
Was bleibt von der Kunst der
80er Jahre?
geschrieben von Bernd Berke | 26. März 2010
„Neue  Wilde“,  „Junge  Wilde“,  „Heftige  Malerei“  –  an
Etikettierungen für die Kunst der (frühen) 80er Jahre mangelt
es nicht. Nach all dem prinzipiellen Misstrauen gegen Bilder,
das die Szene schließlich geradezu gelähmt hatte, brach um
1979/80 eine offenbar lang angestaute Flut hervor. Schon bald
gab es machtvolle Manifestationen wie die Großausstellungen
„Westkunst“ in den Kölner Messehallen (1981), „Zeitgeist“ im
Berliner Gropius-Bau (1982) und die von Rudi Fuchs geleitete
documenta (ebenfalls 1982).

Unter dem verkaufsfördernden Motto „Es wird wieder gemalt“
nahm auch der Handel Aufschwung. Positiv gewendet: Die Kunst
war also offenbar doch noch nicht tot. Ebenso wenig wie die
vordem totgesagte Literatur. Mag immerhin sein, dass man sich
für diese neuen Aufbrüche auch naiv (oder gar dumm?) stellen
musste, damit es doch wieder einmal weitergehen konnte…

Bielefelds Kunsthallen-Direktor Thomas Kellein erinnert sich
an die Jahre, in denen auch seine Museumslaufbahn begonnen
hat:  Die  Nachfrage  sei  dermaßen  angeschwollen,  dass  die
bekanntesten Maler Wartelisten abarbeiteten – oft unverschämt
schnell  und  nachlässig.  Zuweilen  wurden  aus  lauter
Bilderhunger sozusagen noch feuchte Leinwände erworben. War’s
aus jetziger Sicht nur ein folgenloses Feuerwerk, oder hat
einiges Bestand? Um es gleich zu sagen: Natürlich gibt es
Bleibendes,  man  muss  gewiss  keine  halbe  Generation
abschreiben.

Heute scheint das alles unendlich lang her zu sein. Die Museen
lassen  den  Bildermassen  jener  Jahre  kaum  noch  besondere
Aufmerksamkeit  angedeihen.  Gerade  deshalb  will  sich  die
Bielefelder  Kunsthalle  nun  einiger  Substanzen  der  80er
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vergewissern. „The 80s Revisited“ stützt sich auf die Sammlung
des Schweizer Galeristen Bruno Bischofberger. So umfangreich
ist deren Fundus, dass er auf zwei Ausstellungen verteilt
wird. Jetzt sind erst einmal die Europäer (ergänzt um den
Graffiti-Anreger Keith Haring) an der Reihe. 2011 werden die
New Yorker Leitfiguren (u. a. Andy Warhol, Julian Schnabel,
Jean-Michel Basquiat) folgen. Selbst Warhol kehrte damals von
der  Factory-Produktion  gelegentlich  zur  herkömmlichen
Handarbeit zurück.

Man  kann  mit  Fug  von  Bilderrausch  oder  gar  Bilderwahn
sprechen, wenn man in die 80er zurückblickt. Mit unbekümmertem
Furor, zuweilen mit aggressiver Erregung gingen viele Künstler
zu Werke. Punk und New Wave auf der Leinwand, wenn man so
will. Bloß keine kopflastigen Konzepte mehr. Schrankenlose,
oft  grelle  Subjektivität  brach  sich  Bahn,  notfalls  roh
hingefetzte Handarbeit triumphierte über alles Durchdachte und
Geschliffene. Da konnte auch mancher Pfusch mit durchgehen.
Hauptsache spontan. Freiheit erwies sich zuweilen als bloße
Frechheit.  Kein  Wunder,  dass  all  dies  das  Marktgefüge
durcheinander brachte, die Szene aufwühlte und spaltete. Nicht
wenige Galeristen lehnte die neuen Bilderwelten rundweg ab.

Vor allem Künstler aus Italien und Deutschland zählten zu
Vorreitern. Beginnen wir im zweiten Stock der Kunsthalle: Hier
bekommt Francesco Clemente einen imposanten Auftritt. Seine
dauerhaften  Selbstbefragungen  und  flimmernden  Ich-
Überblendungen  fließen  in  subtile,  innige  und  zartsinnige
Darstellung  ein.  Er  zählt  keineswegs  zu  den  bedenkenlosen
Tempo-Malern, im Gegenteil: Hier hat sich ein Werk über viele
Jahre hinweg konsequent entfaltet. Auch Enzo Cucchi erscheint
in diesem Kontext als Schwergewicht. Er findet immens dichte
Sinnbilder  fürs  große  Ganze  der  Existenz,  für  schreiende
Ängste und kommende Katastrophen.

