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           Solch kräftig gekonnte Farbsträhnen gab es schon seit langem nicht mehr in 
der österreichischen Malerei. Da ist eine sichere Hand am Werk, deren Energie aus 
Emotion und Intellekt kommt-auf eine zusammenklingende Weise. Alles an diesen-
Bildern ist Farbe und eine expressionistische Neigung führt zu Abstrahierungen, die 
jedoch vom Gegenständlichen nie sehr weit entfern sind. An Peter Marquant besticht 
eine ganz neue Eleganz des Pinselauftragens; mit diesem ausserordentlichen könen 
abenteuert er an widen südlichen Küsten, im Grün des Waldviertels und wag sich 
manchmal - das Schwierige suchend - an Porträts voller Schwungund Expressivität. 
Hier ist ein junger Kunstler am Werk, der lustvoll nach räumlicher Freiheit strebt und 
Bilder voll von Dynamik entstehen läbt. Malerei, einfach als farbiges Ereignis, eine 
Zuversicht ausstrahlend, von der wir nur hoffen können, sie möge auch eine neue 
Botschaft bedeuten.

Vorwort
Hans Dichand



           Peter
    Marquant

Wolfgang Fleischer

              Aus leicht zusammengezogenen Augen sieht er mich aufmerksam an ; 
und manchmal lächelt er dabei entschuldigend, als wäre dieser Blick eien Indiskre-
tion, die ihm peinlich ist. Doch dann vergisst er mich, während er mich anschaut; das 
heisst: er ist so sehr auf meine physische Anwesenheit konzentriert - Formen, Farben, 
Reflexe - , dass er meine psychische vergibt. Und bald immer mehr. Jetzt wirkt er 
äussert konzentriert und - besorgt.
                 Seit ich Peter Marquant kenne, was nun einiges über zhen Jahre her ist, 
habe ich stets dieses doppelte Bild vor mir: das seiner ernsten Besorgnis, eines grü-
blerischen Suchens auf der einen Seite - und das von Bildern, deren rasches Geglück
sein leichtnin und fast selbstverständlich erscheint.
                 Nin beginnt er das grose Blatt, das schon längst vor ihm auf dem Boden 
liegt, hinund herzurücken, näherzuziehen und wegzuschieben, sieht zwischendurch
immer wieder kurz auf: das sind keine kleinen nervöses Gesten, sondern wirk eher,
als wollte er eine intime sachte Beziehung im Raum herstellen, Spannungsfelder zur-
rechtsetzen, in denen die Übertragung der Dimensionen einfacher und richtiger funk-
tionier; vielleicht aber gehts bei diesen nur halb bewussten Handgriffen bloss darum,
das Verhältnis von Arm und Blatt, die Beziehung zwischen der Reichweite der Gestik
und der Grösse des Vierecks übend vorzubereiten. Ich habe ihn nie gefragt. Es sind 
Momente einer Konzentration, die man nicht stört.
                  Die Pinsel und Farben sind vorbereitet. Jetzt streicht er das Blatt dick mit
Terpentin ein, bis es davon durchtränkt ist; und es ist, als löste die Körperbewegung
allein bereits einen Teil der Spannung. Die vorausgegangene Besorgnis kann nur in 
der Tätigkeit aufgehoben werden. Ich denke, dass für die ersten Striche auf dem 
weissen Blatt beträchtlich viel Mut nötig ist: und noch dazu, wenn sie so grsszügig
und rasch gesetzt werden, in nur wenigen Sekunden den verfügbaren Raum teilen
und festlegen. diese Entschossenheit macht von allem Anfang an klar, dass mich der
aufmerksame Blick vorher nicht abgebildet, sondern,”abstrahiert”, verreinfacht und 
komponiert hat. Dazu wäre auch jetzt keine mehr. Denn das Bild muss fertig werden,
solange das Blatt noch nass ist.
                 Und mir wird diese Zeit noch kürzer, da ich alles, was nun geschieht, uner-
hört spannend finde. Zwar steht das Blatt für mich auf dem Kopf, so dass ich die zu-
oder abnehmende Ähnlichkeit des Portraits nicht feststellen kann (Wie wichtig mir 
dieser Aspekt der Angelegenheit ist, weiss ich selber nicht), aber ich sehe die Kom-
position. Zuerst wird das mit raschen Strichen festgelegte Konnzept ein bisschen 
ausgearbeitet; bereits in wenigen Minuten ist etwas wie ein skizzenhaftes Bild fertig 
- und ich habe fasziniert auf das Handwerk geschaut auf das Werk dieser Hand, die 
immer wieder nur kurz zögert, dann grosse entschlossene Bögen setzt fast flatternd 
schraffiert, den Pinsel mitten im Schwung noch dreht, den Druck verstärkt und im 
nächsten Augenblick fast wegnimmt; und es ist wie rhythmisches Wachstum, dem 
man da zusieht.
                  In diesen Momenten intensiver Arbeit wirkt Peter eher entspannt, fast 
glücklich; aber bei der ersten Unterbrechung kehrt seine ganze Besorgnis wieder.
Dräuendhockter vor dem Blatt, auf dem die Farben bass und satt glänzen. Wenn er
dann, eher zur Bestätigung als zum Vergleich, zu mir aufsieht, geschieht dies mit dem

