
Abstraktion  macht  den  Kopf
frei  –  Carmen  Herrera  im
Düsseldorfer K20
geschrieben von Birgit Kölgen | 4. Dezember 2017
Die Lady ist inzwischen 102 Jahre alt. Sie lebt immer noch in
ihrem Wohnatelier in Manhattan und arbeitet täglich an ihrer
Kunst – wenn auch mit Hilfe eines Assistenten, der für sie
Linien abklebt und Farben mischt.

Porträt  Carmen
Herrera, um 1961. (©
Fotografie von Ralph
Llerena,  George
Perruc  Staff
Photographers  –
Foto:  Kunstsammlung
NRW)

Carmen  Herrera,  1915  auf  Kuba  geborene  Malerin  mit
amerikanischem Pass, hat verdammt lange auf ihre Anerkennung
warten müssen. Die Boys ihrer Generation, von Jackson Pollock
bis Ellsworth Kelly, waren einfach zu dominant. Doch sie hat
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alle überlebt. Und jetzt ist ihre Zeit. Das coole New Yorker
Whitney  Museum  hat  Carmen  Herrera  2016  eine  Ausstellung
gewidmet, die nun, repräsentativ erweitert, im Düsseldorfer
K20 zu sehen ist: „Lines of Sight“.

Man wird sich dran gewöhnen müssen, dass Susanne Gaensheimer,
die Biennale-erprobte neue Direktorin der Kunstsammlung NRW,
unsere Sehgewohnheiten auf die Probe stellt. Ihr Ehrgeiz gilt
nicht den geliebten Heiligen der klassischen Moderne, Picasso,
Klee, Max Ernst, Modigliani, mit denen Werner Schmalenbach das
Haus groß machte. Sie will den Blick des Publikums öffnen –
zum Beispiel für Entdeckungen wie Carmen Herrera, deren Namen
bisher nur Eingeweihte kennen. Dabei hat die Kubanerin, wie
die klare Schau im Erdgeschoss zeigt, durchaus ihren Rang in
der Kunstgeschichte des 20. Jahrhunderts.

Im Salon der Neuen Realitäten

Carmen  Herrera  war  das  siebte  Kind  eines  angesehenen
Journalistenpaares in Havanna, malt schon früh und besucht
Kunstkurse. Amerikanische Touristen kaufen ihr 1935 ein paar
Landschaften in Öl ab – aber das Gegenständliche wird sie
später  nicht  mehr  interessieren.  Auf  der  Suche  nach  der
modernen  Form  beginnt  sie  1938  in  Havanna  ein
Architekturstudium,  das  sie  wegen  politischer  Unruhen
allerdings  bald  abbricht.

1939 heiratet die madonnenhafte Schönheit ihren Verehrer Jesse
Loewental, einen jüdischen Amerikaner deutscher Herkunft, und
zieht mit ihm nach New York. Bis zu seinem Tod im Jahr 2000
werden sie zusammen bleiben – unzertrennlich. Loewental ist
Lehrer, unterstützt seine Frau in ihren Ambitionen und baut
nebenher die Rahmen für ihre Bilder.



Ansicht  aus  der  Herrera-
Ausstellung  im  Düsseldorfer
K 20. (Foto: Achim Kukulies
/  ©  Carmen  Herrera  /
Kunstsammlung  NRW)

Er ist auch an ihrer Seite, als Carmen 1948 für einige Jahre
nach Paris gehen will. In New York fühlt sie sich fehl am
Platze.  Die  männliche  Avantgarde  erregt  Aufsehen  mit  dem
Abstrakten  Expressionismus,  und  sie  kann  kaum  Englisch.
Französisch hingegen spricht sie fließend, und Paris kennt sie
von  früheren  Aufenthalten.  Das  alte  Europa  nimmt  sie
freundlich  auf,  sie  wird  Mitglied  der  Gruppe  „Salon  des
Réalités Nouvelles“ (Salon der Neuen Realitäten), lernt viele
Künstlerkollegen  kennen  und  experimentiert  mit  der
Abstraktion.

Die Eroberung der Luft

Noch  mag  sie  das  Raue,  Ungestüme,  mischt  Sand  in  ihre
Acrylfarben, malt auf Sackleinen. Aus der freien Hand gesetzte
geometrische  Formen  zeigen  Spuren  der  Leidenschaft,  die
„Conquête de l’air“, die „Eroberung der Luft“ von 1950 ist
sogar eine wilde, informelle Zeichnung.

