
Zum 100. des Hagener Malers
Emil  Schumacher:  Vergleich
mit seinen Zeitgenossen
geschrieben von Bernd Berke | 28. August 2012
In Hagen kann man jetzt malerischen Energieströmen nachspüren
–  zwischen  Fließen  und  Stocken,  spontaner  Bewegung  und
Innehalten  der  Linienführung,  zwischen  schützender
Versiegelung und vehementer Durchbrechung der Bildoberflächen.
Von den zahllosen weiteren Nuancen gar nicht zu reden.

Der Ausstellungsanlass ist gewichtig: 100 Jahre alt wäre der
aus Hagen stammende Maler Emil Schumacher (1912-1999), ein
Künstler von anerkanntem Weltformat, am 29. August geworden.
Ursprünglich hatte man in seiner Himatstadt eine umfangreiche
Retrospektive  ausrichten  wollen,  die  sich  aufs  Emil-
Schumacher-Museum und das benachbarte Osthaus-Museum erstreckt
hätte.

Emil  Schumacher  "Temun"
(1987),  Öl  auf  Holz  (Emil
Schumacher Stiftung, Hagen /
© VG Bild-Kunst, Bonn 2012 /
Emil Schumacher)

Dann  aber,  so  Emil  Schumachers  Sohn  Ulrich  (langjähriger
Leiter des Bottroper Museums, dann spiritus rector des Emil-
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Schumacher-Museums), sei man zu der Einsicht gelangt, dass
eine solche Werkschau einigermaßen unsinnig wäre. Denn das nun
von Rouven Lotz geleitete Haus zeigt ja ohnehin unentwegt
Schumacher-Bestände  vor,  wenn  auch  sukzessive  und  in
wechselnden  Zusammenhängen.

Nun  also  sind  ausgewählte  Bilder  Schumachers  im
internationalen Vergleich mit Werken einiger Zeitgenossen zu
sehen. Der Titel geht auf ein abgewandeltes Schumacher-Zitat
zurück: „Malerei ist gesteigertes Leben“. Die von Gastkurator
Prof. Erich Franz eingerichtete Schau konzentriert sich auf 62
Arbeiten. Hochkarätige Künstlerliste: Außer Schumacher stehen
darauf Jean Dubuffet, Lucio Fontana, Franz Kline, Willem de
Kooning,  Robert  Motherwell,  Emil  Nolde,  Pierre  Soulages,
Antoni Tàpies, Cy Twombly, Emilio Vedova und Wols. Und noch
ein paar weitere Namen. Dies und das reichhaltige Beiprogramm
sind nur mit Sponsoren möglich, die der Katalog getreulich
verzeichnet.

Emil  Schumacher  "Documenta
II", 1964, Öl auf Leinwand
(Osthaus-Museum,  Hagen  /  ©
VG Bild-Kunst, Bonn 2012 /
Emil Schumacher)

Kurator  Franz  vertraut  darauf,  dass  auch  Menschen  ohne
sonderliche Kunstkenntnis hier manche Zusammenhänge erkennen
werden, weil die Formen für sich selbst sprechen. Doch man
muss wohl schon einige Seherfahrungen mitbringen, um mit der
nötigen  Feinheit  unterscheiden  zu  können.  Wer  etwa  die
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Urkräfte eines Wols-Bildes mit jenen vergleichen will, die bei
Emil Schumacher walten, sollte möglichst kein Museumsneuling
sein. Andererseits ist es mit elaboriertem Kunstwissen allein
nicht getan. Hier ist – vielleicht mehr als sonst – auch
einlässlich emotionales Schauen gefragt.

Emil Schumacher hat die scheinbar urwüchsig „wilde“ Linien-
Dynamik immer wieder ganz bewusst mitten im Schwung angehalten
oder jäh umgelenkt, weil ihm ungehemmte Spontaneität nicht
geheuer war. Trotzdem gibt es laut Erich Franz „keine ruhige
Stelle in seinen Bildern“. Er wollte den Betrachter sinnlich
und  existenziell  berühren,  ja  mit  der  Materialität  des
Farbauftrags gleichsam anspringen. Darf die Linie nicht frei
fließen,  sondern  muss  sich  mühsam  Wege  bahnen,  muss  sie
Hindernisse und Widerstände überwinden, so resultiert daraus
eine  noch  ungleich  heftigere  Energie.  Auch  führt  das
Liniengeflecht dann mehr Spuren des Erlebens und Erleidens mit
sich – und nicht zuletzt errungenes Glück.