Der Künstlerkreis ums Kölner Gemeinschaftsatelier „Mülheimer
Freiheit“  verschrieb  sich  hingegen  anfangs  dem  fröhlichen
Dilettantismus. Doch die einzelnen Maler fanden dann doch ihre



je  eigenen  Wege  –  und  sei’s  die  des  „anything  goes“.
Paradebeispiele hierfür ist Dokoupil, von dem u. a. Beispiele
aus den Serien der Schnuller- und der Ruß-Bilder zu sehen
sind. Immer wieder wendet er sich anderen Stilrichtungen zu,
er  meidet  jede  persönliche  Handschrift,  jegliches
Markenzeichen. Fast täglich alles anders. Es ist, als deute
dies  schon  voraus  auf  die  schier  unendlichen,  anonymen
Bilderberge  im  Internet.  Schnoddrige  Beliebigkeit  oder
„postmodern“ gewieftes Spiel mit medialen Horizonten?

Rainer  Fetting  und  Salome  vertreten  die  schrille  Berliner
Richtung. Fetting wird hier als Nachfahre der Expressionisten
(Kirchners Badebilder) sichtbar, selbst die spontanste Wallung
ist eben nicht voraussetzungslos, sondern fußt auf Tradition.
Fetting und vor allem Salome setzen heftige Zeichen einer
schwulen Kultur, die hier ein für allemal aus subkulturellen
Verstecken ausbricht. Folgt man den Pfaden der Bielefelder
Schau, so waren die 80er in der Kunst ohnehin eine weitgehend
frauenferne  Angelegenheit,  was  Themen  und  Protagonisten
angeht.

Hinunter ins erste Geschoss der Kunsthalle. Hier finden sich
weniger fulminante Statements, jedoch spezielle Positionen von
Wegbereitern der beharrlich besessenen Art. Peter Halley wurde
nicht müde, mit seinen spröden Gitterbildern die Abstraktion
als Gefängnis der Künste zu schildern. Philip Taffee trieb
abstrakte und ornamentale Formen derart auf die Spitze, dass
sie  wie  Tapetenmuster  erscheinen.  Auch  bei  den  vertrackt
zitierenden Schöpfungen des Schweizers John Armleder drängt
ein  grundsätzliches  Unbehagen  an  vorheriger  Kunst  zum
Ausdruck.

Ein  hochinteressanter  Sonderfall  ist  die  Kunst  von  David
McDermott & Peter McGough, die all ihre Bilder mit (weitgehend
von historischen Inhalten losgelösten) Jahreszahlen versehen
und  selbst  ein  Leben  wie  zu  viktorianischer  Zeit  führen.
Abschied von der linear fortlaufenden Geschichte, in der man
nunmehr willkürlich überall „andocken“ kann.



Mag  es  aus  zeitlichem  Abstand  auch  einige  ästhetische
Gemeinsamkeiten geben, so zählt doch auch in den 80ern die
Stringenz des konkreten Lebenswerks, ja ganz zuletzt kommt es
auf das einzelne Bild an, das in den besten Fällen den bloßen
„Zeitgeist“ weit übersteigt.

„The  80s  Revisited“.  Kunsthalle  Bielefeld,  Artur-Ladebeck-
Straße 5. Bis 20. Juni 2010. Geöffnet Di-So 11-18, Mi 11-21,
Sa  10-18  Uhr,  Mo  geschlossen.  Eintritt  7  Euro.  Katalog
(umfasst auch die Exponate des 2011 folgenden zweiten Teils
der Ausstellung): In der Kunsthalle 29,90 Euro, im Buchhandel
49,90 Euro.

Rainer Fetting sieht in Willy
Brandt  den  aufrechten
Charaktermenschen
geschrieben von Bernd Berke | 26. März 2010
Von Bernd Berke

Dortmund.  Ideale  Ergänzung  zur  mit  Spannung  erwarteten
Uraufführung der Willy-Brandt-Oper „Kniefall in Warschau“: Die
WR  präsentiert  im  Foyer  des  Dortmunder  Opernhauses  eine
Ausstellung von Rainer Fetting.

Der  Künstler  hat  sich  bildnerisch  intensiv  mit  dem  1992
verstorbenen  Altbundeskanzler  befaßt.  Vor  der  ausverkauften
Opern-Premiere (20 Uhr am kommenden Samstag) wird um 18 Uhr
die Schau mit rund 80 Arbeiten eröffnet. Zu sehen ist auch
eine  kleinere  Vorstudie  zu  jener  Brandt-Skulptur,  die  den
Eingangsbereich der SPD-Parteizentrale in Berlin beherrscht.
Im Kleinformat wirkt Brandt beinahe ein wenig introvertiert
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oder zumindest sehr nachdenklich, während die größere Statue
eher den Visionär zeigt.

Zur  erlesenen  Dortmunder  Auswahl  gehören  auch  malerische
Arbeiten zum Themenkreis Brandt, außerdem einige Berlin- und
Mauer-Bilder  sowie  originelle  Variationen  zu  einem  noblen
Thema aus der Kunstgeschichte: Fetting löst Diego Velazquez‘
berühmte „Infantinnen“ aus der Haupt- und Staatsaktion heraus
und stellt sie als Individuen dar.