Wie Kuratorin Susanne Meyer-Büser glaubt, befreit sich Carmen
Herrera mit diesen Gesten endgültig von den kubanischen Farben
und Formen, von der Vergangenheit. Nach Besuchen in der Heimat
beklagt sie sich über Hitze und Moskitos, die Mutter geht ihr
auf die Nerven. Nach deren Tod 1963 wird Carmen Herrera nie
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wieder nach Kuba zurückkehren. Sie zieht einen Schlussstrich.

Carmen Herrera: „Verticals“,
1952,  Acryl  auf  Leinwand.
(Privatsammlung Portugal / ©
Carmen Herrera)

Ohne die hitzige Sinnlichkeit der Karibik kann sich Carmen
Herrera viel besser auf eine Kunst konzentrieren, die nichts
Erzählerisches mehr hat, die ganz streng bei sich bleibt. In
einer ganzen Reihe von Bildern arbeitet sie nur mit Schwarz
und Weiß, setzt Streifen so raffiniert gegeneinander, dass ein
optisches Flirren entsteht – wie später auf den Bildern von
Victor Vasarely. Um genauere Effekte zu erzielen, arbeitet sie
fortan mit Klebebändern wie ein sorgfältiger Handwerker.

Die Kraft von Weiß und Grün

1954 kann sich Jesse Loewental nicht länger vom Schuldienst
befreien lassen, das Paar kehrt zurück nach New York. Dort, im
Zentrum  der  gespritzten  und  gekleckerten  Ausdruckskunst,
entsteht Carmen Herreras formal sparsamste Serie: „Blanco y
Verde“, Weiß und Grün. Schmale Keile erscheinen da auf leerer
Fläche und markieren mit subtilen, aber kraftvollen Effekten
die Grenzen der freien Malerei. Und während die Pop-Art in den
1960er-  und  70er-Jahren  ihre  auffälligen  Späße  macht  und
Warhols Factory die Tabus bricht, bleibt Carmen Herrera der
Reduktion treu.
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Carmen  Herrera:
„Verde  de  Noche“
(„Grün  der  Nacht“),
2017,  Acryl  auf
Leinwand.  (Courtesy
Lisson  Gallery  /  ©
Carmen Herrera)

Schlicht wie gute Architektur ist ihre Arbeit. Als Hommage an
die Baukunst kann man ihre „Estructuras“ sehen, Wand- und
Bodenobjekte  aus  je  zwei,  in  klaren  Farben  bemalten
Sperrholzformen,  die  in  reizvoller  Spannung  zueinander
arrangiert sind. Carmen Herrera mit ihrem Werk ist, wie die
Ausstellung beweist, den Heroen der Minimal Art wie Donald
Judd oder Sol LeWitt durchaus ebenbürtig. Aber trotz aller
Konsequenz wird die Meisterin in ihrer Wahlheimat USA lange
nur im Rahmen von „Latin Art“ (lateinamerikanischer Kunst)
oder Frauenforen wahrgenommen.

Symmetrie kann sexy sein

Doch Carmen Herrera gibt nie auf. 1975 komponiert sie schwarze
Felder  und  leuchtende  Farben  zu  kraftvollen  „Wochentagen“
(„Days of the Week“). Unbeirrbarkeit ist ein wichtiger Teil
der künstlerischen Haltung.

Und  siehe  da:  Ende  der  1980er-Jahre  bezeichnet  der
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einflussreiche Kritiker Stephen Westphall in der Zeitschrift
„Art in America“ ihr Werk als „a particularly sexy sort of
geometric  symmetry“,  eine  besonders  scharfe  Art  der
geometrischen Symmetrie. Stimmt: Man ist angezogen von diesen
Bildern, die das Erdgeschoss der Kunstsammlung beherrschen,
als hätten sie schon immer dazugehört.

Prof.  Susanne  Gaensheimer,
Direktorin der Kunstsammlung
NRW.  (Foto:  Andreas
Endermann)

In der Tat will Susanne Gaensheimer ein älteres sowie ein
aktuelles Werk von Carmen Herrera für die Sammlung erwerben.
Eines wie das klare „Grün der Nacht“ („Verde de Noche“) von
2011. Man wird sehen. Obwohl die Künstlerin erst mit über 80
Jahren  nennenswerte  Verkäufe  erzielt  hat,  sind  die  Preise
jetzt bereits über die Millionengrenze gestiegen. Am Ende wird
es  Carmen  Herrera  noch  schaffen,  neben  den  Boys  zur
Klassikerin  der  Moderne  zu  werden.  Passt  doch  zu  K20.

