elemente wie Licht-Schatten, Volumen-Umriss. Sich wechselseitig bedingend oder auseinander hervorgehend, scheinen diese Elemente, abgelöst aus ihrer darstellenden Funktion, sich selbst zu inszenieren. Aus der Gliederung von Massen und Proportionen, der Verhältnismäßigkeit der Landschaftsteile, entfalten sie ihre eigene Dynamik, die sich von den Wirkungsmöglichkeiten anderer Kunstformen unterscheidet. Alles in der Bildfläche Erscheinende bedingt sich gegenseitig als Anregung zu einer geschlossenen Harmonie in der Vorstellung. 

 
Eine Dimension, in der Hortensia ihre Freiheit ausspielen kann, ist das Ausmaß an Abstraktion, dessen sie sich zur Wiedergabe ihres Themas bedient. Sie beruft sich auf Mondrian und sein Werk und arbeitet mit einfachen Grundelementen, welche die künstlerische Erfahrung durch rein visuellen Ausdruck und Raumbeziehungen erklären. Die Formen, die sich bilden, wenn die Darstellung auf einige wenige Merkmale des Objektes konzentriert ist, sind einfach. Bei all diesen Vorgängen kommt es sowohl auf das körperliche Dasein der Dinge an als auch auf die Wirkung, die sie ausüben oder der sie unterworfen sind. Es ist festzustellen, dass ihre Abstraktion nie in Gefahr läuft, sich vom Reichtum des tatsächlichen Daseins zu entfernen.

Ihre Zeichnungen und Skulpturen sind in sich geschlossene Aussagen über die Natur in der Kunst in all ihren wesentlichen Aspekten. Das Universelle der Natur kann nur ausgedrückt werden als Wohltat reiner Verhältnisse, als Gleichgewicht aus Kontrasten. Die Komposition ist zeichnerisch die Realität. Hortensias Werk offenbart die Wechselwirkung zwischen der zugrundeliegenden Ordnung und der vernunftwidrigen Vielfalt der Natur. 

Fotografie als Kunst – Natur als Fotografie – die Natur hat keine Imperative, dass sie sich jeder Willkür hingibt oder dass sie eine bestimmte Einstellung vorschreibt. So holt der Künstler aus der Natur die ihm gemäßen Augenblicke heraus und wählt nach seiner Art die Motive; in ihm formt sie sich zu einem neuen Sinngebilde, so dass man sagen könnte: die Natur ästhetisch betrachten, heißt hineinzuschauen in einen Spiegel: jeder schaut letzten Endes sein eigenes Wesen. Das Foto dokumentiert den Moment im Motiv, der Augenblick wird zum Stillstand, der Blickpunkt ist Ausgangspunkt für ein Konzept. Das für die Zeichnung bestimmte Motiv stellt Mitsche für sich und schafft so eine fotografische Interpretation zum Ausgangspunkt der Zeichnung. Der Betrachter hat die Möglichkeit, den Blickpunkt des Zeichners tatsächlich zurückzuverfolgen, den Blick frei zu machen und die Stufen der Realisation mitzuverfolgen. Die Zeichnerin erschafft die Wirklichkeit der Natur, der Fotograf hält sie fest.