Rainer Fetting weilte gestern mit seinem Berliner Galeristen
Werner  Tammen  in  Dortmund,  um  die  Anstellung  aufzubauen.
Anschließend  besuchte  er  die  WR-Redaktion.  Fetting:  „Willy
Brandt hat mich schon immer sehr interessiert.“ Allerdings
nicht  in  erster  Linie  als  politische  Figur,  sondern  als
aufrechter Charakter – und als visuelle Aufgabe. Auch hier
also  die  Blickrichtung  aufs  Individuelle,  ein  vorwiegend
emotionaler Zugang. Künstlerisch läßt sich ein solcher Ansatz
nicht reibungslos und glatt umsetzen. Rainer Fettings Brandt-
Figur wirkt denn auch zerklüftet und schrundig.

Natürlich wird der Künstler zur Premiere der Oper kommen. Ohne
die Partitur von Philipp Kochheim zu kennen, verrät Fetting
seine eigene Präferenz: Er würde Willy Brandt am liebsten
Musik  von  den  „Rolling  Stones“  oder  von  Jimi  Hendrix
zugesellen. Und er könnte sich durchaus vorstellen, zu dieser
Oper selbst einmal ein Bühnenbild zu entwerfen.

An den Rändern von New York –
Bilder von Rainer Fetting im
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Folkwang-Museum
geschrieben von Bernd Berke | 26. März 2010
Von Bernd Berke

Wie  New  York  auf  Vincent  van  Gogh  gewirkt  hätte,  ist
schwerlich zu ermitteln. Wie aber Rainer Fetting, der sich
seit  Beginn  seiner  steilen  Karriere  (bis  in  maltechnische
Details hinein) mit van Gogh identifiziert, die Weltmetropole
wahrnimmt,  läßt  sich  jetzt  im  Essener  Folkwang-Museum
nachvollziehen  (bis  2.  März,  Katalog  25  DM).

Fetting (Jahrgang 1949) zog 1981 von Berlin nach New York und
begab sich – auch darin seinem großen Vorbild ähnelnd – an die
Stätten  der  Außenseiter,  begab  sich  somit  selbst  in  eine
Außenseiterposition. New York mit den Augen des ewig (und
niemals richtig) Ankommenden, New York von „ganz außen“, von
der Peripherie her gesehen – das ist denn auch die Hauptlinie
seiner Bilder seit 1983, die nun erstmals in Europa gezeigt
werden.

Die  früheste  Arbeit,  „New  York  Painter“,  zeigt  einen  mit
heftigster  Gebärde  gemalten,  flammend  roten  Mann,  der  mit
seiner  Palette  in  Eroberer-Haltung  antritt.  Solch
draufgängerische Aggression verflüchtigtsich in der folgenden
Zeit. Nicht mitten ins tosende Stadtleben hinein führen die
weiteren  Bilder,  sondern  –  wie  von  einer  starken
Abstoßungskraft dorthin gedrängt – an die äußersten Ränder.

Der „Manhattan Acrobat“ vollführt einen grotesk einsamen Tanz
weit vor der Silhouette des Empire State Building. Noch viel
weiter hinaus führt der Rückzugsweg, hin zu gottverlassenen
Schiffsanlegestellen, wo einst die Einwanderer ins Land kamen.
Immer  wieder  schieben  sich  die  Piers  gewaltig  in  den
Vordergrand, als suche der Fremde nach einem Anhaltspunkt und
traue sich doch nicht heran. Die Stadt liegt in verschleierter
Ferne.  Sie  gibt  nur  noch  die  Kulisse  ab  für  starkfarbige
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Gefühlsaufwallungen,  ist  nur  noch  vager  Anlaß  für  den
verselbständigten  Malprozeß.

Immer  wieder  vereinsamte,  meist  schutzlos  nackte  Mensehen,
dann rätselhaft-düstere Geschehnisse. In einem Farbengewitter
aus  Rot  und  Gelb  liegt  eine  entblößte  schwarze  Figur  mit
verzerrten  GIiedmaßen  vor  einem  Hydranten.  Opfer  eines
Verbrechens?  Im  finsteren  U-Bahn-Schacht  steht  ein  Stuhl,
darauf – es ist „Halloween“, also Zeit für Mummenschanz –
liegt eine aufgedunsene Maske, eine Art Schweinsgesicht. Eine
ähnliche  Mischung  aus  Geheimnis,  Bedrohlichkeit  und
Lächerlichkeit auch auf dem U-Bahn-Bild „Monster in Subway“:
Eine  Frankenstein-Gestalt,  vielleicht  aber  auch  nur  ein
verirrter Szene-Freak. eilt aus dem Dunkel auf den Betrachter
zu.

Fetting, der sich seit seinen Berliner „Mauerbildern“, die die
Bewegung der „Neuen Wilden“ mitbegründeten, im Sog New Yorks
enorm weiterentwickelt hat, findet eine kraftvoll-expressive
Bildsprache für das Gefühlschaos des von der Millionenstadt
ausgespieenen Einzelnen.

Sanftere  Gegenbilder  entstanden  auf  Jamaika.  Freilich,  das
Stadtthema beflügelt Fetting wohl doch zu reiferer Gestaltung.
Die „Jamaican Cow“ (Kuh auf Jamaika) wirkt nämlich wie aus dem
Reiseprospekt abgemalt.