„Carmen  Herrera  –  Lines  of  Sight“.  Bis  8.  April  in  der
Kunstsammlung NRW, K20, Düsseldorf, Grabbeplatz. Geöffnet Di.-
Fr. 10 bis 18 Uhr, Sa./So. 11 bis 18 Uhr. Eintritt: 12 Euro.
Katalog 36 Euro. www.kunstsammlung.de

Parallel zeigt die Choreographin Maria Hassabi vom 9. Dezember
bis 21. Januar in der Grabbehalle die Performance „Staging:
Solo #2“. Wechselnde Tänzer werden sich dabei minimal bewegen
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und „skulpturale Körperlichkeit“ präsentieren. Der Eintritt zu
der Performance ist frei.

Das  Leben  ohne  Verdünnung:
Otto Dix in Düsseldorf
geschrieben von Birgit Kölgen | 4. Dezember 2017

Otto  Dix:
„Bildnis  der
Tänzerin  Anita
Berber“,  1925.
(Sammlung
Landesbank
Baden-
Württemberg  im
Kunstmuseum
Stuttgart  /  ©
VG  Bild-Kunst,
Bonn 2016)
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Er hatte was, dieser junge Mann aus dem Osten. Eine Frechheit,
einen Charme, ein markantes Gesicht. Er trug schicke Anzüge,
aber er sah darin nicht aus wie ein Bürger, eher wie ein
Gangster  aus  dem  Kintopp.  Und  malen  konnte  der  Kerl,  zum
Fürchten!

Die  Gesellschaft  im  Düsseldorf  der  locker-leichten  1920er-
Jahre  war  irritiert,  amüsiert,  fasziniert.  Otto  Dix
(1881-1969), im thüringischen Kaff Untermhaus geborener Sohn
eines Eisengießers, machte 1922-25 sein Glück am Rhein, hier
startete er seine Karriere. „Der böse Blick“, so der Titel
einer  grandios  sortierten  und  arrangierten  Schau  im  K20,
führte  den  Meister  der  sogenannten  Neuen  Sachlichkeit
geradewegs  in  den  Olymp  der  Kunstgeschichte  des  20.
Jahrhunderts.

Am liebsten möchte man sofort die fatalen Weiber sehen, für
die Dix berühmt wurde. Seine „Tänzerin Anita Berber“ von 1925,
dieses  kaputte  Luder  aus  der  Berliner  Szene,  lockt  und
leuchtet  weit  und  breit  an  der  Fassade  der  Düsseldorfer
Landesgalerie: kreidebleich, mit rotem Haar, roten Lippen und
rotem  Kleid  im  roten  Licht  wie  eine  Teufelsbraut.  Und  da
drinnen  sind  noch  viele  andere  –  „Mieze“  mit  den
Krallenhänden, „abends im Café“, die lauernde „Liegende auf
Leopardenfell“  oder  „Ellis“,  die  hinter  einem  koketten
Schleier die gelben Augen und das bissige Grinsen einer bösen
Katze zeigt. Sie sind alle Teil der Vorstellung, die wir uns –
auch durch Dix – von den wilden 20er-Jahren machen.



Der Künstler Otto Dix
im Jahr 1919, Fotograf
unbekannt  (Otto  Dix
Stiftung  /  Foto
Kunstsammlung  NRW)

Der Mensch im entfesselten Zustand

Aber  man  sollte  erst  einmal  nach  links  gehen,  in  den
Ausstellungssaal, der konzentriert von dem Ereignis handelt,
das den Optimismus des frühen 20. Jahrhunderts zerschmetterte.
Der  Weltkrieg  1914-18  veränderte  alles.  Wie  viele
Künstlerkollegen war auch der talentierte junge Dix freiwillig
an die Front gezogen, um, wie er sagte, „etwas Gewaltiges“ zu
erleben, „den Menschen in diesem entfesselten Zustand“.