 
Die Ausstellung bedient sich - in formaler Anlehnung an eine wichtige Darstellungsmethode in der Kunstrichtung – der Sequenz, die aus der Erkenntnis entstand, dass sich Abläufe und Entwicklungen nicht mit einer Fotografie zeigen lassen. Gemeinhin gilt „Fotografie“ als Begriff, unter dem ihre verschiedensten Erscheinungsformen subsumiert werden. Hört man von Fotografie, assoziiert man „fotografische“ Bilder, die aufgrund unterschiedlicher programmatischer Fixierungen entstehen und der Tradition der fotografischen Ästhetik verpflichtet sind. Die wichtigste Erscheinungsform der Kunst ist für Mitsche die Übereinstimmung zwischen Inhalt und Form, natürlichem Vorbild und künstlerischem Nachbild. Von einer anderen Seite führt sie ihn durch die Phänomene der Natur als Grundlage ästhetischer Wirkung zum ästhetischen Grundgesetz der Einheit in der Mannigfaltigkeit. In einer von fotografischen Relikten übersäten Welt haben seine Arbeiten als Fundobjekte, als gewählte Ausschnitte der Natur, ihren Reiz. Sie profitieren gleichzeitig vom Prestige der Kunst und von der Magie der Wirklichkeit. Die Fotos sind einprägsamer als bewegliche Bilder, sind informative Realitätsteile, weil sie nur einen Abschnitt und nicht das Dahinfließen der Zeit zeigen. Die Bedingung des „Wie“ wurde aber nicht durch die technische Fortentwicklung der Fotografie bestimmt, denn Mitsche bevorzugt die Schwarz - Weiße Fotografie als ausdruckvolles Mittel seiner Selbstfindung. Das Bemerkenswerte der fotografischen Erfindung besteht darin, dass etwas, das tatsächlich in der Natur da ist, durch einen physiochemischen Vorgang dazu gebracht wird, sich optisch in einer Weise zu präsentieren, dass man über diese Darstellung dauernd verfügen kann. Es kann sich dabei also nur um etwas handeln, das tatsächlich da ist -  einen Gedanken selbst kann man nicht fotografieren.

Die Fotografie bedient sich des Bildausschnittes der Zeichnung, entlehnt also teilweise die Anliegen der Zeichnung - Komposition, Tonwerte, Plastizität. Der Fotograf ahmt die Zeichnung an der Wirklichkeit nach. Er reflektiert auf ein „richtiges“ Bild. Im Sinne eines physikalischen „Impressionismus“ ist es eine Rückbesinnung auf das Bild in der Kunst. So spannt er eine optische Brücke zur physikalischen Objektivität.

Für Mitsche ist die Wirklichkeit der Inbegriff des unabhängigen Seins, und jedes Foto ist ein Wort aus der Wirklichkeit. Die Fotoarbeiten von Mitsche reagieren also nicht nur auf Wirklichkeit und Zeichnung empfindlich, sondern auch auf jede Konfrontation seiner Bilder untereinander. Der geistige Gehalt des Bildes ist kein eindimensionaler, auf eine einzige Gegebenheit hin definierter, kein begrifflich isolierter - in ihm lässt sich etwas Bestimmtes durch ein anderes Foto akzentuieren. Auch das Foto, das Mitsche als Akzent für ein anderes verwendet, wird selbst erst in dieser Konfrontation zum Akzent. Das ist ein Vorgang, den er aus der Phänomenologie des Geistes kennt, dass Geist an Geist erst entsteht, das heißt, dass auf beiden Seiten etwas da ist, was vorher nicht da gewesen ist. Dieses plötzliche „Entstehen“ muss man beim Betrachten seiner Bilder im entscheidenden Moment zu erfassen vermögen. Es lässt sich nicht durch einen vorgefassten Begriff, durch eine vorausbestimmte Tendenz bestimmen. Die Dialektik in den Fotos von Mitsche, richtig gehandhabt, eröffnet uns über den fotografischen Prozess hinaus ein weites Feld der Spiritualität. Man muss denkend sehen können, das heißt sehend die spirituellen Möglichkeiten eines konkreten optischen Angebotes erfassen. 

Viele zeichnerische Bezüge spielen eine Rolle bei der Betrachtung der Fotos - sie haben nicht nur  ästhetische Funktion, sie tragen vielfach die geistige Aussage oder sie stellen einen ästhetischen Wert her, der unsere Aufmerksamkeit für das Bild und seine Aussage fördert. Die Darstellung der Motive ist eine optische - sie besteht nicht in einer literarischen Beschreibung, sondern man bekommt das Wesentliche unmittelbar vor die Augen. Es ist zu erwähnen, dass Mitsche mit seinen Fotoarbeiten dem Spannungsfeld zwischen Auge und Natur ein besonderes Gewicht gibt. Wenn diese auf den Betrachter geradezu einen Zwang zur Evidenz ausüben, so deshalb, weil in ihren Entstehungsvorgang etwas eingeschaltet ist, das eine Idealität vom Geiste vollzieht. Jener winzige, aber unentbehrliche mechanische Vorgang, der mitentscheidend ist, ob eine fotografische Aufnahme gemacht wurde oder nicht, nämlich jener das Bild zeichnende Einfall des Lichtes auf ein lichtempfindliches Material in der Kamera, welcher die weitere Basis für die Ausarbeitung der Fotografie darstellt.