Ausdruck: “ Also so wirklich nicht!” Fast könnte ich mich schuldig fühlen. Und seine 
Grimassen zeugen von einem zienlich unfreundlichen Selbstgespräch.
               Für mich wirkt das, was da auf dem Kopf steht, als Komposition durchaus
reizvoll; doch jetzt bringt er alles - mit einem fast zuschlagenden Pinsel - völlig aus dem
Gleichgewicht. (Ich bemühe mich, ihn nicht durch allzu sichtbare Enttäuschung meiner-
seits zu entmutigen). Wieder arbeitet er rasch, fast hektisch; und wirft nur manchmal
noch einen beinach furiosen Blick - nun, nicht auf mich, sondern auf mein äusseres
Erscheinungbild. Und dabei entsteht ein neues - gewagteres, komplizierteres - Gleich-
gewicht auf dem Blatt.
               Und mit mehr Erfahrung warte ich dann schon resigniert darauf, dass er es 
wieder zerstört, wieder alles riskiert. Und die Zeit beginnt zu drängen: längst ist mehr
Terpentin in der Luft - mit intensiven Gruch - als auf Paper; bald wird es zu trocken sein.
               Wer nach immer einfacheren und klareren Antworten sucht und sich dabei 
immer komplizierteren Themen zuwendet, braucht sich über Schnierigkeiten nicht zu
wundern. Und das tut Peter Marquant wirklich nicht; er hat genug Erfahrung mit jenem 
Zug seines Weswens, der ihn drängt bis zwingt, es sich bewusst imer schwer zu ma-
chen.
               Er sah früh genug ein (etwa zu Beginn seiner Akademiezeit - zuerst unter
mikl, dann Hollegha), dass es unmöglich und obendrein sinnlos ist, fertige Lösungen
anderer zu übernehmen. Gerade in der abstrakten Malerei, in der jedes Werk der Pro-
zess einer Vereinfachung ist, in der jedes Endergebnis seine ganze Spannung nur dem 
geistigen Werdegang verdankt, der zu dieser Reduktion geführt hat, ist keine Schluss-
formel imitierbar, wenn nicht der gesame Weg dazu nachvollzogen wird. Was aber viel
zu persönlich ist, um nich notwendigerweise zu einem völlig eigenen Ergebnis zu führen.
               Statt aufgefundene Elemente - Flecken, Duktus oder Formeln - ein bisschen
neu zusammenzustzen und vielleicht gar noch gefälliger zu gestalten, was auch dem
Talentiertesten eine grosse Verlockung ist, weil er dadurch früh zu bestechenden Schei-
nergebnissen kommt, ging Peter Marquant immer vom Gegenstand aus um zu sehen,
wie weit er mit seinem eigenen Abstrahierungsprozess käme. Daran hat sich bis heute
nichts geändert. Ebensowenig daran, dass manchmal die Ähnlichkeit zum Objekt deut-
lich erkennbar bleibt, in anderen Fällen fast nicht mehr nachvollziehbar erscheint. Bei-
des taugt nicht zum Kriterium, wie etwa: gut oder schlecht.
               Bäume, Blumen, Wurzelstöcke, Disteln, Schopftintlinge - weiter gefasst: 
Landschaft und Stilleben- : es war gleich eine beträchtliche Anzahl von Gegenständen
und Themen, mit denen er sich auseinandersetzte. Schon damals wurde ihm - durch-
haus wohlwollend - kluge Mässigung empfohlen. (Nicht von mir; dazu muss ich mich
bekennem). Immer wieder dasselbe Objekt zu studieren, es gemeinsam mit der Gestik
des Malablaufs geradezu auswendig zu lernen: führt zur Perfektion des Spezialisten
und gleicheitig wohl auch zu einem Grad an Abstraktion, der ein so formelhaftes Ergeb-
nis ermöglicht, wie es dann - als unveränderliches Trade-Mark - dem heutigen kunst-
markt willkommen ist. Es kann aber auch zu fader Sterilität führen; natürlich fehlerfrei.
              Letztlich ist die Entscheidung am ehesten eine Frage des Temperaments. Der
eine fühlt sich in seiner Perfektion geborgen oder gar erhoben; der andere riskiert im-
mer wieder ein (vorüberghendes) Misslingen, ist unglücklich darüber und will doch wei-
terlernen; hat er die Klippe überwunden, wird er sich bald eine neue suchen.



