
Der Blick aufs Meer und auf
die Moderne – Portugiesische
Malerei  in  der  Frankfurter
Schirn
geschrieben von Bernd Berke | 23. Oktober 1997
Von Bernd Berke

Frankfurt. Wie finden künstlerischen Strömungen ihren Weg bis
zum Rande des Kontinents? Dieser Frage widmet sich in der
Frankfurter  Schirn-Kunsthalle  die  Ausstellung  „Portugals
Moderne – Kunst in der Zeit Fernando Pessoas“.

In  Portugal,  soeben  als  Länderschwerpunkt  der  Frankfurter
Buchmesse in den Blickpunkt der Aufmerksamkeit gerückt, haben
sich Literaten wie Künstler wohl immer ein wenig vom übrigen
Europa isoliert gefühlt. Der Blick des Landes ging stets vor
allem aufs und übers Meer hinaus, nach Südamerika und Afrika.

Derweil entfaltete sich zu Beginn unseres Jahrhunderts in den
Zentren Paris und Berlin die vielgestaltige Moderne, Und so
bildeten just jene portugiesischen Künstler die Avantgarde,
die  sich  in  diesen  beiden  Metropolen  umgetan  hatten.  Der
Weltdichter Fernando Pessoa stand nicht nur literarisch im
Zentrum,  sondern  beflügelte  –  durch  seine  Mitarbeit  an
Kunstzeitschriften  –  auch  die  bildnerischen  Kräfte.  Diese
äußerten  sich  erstmals  auf  humoristischen  und
karikaturistischen Blättern entschieden im Geiste der Moderne.
Gleichsam eine verspätete Geburt der Avantgarde aus dem filz.
Sarkastischer Humor bewirkt Verzerrung und Fragmentierung des
Sichtbaren.  Daraus  ergibt  sich  manche  Zersplitterungs-
Perspektive moderner Kunstrichtungen.

Sarkastischer Humor und Elend des Krieges
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Aber nicht nur die Groteske, sondern auch der tiefe Schrecken
des Jahrhunderts steht am Beginn dieser Entwicklung. Der Erste
Weltkrieg:  Christiano  Cruz‘  Bild  „Toter  Soldat“  (um  1915)
abstrahiert den Gefallenen zum universell gültigen Mahnmal.

Die Ausstellung gleicht einem Rundgang durch die zahllosen „-
Ismen“  der  ersten  Jahrhunderthälfte.  Kubismus,  Futurismus,
Dadaismus, Surrealismus – all das wurde, jeweils mit gewisser
Verzögerung, auch in Portugal aufgegriffen.

Bernardo Marques wirft einen bösen Blick auf die halbfeine
Gesellschaft  in  der  Theaterloge  –  als  wär’s  ein  Bild  von
George Grosz. Bei vielen kubistischen Bildern hat natürlich
Picasso Pate gestanden. Immer wieder diese Vergewisserungen,
daß man zum geistigen Kreis Europas zählt. Auch die Bilder
eines Jorge Barradas aus der eleganten Welt des Luxus und der
Moden, die sich am Pariser Chic orientieren, gehören in diesen
Zusammenhang.

Der Diktator ließ die Künstler gnädig gewähren

Hier und, da, gewinnt man freilich den Eindruck, daß hier eben
doch beflissene Nachzügler am Werke waren. Doch dann nimmt man
die Spektren einer anderen Farbpalette wahr. Das Licht des
Südens…

Und das Werk einiger Künstler gewinnt denn doch eigenständige
Kontur  auf  gesamteuropäischen  Niveau:  Mario  Eloys
geheimnisvolle Szenarien der Nacktheit und der Angst bleiben
ebenso im Gedächtnis wie die subtilen Bilder der Maria Helena
Vieira da Silva, etwa jenes Selbstporträt (1932) als kleines
Mädchen auf einer himmelwärts führenden Strickleiter.

Das diktatorische Regime Antonio Salazars (EinparteienStaat ab
1933) war geschickt genug, eine gebändigte Moderne gleichsam
als  Staatskunst  zuzulassen.  Die  Künstler  durften  „modern“
bleiben, aber in Maßen…

„Portugals Moderne – Kunst in der Zeit Fernando Pessoas“.