Diese Ausstellung beweist, dass es einen Weg von der Natur zum Bildwerk gibt, der ausschließlich vom künstlerischen Arbeitsprozess der Künstler zeugt – das macht sie sehenswert und interessant.

Es ist ein Ziel der Kunst, abgesehen von verschiedenen nebensächlichen technischen Vorgängen, die mit ihr verknüpft sein mögen, den Bereich der menschlichen Persönlichkeit zu erweitern, so dass Gefühle, Gemütsbewegungen, Haltungen und Werte, wie sie der besonderen individualisierten Anschauung einer Person, einer bestimmten Kultur eigen sind, in all ihrer Stärke und Bedeutung vermittelt werden.

Konstantin Denchev, Kunsthistoriker, Dom- und Diözesanmuseum Wien

Polazeći od gledišta i trenutka -

Interpretacija i reprodukcija stvarnosti

Crtež kao umjetnost – priroda kao crtež – opsežna tema koja oprezno preuzima na sebe zadaću davanja odgovora na pitanje o razlici između prirode i crteža kao umjetnosti. Izložbom «Slika u crtežu i fotografiji» bavimo se, u neku ruku, duhovno-povijesnim toposom, koji, doduše, nipošto ne upućuje na ustaljenu tradiciju tumačenja. Zbog toga interpretacija ove izložbe i njezina značenjskog obzora zahtijeva da, s jedne strane, imamo u vidu sve ono što se u dotičnom kontekstu, kada se ograničimo na umjetničko, može shvatiti kao umjetnost. S druge se strane može postaviti i pitanje o dotičnom pojmu prirode koji je sadržan u njoj. Time bismo zamijetili slijedeće aspekte:

1. Svijest o likovnim sredstvima u umjetnosti koja sve više dolazi do izražaja i vezana je uz pokušaj utvrđivanja kriterija za određivanje prirodnih pojava. Kao što ćemo vidjeti, ovo se izmijenjeno opažanje prirode događa usporedno s osvješćenim oblikovanjem, prisutnim kod stvaranja umjetničkog djela.

2. Promatranje pojedinih prirodnih fenomena poput sveukupnog prirodnog međudjelovanja – posebno upadljiva indicija za to je čuđenje, s obzirom na bogatstvo formi uočljivog svijeta, koje stalno iznova dolazi do izražaja.

3. Pokušaj određivanja kriterija prirodnog oblika, kako bismo ga onda pretvorili u čistu umjetničku formu – uzorna funkcija koja će se preobraziti u svoju suprotnost – i refleksiju odnosa prirode i umjetnosti, odnosa među predmetom prirode i predmetom ljudskog autorstva, te prirodnih procesa oblikovanja i umjetničkih procesa stvaranja.

4. Oplemenjivanje vizualnog, što bi značilo, istodobno povećavanje vrijednosti osjetilnog pojavnog svijeta, onoga što jasno zapažamo očima, kao i posebno uvažavanje čulnog opažanja kao neposrednog izvora iskustva i proučavanja prirode.

Postulat koji kaže da su u umjetnosti istraživanje prirode, matematička načela, intenzivno promatranje prirode i umjetnička sposobnost oblikovanja u interakciji, najjasnije je formulirao Leonardo da Vinci. Hortensia se također u svojem crtežu poziva na stilizaciju prirode kao osnovno pravilo. Praćenje mnogostrukih simboličnih aluzija i odnosa u njezinu radu zahtijeva od gledaoca, osim osjetilne spremnosti na prijemljivost, i stalno sudjelovanje u razmišljanju o tokovima misli koji su uneseni u djelo. Ona izričito želi da se promatrač može uživjeti u proces nastajanja crteža. Kako bi to postigla, ona mu stvara optičke podražaje. Međutim, da bi Hortensia mogla shvatiti snagu i zakonitost prirode, za nju je u njezinom radu kao crtačice i kiparice iznimno važno i nužno da se direktno okrene i posveti vidljivom, stekne iskustveno znanje, jer, kao što sama kaže: «Stvarnost je za mene na slici samoj». Ona također vjeruje i u: «Oko, koje zovu prozorom duše…» Kada se putem svjetla i sjene modelira forma za oko, tada je vanjsko sredstvo za njezino postizanje opreka: svjetlo i tamno. Iako, u tom pogledu, svjetlo i tamno u ovom određenom odnosu i na ovom određenom mjestu ipak postižu oblikotvorno djelovanje, oni, prije svega, predstavljaju prostornu vrijednost za koncipirajuće oko. Ono je instrument koji prepoznaje iz čega se sastoji svijet, naime, iz svjetla, boje, tijela, daljine, blizine, pokreta i mirovanja, koji su svi prisutni u prirodi. Oblik iz prirode onda u njezinom radu vrijedi gotovo kao ruho; ruho koje priroda nosi kao tijelo a vrijednost se promjenjivih pojavnosti površina također mjeri prema tomu koliki je udio forme kod razjašnjavanja prostornog izričaja.