          Im Vergleich zu den klaren kräftigen Aussagen, die seine Landschaften und
Stilleben vor einegen Jahren bereits waren, wirkten die ersten Portraits daneben erhe-
blich unsicherer und weniger einheitlich. Damit ist nicht die geglückte oder mangelnde
Ähnlichkeit gemeint: sondern die Bewältigung von Raum und Plastizität; das Verhält-
nis von rascher persönlicher Gestik und Kontrollierbarkeit der Komposition. Manche
dieser ersten Bilder wirkten “konservativer”, langsamer erarbeitet; weniger souverän
“hingefetzt”, weniger abstrahiert. Hier waren eben andere Anfordernisse; und sie 
brauchten andere Mittel.
              Bei grösserer Abstraktion, doch unter Bewahrung der Raumwirkung und 
Plastizität, wir aus dem Kopf eine Kugel; bei einer rein flächigen Malweise: eine Kreis. 
Aber wie rettet man bei solchen Lösungen den Ausdruck? Oder wie viel geht an Ge-
samtwirkung verloren und wirkt uneinheitlich, wenn man alles gleichzeitig will: etwa
ein flächiges Bild, das doch jene Plastitität ausdrückt,ohne die ein Kopf kaum ein Kopf
bleibt; eine überzeugend einfache Gestik der Pinselstriche,aber doch Stimmung und 
Ausdruck eines Gesichts?
               Dass keien der vorhandenen Lösungen des Problems- inmitten von Klimts
flächigen Ornamenten etwa wirken die Gesichter oft wie Halbreliefs - in Frage kam, 
liegt auf der Hand: Peter hatte in seinen Landschaften un Stilleben bereits etwas 
erreicht - klare räumliche Anordnung mit flächigen Mitten ohne vorgetäuschte Tiefe -
hinter das er nicht zurückgehen konnte und wollte. Oft weiss man vom eigenen Ideal
nur, dass es irgendwo sein muss dass man es sofort erkennen würde - und sei es an
der eigenen Freude in jenem Moment der Begegnung; viel genauer weiss man nur, 
was es alles nicht ist; das macht die Suche sohartnäckig und vage zugleich.
                
               Wie eine gespannte Feder kauert er auf dem boden und sieht mich aus 
zusammengekniffenen Augen an; so engen, dass er mich wahrscheinlich zur Gänze
in Schatten und Licht auflöst. Das Blatt vor ihm sieht längst zu kompliziert aus, als 
dass ich es aus meiner Perspektive noch beurteilen könnte. Aber jetzt beginnt er mit 
schweren ruhigen Pinselstrichen details zuzudecken, als würde mit Balken stabilisiert;
schleudert aus dem Handgelek da und dort Fleckenhinnein, welche die Schwerpunkte
ein letzes Mal verlagern, wischtüber Kleinigkeiten, die nicht mehr notwendig sind, ist 
ganz entspannt, lächelt, patzt wie zum Scherz noch einen Tupfer is Haar und steht 
auf.
               “Na ja”, sagt er.
               Das bild sieht klar und einfach aus, nach raschen geglücktsein und fast 
selbstveratändlich.
               Nur die Lösung- gibt es nicht.
               Und vor jedes nächste leere Blatt wird er sich mit derselben Besorgnis 
niederknien.
               Mit dem wachsenden Bewusstsein der Probleme sind die Schwierigkeiten 
eher grösser geworden.Durch die Beschäftigung mit dem Portrait haben sich seine 
Landschaften und Stilleben verändert. Die jetzt stärker akzentuierte Frage des Raums-  
auch in diesen bildern  - führt zu kontrollierteren Kompositionen, in denen die überras-
chenden Effekte der jähen gestischen malerei beschränkt sind: etwa auf die Darstel-
lung des Busches oder Baumes inmitten des ruhigen Feldes. Was da wie eine Explo- 