Franz  hat  die  Exponate  weitgehend  chronologisch  gehängt,
meidet aber klugerweise Direktvergleiche, die zwischen je zwei
Bildern  womöglich  flach  ausfallen  würden.  Man  wird  hier
beständig hin und her gehen und etliche Blickachsen erproben
müssen, um Querbezüge oder auch energetische Abstoßungen zu
entdecken.
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Wols,  o.  T.  (um
1946/47),  Grattage
auf  Leinwand  (Franz
Haniel & Cie. GmbH,
Duisburg  /  ©  VG
Bild-Kunst,  Bonn
2012  /  Wols)

Früheste Anregungen, die nachvollziehbar ins Werk der 1930er
Jahre  eingeflossen  sind,  empfing  Schumacher  von  Christian
Rohlfs  und  Emil  Nolde,  sodann  auch  von  Matisse,  dessen
Schaffen er anfangs nur aus Büchern kannte. So scheint noch
Schumachers „Strandbild“ (1950) von Matisse-Bildern wie „Das
blaue Fenster“, 1913) inspiriert zu sein.

In  den  1950er  Jahren  markieren  fulminante  Bilder  mit
sprechenden  Titeln  wie  „Eruption“  (1956)  Schumachers
künstlerischen Weg, den auch eine singuläre Erscheinung wie
Wols (hier mit zwei Bildern von 1946/47 vertreten) gebahnt
haben  mag.  Um  1957  sprengen  Schumachers  Tastobjekte  die
Leinwand und wachsen als Reliefs in den Raum, beispielsweise,
indem der Farbauftrag mit Nägeln durchschossen wird. Natürlich
liegt hier die Assoziation zu Günter Uecker (allzu?) nahe,
dessen „Nagelbaum“ von 1962 hier zu sehen ist.

Antoni Tàpies "Graue Tür auf
schwarzem  Grund"  (1961),
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Mischtechnik  auf  Leinwand
(Sammlung  Lambrecht-
Schadeberg/Rubenspreisträger
der Stadt Siegen im Museum
für  Gegenwartskunst  /  ©
Fondacio  Antoni  Tàpies  und
VG Bild-Kunst, Bonn 2012 /
Antoni Tàpies)

In seinen „Hammerbildern“ hat Schumacher die Leinwand denkbar
heftig  attackiert  und  verletzt  –  ganz  anders  als  Lucio
Fontana, der seinen Bildträgern nur sanfte Schnitte zugefügt
hat. In solchen Fällen lässt eine Gegenüberstellung eher die
Kontraste hervortreten.

Gleichviel! Es ist jedenfalls spannend, die teilweise subtilen
Bezüge  und  Eigenheiten  nachzuempfinden.  Besonders  fruchtbar
könnten  vertiefende  Vergleiche  zwischen  den  äußerlich
verkrusteten, erdig verhärteten Bildern Schumachers und den
schier undurchdringlichen Oberflächen bei Dubuffet oder Tàpies
ausfallen.  Auch  dürfte  eine  Zusammenschau  der  Linien-  und
Flächenverläufe  bei  Schumacher,  Motherwell  und  Twombly  zu
feinsten Differenzierungen führen, die an den Ursprung alles
Bildnerischen rühren. Doch dies ahnt man ebenfalls: Auf diesem
erhabenen  Qualitätsniveau  ist  jeder  Künstler  letztlich  ein
Planet für sich.

Robert Motherwell "Elegy to
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the  Spanish  Republic",  No.
133  (1975),  Kunstharz  auf
Leinwand  (Bayrische
Staatsgemäldesammlung,
München  -  Pinakothek  der
Moderne  /  ©  Dedalus
Foundation,  Inc.  und  VG
Bild-Kunst,  Bonn  2012  /
Robert  Motherwell)

Bei  all  dem  hilft  die  kunsthistorisch  eingeübte
Begrifflichkeit,  derzufolge  Schumacher  zum  vermeintlich
formlosen  „Informel“  zählt  (wahlweise  auch  zum  Tachismus,
Action Painting oder zum Abstrakten Expressionismus), nicht
wesentlich  weiter.  Prof.  Ernst-Gerhard  Güse,  der  just  ein
neues Standardwerk über Schumacher verfasst hat, wertet nicht
nur das mit über 70 Jahren geschaffene Spätwerk auf, sondern
verweist darauf, dass Schumacher selbst sich keineswegs als
Vertreter des „Informel“ verstanden hat. Noch die explosivsten
Bilder seien immer auf Form und Gegenstand rückbezogen. Nur
eine  akademische  Debatte?  Oder  der  Ansatz  zu  einer
grundlegenden  Neudeutung?