Schirn-Kunsthalle. Frankfurt. Bis 30. November. Tägl. außer Mo
10-19Uhr, Mi/Do10-22Uhr. Eintritt 10 DM, Katalog 48 DM.

Die Haut des Bildes mit dem
Messer  öffnen  –  Werkschau
über  Lucio  Fontana  in  der
Frankfurter Schirn
geschrieben von Bernd Berke | 23. Oktober 1997
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
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Mit einer Gruppe von durchstoßenen eiförmigen Bildern wird
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.

Gefährlich lockt das Weib –
Frankfurt:  Groß  angelegte
Kunstschau zur Erotik in der
Wiener Moderne
geschrieben von Bernd Berke | 23. Oktober 1997
Von Bernd Berke

Frankfurt. Wie haben sich diese Herren mit dem Bildnis der
Frau abgeplagt! Sie war ihnen die gefährlich lockende Sirene,
das animalische Wesen oder die rätselhafte Sphinx. „Sehnsucht
nach Glück“ heißt eine großartige Frankfurter Ausstellung zur
Wiener Moderne der letzten Jahrhundertwende. Wo aber ist das
Glück?
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Zentralfiguren der umfangreichen, mit Raritäten gespickten und
aus  allen  Weltteilen  zusammengetragenen  Schau  (rund  200
Exponate) sind Gustav Klimt und Egon Schiele. Zudem wird der
Umkreis der 1897 gegründeten „Secession“ einbezogen, mit deren
Wirken die (gleichfalls in Beispielen gezeigte) akademisch-
bombastische  Salonkunst  von  „Malerfürsten“  wie  Hans  Makart
überwunden  werden  sollte.  Spitzenwerke  von  internationalen
Gästen der damaligen Gruppenausstellungen (z. B. Edvard Munch)
runden das pralle Zeitbild ab.

Auf eigenen Pfaden unterwegs

Die  Frankfurter  Auswahl  ist  im  Zusammenklang  mit  dem
Österreich-Schwerpunkt der Buchmesse entstanden. Und siehe da,
es verhält sich ähnlich wie auf dem Felde der Literatur: Auch
die  bildenden  Künstler  des  Alpenlandes  haben  sich  ihre
speziellen Pfade zur Moderne gebahnt. Mit Schubladenbegriffen
wie Symbolismus und Jugendstil ist dies schwerlich zu fassen.

In  der  Schirn-Kunsthalle  hat  man  gut  daran  getan,  die
Beweisführung nicht ausufern zu lassen, sondern sich auf ein
Thema zu konzentrieren – eben die Darstellung von Eros und
Sexualität.

Obwohl  die  Grundformel  eigentlich  „Kunst  plus  Weib  gleich
Lebensglück“  lauten  sollte,  erbeben  die  meisten  Werke  in
lasziven  Angst-Lust-Phantasien  vor  der  Frau.  Das  Weib
erscheint  fast  immer  im  Rollenschema  zwischen  Hure  und
Madonna.  Kein  Zweifel  allerdings,  daß  gerade  aus  derlei
seelischen  Verkantungen  und  Zerklüftungen  mitreißende  Kunst
erwachsen ist.

Gustav Klimt läßt einige nackte Damen als stumme und gänzlich
anonyme  „Goldfische“  (1901/02)  durchs  erotische  Bassin
schwimmen.  Nach  historisierenden  Anfängen  mit  plüschig
wucherndem  Dekor,  erobert  sich  Klimt  mit  dem  Bildnis  der
„Sonja  Knips“  (1898)  buchstäblich  neuen  Freiraum,  denn  er
beläßt  eine  große  leere  Fläche  neben  der  eleganten



Frauenfigur.  Alsbald  wird  er  solche  Felder  mit  Ornamenten
füllen – ein Weg in die Abstraktion. Schlüsselbild für diese
Entwicklung ist „Pallas Athene“ (1898), die damals mit ihrer
in Goldflitter eingefaßten, unerbittlich fordernden Erotik für
Skandale  sorgte.  Gipfelwerk  einer  zum  Sprechen  gebrachten
Ornamentik  ist  „Die  Jungfrau“  (1913),  sogkräftige
Zusammenschau  der  Stufen  von  Unschuld  und  „Sünde“.