Soldat  Dix  schoss  unbekannte  Gegner  nieder,  wurde  selbst
verwundet. Er sah Panik, Verwüstung – und er zeichnete, hielt
alles  fest.  Zehn  Jahre  später  entstand  seine  legendäre
Grafikfolge „Der Krieg“. Drastischer als Dix kann man das
Entsetzen nicht zeigen: die Grimassen der Toten, die Kadaver
der Pferde, die aufgerissenen Augen, die zerbombte Erde.
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Otto Dix: „Sturmtruppe geht
unter  Gas  vor“  (Detail),
1924.  Aus:  „Der  Krieg“,
Zyklen  aus  50  Radierungen,
2. Mappe (Otto Dix Archiv,
Bevaix  /  ©  VG  Bild-Kunst,
Bonn  2016  /  Foto
Kunstsammlung  NRW)

Der  Veteran,  zuletzt  Vizefeldwebel,  will  nichts  mehr
beschönigen.  In  Dresden,  wo  er  die  Akademie  besucht,
propagiert Dix Wahrhaftigkeit: „Ich brauche die Verbindung zur
sinnlichen Welt, den Mut zur Hässlichkeit, das Leben ohne
Verdünnung.“  Das  kommt  bei  den  bürgerlichen  Kunstfreunden
nicht so gut an. „Ich kumm uff keinen grienen Zweich“, soll er
1920 gesächselt haben, „meine Malereien sind unverkäuflich.“
Doch der Kollege Conrad Felixmüller vermittelt ihm den Kontakt
mit der Düsseldorfer Avantgarde-Gruppe Junges Rheinland – und
empfiehlt ihn bei Johanna Ey, einer Bäckersfrau, die seit 1916
ein  Galerie-Café  in  der  Nähe  der  Düsseldorfer  Akademie
betreibt, mit Otto Pankok und Gert Wollheim arbeitet und schon
viele Künstler durchgefüttert hat. „Großes Ey, wir loben dich
…“, dichtet „Dada“-Max Ernst für sie.
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Otto  Dix:
„Dienstmädchen  am
Sonntag“,  1923.
(Otto Dix Stiftung /
©  VG  Bild-Kunst,
Bonn  2016  /  Foto
Kunstsammlung  NRW)

Beim Tanzen verliebt sich der Künstler

Mutter Ey lädt Dix im Herbst 1921 nach Düsseldorf ein, lässt
ihn im Hinterstübchen übernachten und knüpft für ihn wichtige
Kontakte. Durch sie lernt er den Arzt und Sammler Dr. Hans
Koch  kennen,  der  mit  seiner  mondänen,  aber  unzufriedenen
Ehefrau Martha ein Graphisches Kabinett betreibt. Koch lässt
sich von Dix porträtieren – und Dix tanzt Charleston mit der
26-jährigen Martha. Er ist betört von ihren Mandelaugen, dem
vollen  Mund,  der  kess  geschnittenen  Pagenfriseur  und  dem
mondänen Stil. Und er tanzt verdammt gut. Die beiden verlieben
sich schnell, und tatsächlich hat der Ehemann nichts dagegen,
weil  er  seinerseits  schon  länger  die  Schwägerin  Maria
bevorzugt. Man ist nicht spießig im Düsseldorf der 20er-Jahre.

Martha, von Dix „Mutzli“ genannt, lässt sich flott scheiden
und  heiratet  ihren  schnieken  Maler  im  Februar  1923.  Er
porträtiert sie stolz in Öl mit ihrem breitkrempigen roten Hut
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und dem schwarzen Pelz, das Bild ist eine dunkle Pracht. Im
Juni kommt ihr erstes gemeinsames Kind zur Welt: Nelly. Papa
Dix malt berückende Porträts von der molligen Kleinen. Auch
den  später  geborenen  Söhnen  Ursus  und  Jan  huldigt  er
künstlerisch  und  zeichnet  Bilderbücher  für  sie.

Otto  Dix:  „Herren  und
Damen“,  1922  (Private
Collection,  Courtesy
Richard  Nagy  Ltd.,
London  /  ©  VG  Bild-
Kunst,  Bonn  2016  /
Foto:  Kunstsammlung
NRW)