Hortensia na taj način apstrahira i usklađuje površinu i omeđenje sve dok se prirodna slika ne preobrazi u formalne veze i ritmove na površini. Pritom elementi postaju sve jasniji: krivuljaste se linije izravnavaju, kose plohe tijela prate liniju prednjih površina, neodređena se ritmika rasteže u osnovnom kontrastu okomice i horizontale. Hortensia promatra prirodu na način, kao da ona pred nju podastire sve moguće varijante pojavnosti neke teme. Jer, predodžba o formi je zaključak, koji je ona izvukla uspoređujući oblike pojavljivanja i koji je odijelio nužno od slučajnog. Dakle, predodžba nije jednostavno samo opažanje, nego, prije svega, promišljanje o opažanjima s određenog gledišta.

Upravo tom koncentracijom i sažimanjem u samom crtežu umjetnost može nadmašiti raspršen poticaj prirode.

Hortensia promatra prirodnu pojavu u njezinoj vječnoj mijeni, izbacuje sve slabašne konstelacije, koje ništa ne govore, te na taj način dolazi u povoljniji položaj od onog u kojem se nalazi priroda. Takvim sistemom pročišćavanja i izbacivanja svega nepotrebnog ona može udahnuti snagu crtežu, koja će ga onda učiniti vrijednim u odnosu naspram prirode. Hortensia, dakle, ne ostaje samo kod forsiranja senzualnog doživljavanja. Promatranje prirode – to znači: prepoznati prirodne zakonitosti, steći uvid u njezinu unutrašnju potrebitost, proučiti uvjete njezinih pojava i onda, polazeći od tih spoznaja, odrediti principe umjetničkog oblikovanja. Umjetnički je pogled na stvari uvijek istovremeno i istraživanje – umjetničko djelo nije ogledalo prirode u umjetničko estetskom obliku, već uvid u samu bit oblika. Preduvjet za to je intenzivno bavljenje prirodnim fenomenima, povezano s preciznim, razumnim, na matematičko promišljanje orijentiranim tumačenjem i ocjenjivanjem.

Crtež je za Hortensiu nosilac izražavanja unutarnjeg svijeta predodžbe, apercepcija stvarajućeg subjekta, područje povezivanja tvorbenih slikovnih elemenata, te ona na taj način crta skladnu cjelinu u kojoj oblikovni karakteri imaju ključnu poziciju.

Neposredan doživljaj prirode tka novu crtačku apstrakciju.

Umjetnički proces rada je preobrazba vidljivog u crtano. Tako umjetnik iz prirode crpi inspiraciju, pretočuje ju u boje i prema svom nahođenju određuje njihovu jačinu ili prigušenost. Priroda se onda u umjetniku samom oblikuje u drugu misaonu tvorevinu. Nasuprot tomu, umjetničko se djelo ne prepušta stranom zakonu: ono želi biti shvaćeno i prihvaćeno samo na jedan način i nikako drugačije.