Der Mann als Opfer seiner Triebe

Dem Manne bleibt in solchen Szenarien und (jeweils anders
abgestuft)  in  denen  etlicher  Zeitgenossen  (u.  a.  Oskar
Kokoschka, Lovis Corinth, Fernand Khnopff) meist nur die Rolle
eines an den Rand gedrängten Voyeurs, eines hilflosen Opfers
der  Triebe.  Tödlicher  Akt  des  Verderbens:  Max  Klingers
nixenhafte  „Sirene“  (1895)  reißt  ihren  Partner  ins  wild
wogende Meerwasser der Lüste. Es wirkt wie ein verzweifelter
Gegenangriff, wenn Egon Schiele das Fleisch der Frauen zeigt,
als  sei  es  gegeißelt  worden.  Vollends  auf  die  Nachtseite
treibt  der  mit  exquisiten  Tuschfederzeichnungen  vertretene
Alfred Kubin das Thema. Er wirbelt den dunklen Bodensatz der
sexuellen Alpträume auf.

Die Summe des Unglücks und der gescheiterten Ansprüche, Kunst
und Leben zu versöhnen, verrät sich in den Selbstporträts.
Besonders angesichts der hochmütig-verkrampften Abwehrposen,
mit denen sich Egon Schiele selbst vergegenwärtigt hat, kann
einen das Frösteln erfassen.

„Wiens  Aufbruch  in  die  Moderne“.  Schirn  Kunsthalle,
Frankfurt/Main  (Römerberg).  Bis  3.  Dezember,  tägl.  außer
montags 10-19 Uhr. Mi/Do 10-22 Uhr. Katalog 49 DM.



Wenn  Leselust  sich  mit  der
Lust  am  Bild  vereint  –
Niederländische  Malerei  des
Goldenen  Zeitalters  in  der
Frankfurter Schirn
geschrieben von Bernd Berke | 23. Oktober 1997
Von Bernd Berke

Frankfurt. Die vier biblischen Evangelisten als „Literarisches
Quartett“:  Auf  Jan  van  Bijlerts  Gemälde  beugen  sie  sich
gemeinsam über ein Buch. Der Text bringt sie buchstäblich in
Bewegung. Ihre Mienen sind gespannt. Das Geschriebene scheint
eine lebhafte Debatte auszulösen. Ist das die vielbeschworene
Leselust?

Ganz anders „Der Einsiedler“ des Adriaen van Ostade. Still in
sich  versunken  sitzt  der  Greis  da  mit  seinem  Buch.  Ein
schwacher Schein aus dem Nirgendwo schimmert um sein Haupt –
ein Geisteslicht in der Einsamkeit.

Bilder  von  Lesenden,  entstanden  im  Goldenen  Zeitalter  der
niederländischen Malkunst, versammelt jetzt eine herausragende
Frankfurter Ausstellung mit dem nicht ganz zutreffenden Titel
„Leselust“. Der Titel führt schon deshalb ein wenig in die
Irre,  weil  eine  ganze  Abteilung  den  Vanitas-Darstellungen
gewidmet ist, also der Vergänglichkeit des irdischen Lebens.
Grundinventar auf diesen Bildern: ein Buch, ein Schädel. Beim
Totenkopf ist eben auch die Leselust ans Ende gelangt.