Schmeicheleien gibt es nicht

Man  findet  ihn  in  dieser  Ausstellung  also  durchaus,  den
liebevollen Maler und Familienmenschen Dix. Kuratorin Susanne
Meyer-Büser hat der weichen Seite einen Raum gegeben. Aber
seine große Stärke zeigt sich, wenn er ohne innere Rücksicht
arbeitet.  „Wir  wollten  die  Dinge  ganz  nackt,  klar  sehen,
beinahe  ohne  Kunst“,  erklärt  er  1965  im  Rückblick.  Das
akzeptierte auch seine Förderin Mutter Ey, von der er 1924 ein
großes, repräsentatives Öl-Bildnis malt, auf dem sie in ihrem
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lila Seidenkleid und mit dem geliebten spanischen Kamm im
schwarz gefärbten Haar vor einem roten Vorhang erscheint. Sie
posiert wie eine barocke Königin. Aber die 60-jährige Frau Ey
sieht eben aus, wie sie aussieht: fett, Doppelkinn, Falten um
den Mund, starre Augen hinter runden Brillengläsern. Eins ist
allerdings klar: Da steht eine unumstößliche Persönlichkeit.

Otto  Dix:  „Mieze,
abends  im  Café“,
1923  (Buchheim
Museum  der
Phantasie, Bernried
/ Starnberger See /
©  VG  Bild-Kunst,
Bonn  2016  /  Foto
Kunstsammlung NRW)

Lobhudelei gibt’s nicht von dem aufstrebenden Malerstar, der
die  abgetakelten  Nutten  und  gierigen  Freier,  die  Berliner
Puffmütter  und  die  Hamburger  Matrosen  mit  gnadenloser
Deutlichkeit festhält. Die subtile Farbigkeit seiner Aquarelle
steht in krassem Kontrast zur Schärfe der Aussage. Und auch
Freunde  und  Kunden  werden  nicht  geschont.  Wie  ein
insektenhaftes  Männlein,  bläulich  und  mager,  gestikuliert
Adolf Uzarski, Gründungsmitglied des Jungen Rheinlands. Der
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große Schauspieler Heinrich George hockt da wie ein wütender
Ochsenfrosch.  Paul  Ferdinand  Schmidt,  der  Direktor  der
Kunstsammlungen Dresden, erscheint klapprig und verknittert,
während  der  (sicher  sehr  gut  zahlende)  Düsseldorfer
Farbenfabrikant Julius Hesse im nüchternen Dreiviertelprofil
zumindest einen lebendigen Teint haben darf.

Symphonie einer Großstadt

In zwei Ecken der raffiniert gebauten und farbig unterteilten
Ausstellung  flimmern  Ausschnitte  des  Stummfilms  „Berlin  –
Symphonie einer Großstadt“ von 1927. Unterlegt von Geräuschen
und Musik wimmeln da die Bilder einer Zeit. Man sieht die
Autos und Trambahnen, die Revuegirls auf den Bühnen, die Damen
mit den kurzen Haaren und Kapotthüten. Die Welt war modern und
chaotisch geworden – und Dix war ihr leidenschaftlicher Maler.
1925 zieht er in die Hauptstadt, 1927 wird er Professor in
Dresden,  die  Welt  beachtet  ihn.  Dann  kommen  die  Nazis,
entlassen Dix sofort aus seinem Amt und stellen ihn kalt. Mit
der  Familie  zieht  er  sich  zurück  an  den  Bodensee,  wo  er
versucht,  nicht  weiter  aufzufallen.  Es  entstehen
altmeisterliche Idyllen. Aber das ist eine andere Geschichte.

Information:

„Otto Dix – Der böse Blick“: bis 14. Mai in der Kunstsammlung
Nordrhein-Westfalen  K20,  Düsseldorf,  Grabbeplatz.  Geöffnet
Di.-Fr. 10 bis 18 Uhr, Sa./So. 11 bis 18 Uhr. Jeden ersten Mi.
im  Monat  bis  20  Uhr.  Katalog  34  Euro.  Die  Schau  wird
anschließend von Juni bis Oktober in der Tate Liverpool in
Großbritannien  gezeigt:  „Portraying  a  Nation:  Germany
1919-1933“.  www.kunstsammlung.de

http://www.kunstsammlung.de


Magie  eines  Flügelschlags  –
Rebecca  Horn  in  der
Kunstsammlung NRW
geschrieben von Bernd Berke | 4. Dezember 2017
Von Bernd Berke

Düsseldorf.  Hier  sieht  es  aus  wie  auf  einer  mysteriösen
Kultstätte: Ringsum stehen stumme Steine, irgendwo im Zirkel
befinden  sich  ein  Fernglas  und  eine  fragile  Schale  mit
tiefblauem Wasser.