Crtež oslobađa od potpunog optičkog opažanja i objašnjava, prema mišljenju Hortensie, potrebu za razvojem kriterija vlastite likovne zakonitosti. Na mjesto ustaljenih i već istrošenih formi građenja kompozicije dolazi uzajamna otvorenost svih površina prisutnih na slici, međudjelovanje oprečnih elemenata, poput svjetla i sjene, volumena i obrisa. Međusobno se uvjetujući ili proizlazeći jedno iz drugog, ti elementi, oslobođeni od svoje likovne funkcije, ostavljaju dojam kao da insceniraju sami sebe. Raščlambom mjera i proporcija, te razmjera dijelova krajolika, oni razvijaju svoju vlastitu dinamiku koja se razlikuje od sposobnosti djelovanja drugih umjetničkih formi. Tako se sve, što se pojavljuje na površini slike, međusobno  uvjetuje i time stvara poticaj za postizanjem cjelovitog sklada pri predočavanju.

Obim apstrakcije, kojim se Hortensia koristi za reprodukciju svoje teme, dimenzija je u kojoj ona može dati oduška svojoj slobodi. Ona se poziva na Mondriana i njegovo djelo, te radi s jednostavnim, osnovnim elementima, koji putem potpuno vizualnog izraza i vezanosti uz prostor objašnjavaju umjetničko iskustvo. Oblici, koji se pritom stvaraju, kada je predočavanje koncentrirano na svega nekoliko rijetkih obilježja objekta, jednostavni su. Kod svih tih postupaka važna je tjelesna prisutnost stvari, kao i djelovanje koje one imaju ili kojem su izložene. Iz toga se može zaključiti da njezina apstrakcija nikada nije u opasnosti od udaljavanja od bogatstva stvarnog bivstvovanja.

Njezini su crteži i skulpture cjeloviti izričaji o prirodi u umjetnosti i to u svim svojim važnim segmentima. Ono univerzalno u prirodi može se izraziti samo kao blagodat čistih odnosa, kao ravnoteža proizašla iz kontrasta. Kompozicija putem crteža postaje stvarnost. 
Hortensiino djelo otkriva međudjelovanje reda, prisutnog u samom bitku objekta, i raznolikosti prirode koja se opire razumu.

Fotografija kao umjetnost – priroda kao fotografija – priroda nema imperativa da se predaje  samovolji ili da nalaže određeni stav: tako umjetnik uzima iz prirode trenutke koji mu odgovaraju i odabire motive prema svojoj želji; priroda se u njemu oblikuje u novi misaoni sklop, tako da bi se moglo reći: estetski promatrati prirodu znači gledati u ogledalo: naposljetku, svatko gleda u svoju vlastitu bit. Fotografija dokumentira trenutak u motivu, trenutak se zaustavlja, točka gledišta je polazište za koncept. Mitsche sebi predstavlja motiv koji je određen za crtež i time stvara fotografsku interpretaciju za polaznu točku crteža. Promatrač ima mogućnost uistinu pratiti gledište crtača od samog početka, dati slobodu svom pogledu i pratiti sve faze realizacije. Crtačica stvara stvarnost prirode a fotograf ju hvata i zaustavlja u određenom trenutku.

Izložba se koristi – formalno se naslanjajući na važan način prikazivanja u ovom umjetničkom pravcu – sekvencijom koja je nastala iz spoznaje da se tokovi i razvoji ne mogu prikazati putem fotografije. «Fotografija» obično vrijedi kao pojam pod kojim se supsumiraju njezini najraznovrsniji oblici pojavnosti. Kada čujemo tu riječ, ona nas podsjeća na «fotografske» slike, koje nastaju na temelju najraznolikijih pragmatičnih fiksacija i obvezne su tradiciji fotografske estetike. Mitsche smatra da je najvažnija pojavna forma umjetnosti sklad između sadržaja i forme, prirodnog uzora i umjetničkog oponašanja. Umjetnost ga, s jedne druge strane, vodi kroz fenomene prirode kao osnove estetskog djelovanja prema temeljnom estetskom zakonu jedinstva u raznolikosti. U svijetu, koji je prezasićen fotografskim reliktima, njegova djela, kao pronađeni objekti i odabrani isječci prirode, imaju svoju draž. Ona istovremeno profitiraju od prestiža umjetnosti i čarolije stvarnosti. Fotografije se lakše pamte, nego pokretne slike. One su informativni dijelovi realnosti, jer pokazuju samo jedan isječak, a ne cijeli protok vremena. Međutim, tehnički napredak fotografije nije utjecao na to «kako»  nešto fotografirati. Mitsche daje prednost crno – bijeloj fotografiji kao izražajnom sredstvu njegove samospoznaje. Važnost je fotografskog pronalaska sadržana u tomu, da se nešto, što uistinu postoji u prirodi, putem fizičko-kemijskog postupka optički tako predstavi da nam je ta predodžba stalno na raspolaganju. Pritom se samo može raditi o objektu koji uistinu postoji – sama misao ne može biti ovjekovječena na fotografiji. 