Mal Gemeinschaft, mal Abgeschiedenheit

Die  Schau  zeigt,  wie  vielfältig  Bücher  (und  Briefe)  als
sprechende  Requisiten  in  der  Malerei  des  17.  Jahrhunderts

https://www.revierpassagen.de/101341/wenn-leselust-sich-mit-der-lust-am-bild-vereint-niederlaendische-malerei-des-goldenen-zeitalters-in-der-frankfurter-schirn/19931014_1303
https://www.revierpassagen.de/101341/wenn-leselust-sich-mit-der-lust-am-bild-vereint-niederlaendische-malerei-des-goldenen-zeitalters-in-der-frankfurter-schirn/19931014_1303
https://www.revierpassagen.de/101341/wenn-leselust-sich-mit-der-lust-am-bild-vereint-niederlaendische-malerei-des-goldenen-zeitalters-in-der-frankfurter-schirn/19931014_1303
https://www.revierpassagen.de/101341/wenn-leselust-sich-mit-der-lust-am-bild-vereint-niederlaendische-malerei-des-goldenen-zeitalters-in-der-frankfurter-schirn/19931014_1303
https://www.revierpassagen.de/101341/wenn-leselust-sich-mit-der-lust-am-bild-vereint-niederlaendische-malerei-des-goldenen-zeitalters-in-der-frankfurter-schirn/19931014_1303


eingesetzt wurden. Einige Lehrmeister-Schüler-Szenen betonen
den  erzieherischen  Aspekt,  religiöse  Bilder  den  der
plötzlichen  Erleuchtung.  Bei  Frans  Hals‘  Porträts  bekommen
Bücher  den  Charakter  von  bürgerlichen  Emblemen,  Innungs-
Zeichen, Statussymbolen.

Mal stiften die Bücher Gemeinschaft (wie bei den erwähnten
Evangelisten), mal führen sie tief ins Alleinsein und an den
Rand der Verschrobenheit (so etwa Quiringh van Brekelenkams
„Lesender Eremit“), als sei Lesen ein bizarrer Zeitvertreib
für darob halb erblindete alte Männer. Oder aber die wahre
Lesewut mündet ins besessene Spezialistentum der Gelehrten.
Und  oft  sorgt  das  Flackern  des  zum  Lesen  benötigten
Kerzenlichtes  für  dramatische  Effekte.

In  den  zahlreichen  Szenen  von  Briefleser(inne)n  geht  es
zumeist, wenn auch vorwiegend diskret dargeboten, um erotische
Inhalte. Das Glühen der Wangen bei der Lektüre verrät es, und
auch die sonstige Körpersprache ist beredt. Beim Liebesbrief
erreicht wortwörtliche Lese-Lust ihren Gipfel.

Die Kunst der Augentäuschung

Die Ausstellung wartet mit einigen Spitzenstücken auf: „Das
briefschreibende Mädchen“ von Vermeer van Delft, jene junge
Frau im unnachahmlich sanften Licht und mit dem unvergeßlichen
Blick, zählt gewiß dazu. Desgleichen Rembrandts „Alte lesende
Frau“,  die  –  von  mattem  Goldschimmer  umglänzt  –  in  ihrer
Hinwendung nahezu körperlich eins wird mit ihrem Buch.

Doch  man  findet  auch  veritable  Überraschungen.  Irritierend
zumal die Bilder von Cornelius Biltius, der vielfach „nur“
eine Art Pinnwand mit Briefen, Zetteln und anderen Klein-
Utensilien zeigt. Diese Kunst der Augentäuschung mutet ebenso
modern an wie Jan van der Heydens „Zimmerecke mit Raritäten“,
deren  Zusammenstellung  schon  eine  fast  postmoderne
Kombinatorik  zu  verraten  scheint.

Vollends verblüffend: Cornelius Norbertus Gijsbrcchts hat um



1670  (!)  mit  aufs  Motiv  zurechtgeschnittenen  Bildformaten
(„Zwei  Wandtaschen“)  gearbeitet.  So  etwas  galt  dann  fast
dreihundert Jahre später (unter dem Begriff „shaped canvas“)
als letzter Schrei…

„Leselust“. Niederländische Malerei des Goldenen Zeitalters.
Schirn-Kunsthalle,  Frankfurt  (direkt  am  Römerberg).  Bis  2.
Januar 1994. Mo 14-18, Di-Fr 10-22, Sa/So 10-19 Uhr. Eintritt:
Wochentags 9, Sonntags 6 DM. Katalog 49 DM.