„Malerei  ist  gesteigertes  Leben  –  Emil  Schumacher  im
internationalen  Kontext“.  29.  August  2012  (Eröffnung  nach
einem um 19 Uhr beginnenden Festakt mit geladenen Gästen in
der  Stadthalle  Hagen,  Festredner  Bundestagspräsident  Prof.
Norbert Lammert) bis zum 20. Januar 2013. Am Eröffnungsabend
ist das Museum bis Mitternacht geöffnet.

Reguläre Öffnungszeiten Di/Mi/Fr 10-17, Do 13-20, Sa/So 11-18
Uhr.  Eintritt  9  Euro  (ermäßigt  2  Euro),  Familie  18  Euro,
Kinder unter 6 Jahren frei.

Katalog (Hirmer Verlag), 160 Seiten, 29,90 Euro im Museum.

Weitere Neuerscheinung: Ernst-Gerhard Güse „Emil Schumacher.
Das Erlebnis des Unbekannten“, Verlag Hatje Cantz. 504 Seiten,



49,80 Euro

Die Haut des Bildes mit dem
Messer  öffnen  –  Werkschau
über  Lucio  Fontana  in  der
Frankfurter Schirn
geschrieben von Bernd Berke | 28. August 2012
Von Bernd Berke

Frankfurt. Will ein Künstler berühmt werden, braucht er ein
Markenzeichen. Bei Joseph Beuys waren es die Filzanzüge, bei
Andy  Warhol  die  Suppendosen,  bei  Georg  Baselitz  sind  es
kopfstehende Figuren. Und Lucio Fontana (1899.1968) ist eben
der, der seine Bilder mit Messern aufgeschlitzt hat. Daß sich
dahinter  viel  mehr  verbirgt,  erfährt  man  nun  in  einer
Frankfurter  Retrospektive.

Rund  160  Arbeiten  versammelt  die  Schau  in  der  Schirn-
Kunsthalle. Die meist einfarbigen, oft schlohweißen Bilder,
deren Kargheit eingangs der 50er Jahre den Drang zum Neubeginn
signalisierte,  hat  Fontana  mit  Messern  und  Sticheln  immer
wieder anders bearbeitet. Breit gefächert sind die emotionalen
und ästhetischen Varianten: Mal muß Fontana aggressiv zu Werke
gegangen  sein,  dann  spielerisch,  ein  andermal  streng,
mathematisch präzise – oder so behutsam, als wolle er die Haut
des Bildes vor dem Schlimmsten behüten.

Absage an Erwartungen

Mit einer Gruppe von durchstoßenen eiförmigen Bildern wird
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dann unversehens „Das Ende Gottes“ (Titel) verkündet. Man muß
es wohl so verstehen: Jede Erwartung an die „gottähnliche“
Schöpferkraft der Kunst wird verneint. Zugleich steht das Oval
symbolisch für Endlosigkeit. Ein unauflösliches Rätsel.

Mal mäandern die Loch-Reihen fast wie im Luftbild gesehene
Spuren einer Ur-Zivilisation, mal wirken die Perforierungen
wie  eingestülpte  Münder.  Oder  sie  werden  erotisch:  Auf
knallrotem  Grund  wirken  sanfte  Einbuchtungen  wie  eine
Huldigung  ans  Intimste  des  weiblichen  Geschlechts.

Der gebürtige Argentinier Fontana pendelte zeitlebens zwischen
diesem Land und dem seiner Vorfahren, also Italien. Im Zweiten
Weltkrieg lebte er in Südamerika. Dort hat er 1946 eines der
ersten  „Happenings“  veranstaltet.  Aus  Protest  gegen  die
Baupolitik  bewarf  er  in  öffentlicher  Aktion  ein  Haus  mit
Unrat.

Frühe Experimente mit Fernsehtechnik

Ebenfalls  sehr  zeitig,  schon  1952,  experimentierte  er  in
Italien  mit  Fernseh-Bildern.  Der  mehrfache  documenta-
Teilnehmer war ein Mann der Avantgarde, immer der Zukunft
zugewandt.

Vor seinen „Loch- und Schlitz“-Bildern, die unter dem Begriff
„concetti spaziali“ (Raumentwürfe) firmieren, hat er sich vor
allem als Bildhauer betätigt. Sein Vater übte diesen Beruf
aus, der Sohn lernte die Grundlagen in heimischer Werkstatt.
Nach traditionellen Anfängen zeigen die Skulpturen der 30er
Jahre  die  Auflösung  der  Form.  Als  seien  es  schmelzende
Wachskerzen,  so  zerfließen  Commedia  dell’arte-Figuren
„Arlecchino“ oder „Colombina“.