Fotografija koristi slikovni isječak crteža. Ona, dakle, djelomično posuđuje omiljena likovna sredstva crteža – kompoziciju, nijanse sivih tonova i plastičnost. Fotograf oponaša crtež na prirodi i pritom ga reflektira na «pravu» sliku. U smislu fizičkog «impresionizma» to je prisjećanje na umjetničku sliku. Na taj način on gradi most prema fizičkoj objektivnosti.

Za Mitschea je stvarnost pojam nezavisnog bivstvovanja i svaka je fotografija riječ stvarnosti. Dakle, njegovi fotografski radovi ne reagiraju osjetljivo samo na stvarnost i crtež, već i na svako sučeljavanje među njegovim slikama samima. Duhovni sadržaj slike nije jednodimenzionalan, usmjeren isključivo na jednu jedinu danost, što znači, pojmovno izoliran – u njoj se putem druge fotografije može staviti akcent i na nešto određeno. Također i fotografija, koju Mitsche koristi kao naglasak za neku drugu fotografiju, tek tom konfrontacijom postaje naglasak. To je proces, koji je njemu poznat iz fenomena duhovnosti, gdje duh nastaje tek u srazu s drugim duhom, a to znači da je na obadvije strane nešto, čega ovdje prije nije bilo. Promatrač mora pri promatranju u odlučujućem trenutku biti sposoban sagledati to iznenadno «rađanje». Ono se ne može odrediti već unaprijed smišljenim izrazom ili unaprijed određenom tendencijom. Ukoliko dijalektiku, prisutnu u Mitscheovim fotografijama, ispravno upotrijebimo, ona će nam, bez obzira na fotografski proces, otvoriti široko polje duhovnosti.

Fotografija se mora gledati s razumijevanjem, što znači, gledajući fotografiju spoznavati duhovne mogućnosti konkretne optičke ponude.

Mnogi odnosi unutar crteža igraju važnu ulogu pri promatranju fotografije – ti odnosi nemaju samo estetsku funkciju, već na različite načine nose u sebi duhovne iskaze ili stvaraju estetsku vrijednost koja veže našu pažnju uz sliku i njezine iskaze. Predstavljanje motiva je u fotografskoj umjetnosti, prije svega, optičko – ono, kao takvo, ne postoji u književnom opisu, već je prisutno samo u slikarstvu i na fotografiji, gdje nam se ono važno i zamjetno pojavljuje neposredno pred očima. Također treba spomenuti da Mitsche putem svojih fotografskih radova polju napetosti između oka i prirode daje posebnu težinu. Oko i priroda vrše, tako reći, pritisak na promatrača da zamijeti pojave oko sebe, i to samo zbog toga, jer je u proces njihova nastajanja utkana duhovna idealnost. To je sićušan, ali prijeko potreban mehanički proces koji sudjeluje u odluci da li će se nešto snimiti ili ne. Naime, sam taj proces je zapravo upad svjetla na materijal u kameri, koji je osjetljiv na vanjski svjetlosni podražaj, a to svjetlo onda predstavlja i daljnju bazu za izradu fotografije.

Ono što ovu izložbu čini interesantnom i vrijednom gledanja je činjenica, da ova izložba svjedoči o postojanju puta od prirode k likovnom djelu, koje prikazuje umjetnički proces rada umjetnika.

Cilj je umjetnosti, bez obzira na različite sporedne, tehničke procese koji mogu biti povezani s njom, proširiti područje ljudske osobnosti tako da se osjećaji, uzbuđenja, stavovi i vrijednosti, karakteristični za posebno, individualno stajalište jedne osobe i određene kulture, u svoj svojoj jačini i značenju približe i prenesu publici.
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