Von oben her kreist, motorisch getrieben, eine lange Stange
mit gefährlicher Spitze über dem Boden – bis sie auf ein aus
dem Boden ragendes Gegenüber trifft. In diesem Moment steht
alles still wie zum Anbeginn der Zeiten. Doch irgendwann regt
sich sachte eine Schmetterlings-Figur und scheint damit die
Kausalkette wieder in Gang zu setzen.

Man weiß ja, welche (un)heimliche Kraft dem Flügelschlag eines
Schmetterlings  zugeschrieben  wird.  Bewegt  sich  ein  solch
luftiges Wesen irgendwo auf Erden, so betrifft das angeblich
den ganzen Kosmos. Wie dem auch sei. Die Installation der 1944
geborenen Rebecca Horn heißt jedenfalls „Circle for broken
landscapes“ (Kreis für zerbrochene Landschaften) und beschwört
eine mit Erwartung angefüllte Aura herauf, die auf heilsame
Kräfte hinauslaufen könnte.

Die  Kunstsammlung  NRW  (K  20)  in  Düsseldorf  richtet  der
multimedial  schöpferischen  Rebecca  Horn  (es  gibt  auch  ein
filmisches Werk, und derzeit sinnt sie über ein Opern-Projekt
nach)  nun  auf  zwei  Etagen  die  vielgliedrige  Werkschau
„Bodylandscapes“  (Körperlandschaften)  aus,  die  bis  in  die
1960er Jahre zurückgreift.

Das gekräuselte Wasser lässt eine Schrift zittern
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Eigentlich möchte K 20-Direktor Armin Zweite das Augenmerk
endlich einmal auf Horns filigrane Zeichnungen richten. Die
Künstlerin  selbst  hatte  diesen  Teil  ihres  Oeuvres  wegen
zahlloser Umzüge meist in Abstellräume verbannt, nach eigenem
Bekunden  nahezu  vergessen  und  erst  kürzlich  die  eigenen
Schätze wieder gehoben. Also bekommt man jetzt noch niemals
öffentlich  gezeigte  Raritäten  auf  Papier  zu  sehen.  Trotz
alledem:  Neben  den  magischen  Installationen  verblassen  die
Blätter  ein  wenig,  obwohl  auch  sie  formal  und  impulsiv
bezwingend sind.

Geradezu  feierlich  wirkt  der  Ablauf  der  Zeit  bei  diesen
kinetischen  Objekt-Versammlungen.  Beispielsweise  so:
verdunkelter Raum. Abermals ein beweglicher Stab. Er streicht
sanft über die Wasseroberfläche in einem Becken. Das Wasser
kräuselt  sich,  eine  Schrift-Projektion  gerät  dadurch  ins
Zittern. Der Gedanke an die Flüchtigkeit der Worte wird auch
wachgerufen, wenn ein Goldstab in ein Aschefeld „schreibt“.
All das könnte bald verwehen.

Verletzlicher Körper, bizarre Apparaturen

Die Zeichnungen, oft Ideen-Studien für spätere Performance-
Auftritte,  lassen  Beweggründe  ahnen.  Es  geht  offenbar  um
schmerzliche  Identitätssuche,  um  lange  Prozesse  der
Ichfindung,  durchwirkt  mit  Anwandlungen  des  Selbsthasses.
Immer wieder wird der fragmentierte menschliche Körper, wird
das waidwunde Ich an teils bizarre Apparaturen angeschlossen,
also entgrenzt und anders zugerichtet.

Mal erscheint der weibliche Leib monströs wuchernd (etwa mit
übergroßen Handschuhen, steilen Riesenhüten oder einer Maske
aus Bleistiften), dann poetisch überhöht (mit Federkleid und
Schwingen) oder in geschlechtliche Groteske getrieben: Brüste
sind  ein  vielfach  verzerrtes  Leitmotiv.  Neuere  Zeichnungen
ergehen  sich  im  gänzlich  freien  Gestus,  es  sind
seismographische Aufzeichnungen wechselnder Stimmungslagen –
unter Titeln wie „Der Paradiesvogel stürzt durch mein Herz“.



Es  häufen  sich  Verletzungs-Phantasien,  Meditationen  über
latente Gefahr und Aggression: Eine scharfe Schere schwebt wie
ein  Damoklesschwert  über  einem  Vogel-Ei;  beim  blitzenden
Messer-Ballett treten „Liebe“ und „Hass“ gegeneinander an. Ein
Endspiel mit offenem Ausgang in quälender Zeitlupe.
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