Fontanas Einschnitte in Tafelbilder sind nichts anderes als
befreiender Aderlaß, Öffnung der Fläche ins Räumliche hinein.
Auch auf andere Weise treibt er das Verwirrspiel: In einer
Serie  blendet  er  schattenspielartige  Figuren-Umrisse  vors
eigentliche Bild. Und in einer Frankfurter Installation, einem



gleißend weißen Labyrinth, fühlt man sich geradezu schwerelos
und fast verloren.

Geschmackvoll und manchmal gefällig

Übrigens wollte Fontana die Menschen mit seiner Kunst nicht
verstören  und  vor  den  Kopf  stoßen,  sondern  immer
„geschmackvoll“  bleiben.  Ganz  selten  verstieg  er  sich  mit
diesem Wunsch ins bloß Gefällige. Dann phosphoreszieren die
Bilder postkartenhaft idyllisch, oder es glitzern ganz harmlos
die Materialien wie Kupfer. Dann wird das Schöne gar zu schön.

Lucio Fontana. Retrospektive. Schirn-Kunsthalle, Frankfurt /
Main. direkt am Römerberg. Bis 1. September. Di-So 10-19 Uhr,
Mi/Do 10-22 Uhr. Eintritt 12 DM, Katalog 49 DM.

Die Freiheit der Kunst kann
zur  Ratlosigkeit  führen  –
Ausstellung „Das offene Bild“
in Münster
geschrieben von Bernd Berke | 28. August 2012
Von Bernd Berke

Münster. „Sobald man darüber redet, wird die Sache richtig
kompliziert“, befürchtet Erich Franz. Doch unbefangen und mit
wortlosem Wohlgefallen kann man die Schau, die er für das
Münsteraner Landesmuseum zusammengestellt hat, eben auch nicht
betrachten. „Das offene Bild“ heißt sie, und sie soll mit rund
200 Beispielen von 80 europäischen Künstlern zeigen, wie man
sich  nach  dem  Zweiten  Weltkrieg  immer  mehr  von  fixen  und
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fertigen Bild-Aussagen verabschiedet hat.

Genau das macht die Deutung neuerer Kunst so schwierig, denn
auch sie ist ja seither ins Offene – und häufig genug wohl
auch ins gänzliche Belieben des Betrachters gestellt. Weniger
eine Schau zum Schwelgen also, eher eine zum Kopfzerbrechen,
sattsam mit theoretischer Fracht beladen.

Viele Wege führen zum offeneu Bild. Ein paar Beispiele nur:
Bei Gerhard Hoehme schlängeln sich zaghaft kleine Tentakeln
aus der geschlossenen Bildfläche heraus. Wolf Vostell öffnet
Plakatbilder,  indem  er  ihre  Außenhaut  verletzt.  Patrick
Saytours aufgehängte Tücher werden erst durch ihre Gegenwart
im Museum zur Kunst ernannt. Ihr regelmäßiges, ja eintöniges
Muster könnte sich unendlich, also weit über das eigentliche
Bild hinaus fortsetzen.

Und weiter: Bei Blinky Palermo sind die Teile eines Bildes
gleichsam  explodiert  –  und  finden  sich  als  Einzelstücke
wieder,  über  die  Wand  verstreut  und  in  ein  neues
Spannungsverhältnis  zueinander  gebracht.  Daniel  Spoerri
wiederum bannt mit Klebstoff ein ganzes Heimwerker-Stilleben
samt Bohrer auf eine Platte – das Bild als Wirklichkeit, die
Wirklichkeit als Bild.

Pures Material oder Entmaterialisierung

Zwei Grundstrategien zeichnen sich ab: Manche Künstler (wie
etwa Jean Dubuffet) lassen das Bild als pures Material zur
Geltung  kommen,  sie  häufen  beispielsweise  die  Farbe  zu
fingerdicken, ertastbaren Landschaften auf oder stellen gleich
vollends  unbehandelte  Leinwände  aus.  Andere  (wie  Günther
Uecker  oder  Lucio  Fontana)  erproben  umgekehrt  die  Ent-
Materialisierung, indem sie flüchtige Vorgänge wie Schatten-
und  Lichtreflexe  oder  den  Prozeß  des  Herstellens  und
Betrachtens (Fluxus-Kunst) einbeziehen. Sie alle sprengen den
Rahmen, vormals ein Gütezeichen der (Ab-)Geschlossenheit. Wenn
in Münster dennoch einige Bilder gerahmt oder hinter Glas



gezeigt  werden,  so  hat  das  ausschließlich  konservatorische
Gründe.