sion des Temperamentes wirkt, ist - in einem viel grosseren Rahmen - 
noch als absolut notwendiges Mittel eingesetzt. Ingesamt wirken viele 
der neuen Bilder so kontrolliert und bewusst gestaltet, dass manchmal
ein fast monumentaler Eindruck entsteht.
          Vor Jahren schien es mir gelegentlich, dass die Distel oder der 
Baumstrunk nur ein Vorwand waren, und mit brillant gesetzten Pinsel
hieben zu einem schönen bild zu kommem. Das ist durchaus nichts Ge-
ringes, aber mitterweile doch - Vergangenheit. Denn abgesehen von der
heute festeren Form ist durch das Portrait noch etwas anderes hinzuge-
kommen: der Ausdruck. Ein Gesicht ohne Ausdruckn wäre bedeutung-
los - aber im Grunde bedeutet alles irgendwas der Baum am ufer, die Li-
lien im Glas, das Feld in der Sonne. Ich glaube, dass Peter heute eine in-
timere Beziehung zu den Dingen hat, die er nalt; und dass er auch diese
Beziehung vermitteln will. Was eigentlich selbstvertändlich wäre - gäbe
es nicht so viele Gegenbeispiele.
          Als ich kürzlich die ersten “Nachtbilder” sah, war ich ein bisschen
perplex. Doch vor ein paar Tagen, in Peter Kastners wunderschönen 
Mühle im Waldviertel, wo Marquant seit Jahren viel malt, gingen wir in
einer herrlich klaren Nacht von dem Stadel, der als Atelier dient, hinüber
zu dem Haus am Kamp: ein Weg, den Peter Marquant unzählige Male
gegangen ist.
     “Schau”, sagte er. Da war sie, die junger Erlen vor einem dunklen 
Himmel, in der Nacht noch ein Rest von Blau schimmerte. Und es war
sofort zu sehen, von welchen Blickwinkel jedes Nachtbilder gemalt war.
      Nun, was ist natürlicher als dass einer, dessen persönlichstes Aus-
drucksmittel die Malerei ist, damit auf möglichst viel, wenn nicht alles, 
das er sieht (und liebt), reagieren möchte?Statt ein Spezialist welcher 
Sorte auch immer zu werden?- Es ist bloss selten geworden.Und gerade
deshalb imer notwendiger.Denn nur so kann es-neben eienr Flut von Bil-
dern,die absolut nichts zu sagen haben als wie gut der entsprechende
Maler seine Mittel beherrscht:zu einem Zweck,den man dahingestellt 
lässt-zu etwas kommen,das Doderer einmal die “Wiedereroberung Au-
ssenwelt” genannt hat.Nur das meine ich und keine “literarische” Malerei 
mit Aussagen, die auch in einem anderenMedium formuliert werden kön-
nten.Bilder, die als adäquate Darstellung des Fremden-Menschen oder
Baums-zum kompletten Ausdruck ihres Schöpfers selbst werden, Bezie-
hungen schaffen und verdeutlichen, Bereich um Bereich eroben und un-
sere(aussen-)Welt wieder weiter und reicher machen.Es wäre an der Zeit.



1 Wasserspiegelung

1985

Öl auf Leinwand

110 x 90 cm



2 Uferbaum

1985

ÖL auf leinwand

130 x 110 cm



3 Bewölkte Landschaft

1985

öl auf Leinwant

90 x 120 cm



4 Felder

1985

öl auf Papier

88 x 62,5 cm



5 Ebene

1985

Öl auf leinwand

90 x 130 cm



6 Im Wald

1985

Öl auf Leinwand

148 x 298,5 cm



7 Im Wald

1985

Öl auf Papier

62,5 x 88 cm



8 Erlen

1985

Öl auf Leinwand

90 x 75 cm



9 Nacht

1985

Öl auf Leinwand

110 x 90 cm



10 Sonnenblumen

1985

Öl auf Leinwand

90 x 75 cm



11 12Flieler Strelizie

1985

Öl auf Papier

88 x 62,5 cm

1985

Öl auf Papier

88 x 62,5 cm



13 Lilien

1985

Öl auf leinwand

120 x 90 cm



14 Krug

1985

Öl auf Leinwand

80 x 70 cm



15 Kopf

1983

Öl auf Leinwand

110 x 95 cm



16 Mädchen mit
aufgesteckten Haaren

1983

Öl auf Leinwand

120 x 110 cm



17 Wolfgang Fleischer

1984

öl auf Papier

88 x 62,5 cm

18 Wolfgang Fleischer

1984

Öl auf Papier

88 x 62,5 cm



19 20Mädchenkopf Aufblickende

1985

öl auf Papier

88 x 62,5 cm

1985

öl auf Papier  

88 x 62,5 cm



20 Mutter und Kind

1985

öl auf Leinwand

140 x 90 cm



21  Kind

1985

Öl auf Leinwand

140 x 90 cm



 Geboren in Wien

Lebt und arbeit in Wien und Waldviertel

Studium an der Akademie der bildenden Künste, Wien
(Hollegha,Mikl)

Galerie in derr Ballgasse, Wien (Ehemals Schapira und Beck)

Galerie Heike Curtze, Wien

Biennale de Paris (Beteiligung)

“Einfach gute Malerei), Museum des 20. Jahrhunderts, Wien
(Beteiligung)
Galerie Heike Curtze, Wien

1954

1985

1972-81

1978

1980

1982

1983
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