Planvolle  Kompositionen,  souverän  gestaltete  Beziehungen
zwischen Figur und Grund – solche akademischen Erlesenheiten
gehören der Vergangenheit an. Statt dessen begegnen wir hier
entgrenzten Phänomenen wie Struktur und Materie. Das Bild wird
zu  einer  Art  Körper,  es  will  im  Grunde  gar  nichts  mehr
aussagen  und  darstellen,  sondern  ist  einfach  da,  um  sich
selbst  zu  zeigen:  Hier  hänge  ich  und  kann  nicht  anders.
Vertrackt genug! Katalog-Erwerb und/oder Teilnahme an einer
Führung sind denn bei dieser Ausstellung auch ratsam, eine
Video-Einführung hilft ebenfalls weiter.

Doch vielleicht entspricht eine gewisse Ratlosigkeit dieser
Schau sogar am besten, denn auch die Kunst scheint ja vor
lauter Freiheiten selbst immer unsicherer geworden zu sein.

„Das offene Bild“. Westfälisches Landesmuseum für Kunst und
Kulturgeschichte, Münster. Bis 7. Februar 1993. Tägl. außer
Mo. 10-18 Uhr. Katalog 48 DM.

Mit dem Messer der Leinwand
die dritte Dimension eröffnen
–  Werkschau  über  Lucio
Fontana in Bielefeld
geschrieben von Bernd Berke | 28. August 2012
Von Bernd Berke

Bielefeld. Aufs Neue mehrt die Kunsthalle Bielefeld ihren Ruf,
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ein Ort der „stillen Sensationen“ zu sein, den sie jüngst vor
allem  mit  Ausstellungen  der  Zeichnungen  Seurats  und  der
„Todesthemen“ Picassos gefestigt hat. Diesmal widmet man einem
weiteren  wichtigen  Neuerer  der  Moderne,  Lucio  Fontana
(1899-1968),  eine  beachtliche  Retrospektive  (bis  23.  9.  –
Katalog und Beiheft 35 DM).

Ursprünglich sollte die Werkschau (über 120 Arbeiten) nur in
München und Darmstadt präsentiert werden, doch unter sanftem
Hinweis aufs eigene Renommee gelang es den Bielefeldern, die
Zusammenstellung auch noch in ihr Haus zu lotsen. Wohl zum
letzten Mal ergibt sich damit die Gelegenheit, Fontanas Oeuvre
ohne  konservierende  Bildverglasung  und  somit  möglichst
unverfälscht zu betrachten.

Bekannt geworden ist der in Argentinien geborene Fontana, der
meist  in  Mailand  gelebt  hat,  durch  seine  Schlitz-  und
Perforationsbilder,  die  nach  langen  kunsttheoretischen
Vorüberlegungen erst ab 1949 entstanden. Solche „Verletzungen“
der Leinwand mit dem Messer sollten – nachdem die Malerei
jahrhundertelang  und  zunehmend  geschickter  den  Raum
perspektivisch vorgetäuscht hatte – den befreienden Weg zur
einer wirklichen „dritten Dimension“ eröffnen und zugleich den
Prozeß der Produktion sichtbar machen. Die Leinwand wird zum
Relief, zur plastischen Form.

In  Bielefeld  legt  man  allerdings  nicht  nur  auf  diese
Markenzeichen  des  Künstlers  Wert.  Vielmehr  wird  die  ganze
Ausdrucksbreite  des  Werks  chronologisch  aufgefächert,
beginnend mit futuristisch inspirierten Arbeiten aus den 20er
Jahren. Auch hat man eine verschollene, bislang nur auf Fotos
dokumentierte  Neon-Installation  von  1951  rekonstruiert,  die
nun mit weit ausgreifenden Schwüngen den Deckenbereich des
Museums bestimmt. Mit solchen „Raumkonzepten“ wurde der Sohn
eines  italienischen  Bildhauers  zum  Vorläufer  einer  ganzen
Reihe  von  Environment-Künstlern  der  60er  Jahre.  Auch  die
deutsche  „Zero“-Gruppe  verdankte  ihm  Ende  der  50er  Jahre
erklärtermaßen  viel.  Strukturen  der  „Nagelkunst“  Günter



Ueckers  etwa  sind  schon  in  den  durchlöcherten  Leinwänden
Fontanas angelegt.

Viele  Exponate  bleiben  rätselhaft,  nähren  aber  die
Vorstellungskraft des Betrachters ganz entschieden – so die
Serie der fast zwei Meter hohen, durchlöcherten Ei-Formen mit
dem Titel „Das Ende Gottes“ oder die Reihe der Venedig-Bilder,
die trotz völliger Abstraktion die Atmosphäre einer Mondnacht
oder eines Sonnentags hervorrufen.


