
Der  Schmerz  und  die  Wut
hinter den fröhlichen „Nanas“
–  Frauenbilder  von  Niki  de
Saint Phalle in Dortmund
geschrieben von Bernd Berke | 9. Dezember 2016
Ihre kunterbunten, drallen und prallen „Nana“-Figuren haben
die  Franko-Amerikanerin  Niki  de  Saint  Phalle  (1930-2002)
weltberühmt  gemacht.  Auf  den  ersten  Blick  vermitteln  die
monumentalen  Skulpturen  ungebrochene,  beinahe  kindliche
Fröhlichkeit und betont weibliche Lebenslust. Doch ganz so
simpel verhält es sich nicht.

Selbst solche Werke sind letztlich dem Leiden und dem Schmerz
abgerungen,  abgetrotzt.  Das  verdeutlicht  jetzt  eine
Ausstellung im Dortmunder Museum Ostwall. Es ist die erste
nennenswerte Präsentation dieser Künstlerin im Ruhrgebiet. Da
merkt man mal wieder, dass beileibe nicht alles in dieser
Region rechtzeitig ankommt, zumal auf dem Feld der schönen
Künste. Aber besser spät als nie…

Moment der Befreiung: „Pink
Nude in Landscape“ (Rosa Akt
in  Landschaft),  1959.  (©
Niki  Charitable  Art
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Foundation  /  Foto  Laurent
Condominas)

Rund 120 Arbeiten sind in Dortmund versammelt, es handelt sich
also um eine recht ansehnliche Auswahl, die den Blick auch in
die Zeiten vor und nach den „Nanas“ schweifen lässt und somit
die Perspektive gehörig weitet.

Viele Leihgaben aus Hannover

Zu verdanken ist die Fülle vor allem einer Kooperation mit dem
Sprengel Museum in Hannover, das eine international bedeutsame
Sammlung zum Werk von Niki de Saint Phalle besitzt. Als sie
dem Haus im Jahr 2000 insgesamt 363 Arbeiten schenkte (und zur
Ehrenbürgerin Hannovers wurde), war Ulrich Krempel Direktor
des Museums – und blieb es bis 2014. Jetzt fungiert der in
Bochum aufgewachsene Krempel just als Gastkurator in Dortmund.
Ihm zur Seite standen Regina Selter (kommissarische Leiterin
des MO) und Karoline Sieg.

Zielscheibe  für  die
Wut  auf  den
Geliebten:  „Martyr
nécessaire“
(Notwendiger
Märtyrer),  1961.  (©
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Die Schau gliedert sich weitgehend chronologisch und erstreckt
sich über zehn Räume. Geradezu als Ikone erweist sich das
einzige  erklärte  Selbstporträt,  das  Niki  de  Saint  Phalle
jemals geschaffen hat; wobei gerade sie sich natürlich in
zahllosen anderen Werkstücken mehr oder weniger direkt selbst
dargestellt hat.

Schreckliches Kindheitstrauma

Das  teilweise  mosaikartig  gefügte  Selbstbildnis  (1958/59)
besteht u.a. aus Keramikscherben und Kaffeebohnen, letztere
als  brünetter  Haarkranz  dieser  schönen  Frau,  die  sich  in
jüngeren Jahren auch als Mannequin (Model) für Magazine wie
Vogue  und  Harper’s  Bazaar  verdingt  hatte.  Doch  was  hilft
Schönheit  allein?  Brüchigkeit  und  Zerbrechlichkeit  sprechen
ziemlich buchstäblich aus dieser Arbeit.

Was man wissen muss, um die überaus starken, vielfach heftig
aggressiven Impulse in ihrem Lebenswerk zu verstehen: Mit 12
Jahren ist Niki de Saint Phalle von ihrem Vater missbraucht
worden, die Mutter hat zu all dem geschwiegen. Hinzu kam eine
rigide katholische Erziehung. Aus solchen Verhältnissen sich
herauszuwinden, erfordert beinahe übermenschliche Kräfte. Wohl
auch deshalb gewinnt das künstlerische Schaffen zuweilen eine
menschliche Dringlichkeit, die gar an eine Louise Bourgeois
gemahnt.

Zukunftshoffung



Nach  Schüssen  auf
kirchliche  und  andere
Symbole: „Autel noir et
blanc“  (Schwarzweißer
Altar),  Assemblage,
1962 (© Niki Charitable
Art  Foundation  /
Courtesy Galerie GP & N
Vallois, Paris / Foto:
André Morin)

Seelische Drangsal ahnt man schon in jenem familiären, noch
gegenständlichen Gemälde „Das Fest“ (um 1953), welches sie und
ihren damaligen Mann Harry Mathews bei einer feuchtfröhlichen
Feier auf einem Kölner Rheindampfer zeigt – freilich zweisam
und ängstlich-traurig in eine Bildecke gezwängt, während ihre
kleine  Tochter  die  Mitte  des  Bildes  einnimmt  und  tanzend
„erobert“; ganz so, als wäre sie eine frühe Vorläuferin der
„Nanas“, die erst Mitte der 60er aufkommen und vordem männlich
beherrschte  Räume  ebenso  beherzt  wie  voluminös  übernommen
haben.

Da kündigt sich also, aller momentanen Verzagtheit zum Trotz,
die Morgenröte einer weiblichen Zukunftshoffnung an – zu einer
Zeit, in der zwar Simone de Beauvoirs „Das andere Geschlecht“
(1949) schon erschienen war, man aber gemeinhin noch nicht von
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Feminismus  gesprochen  hat;  geschweige  denn,  dass  er
lebensweltlich  wirksam  geworden  wäre.

Tatsächlich hat Niki de Saint Phalle zwischenzeitlich einen
Nervenzusammenbruch erlitten und musste ihr eingeengtes Leben
dringend  ändern.  Wie  sehr  hat  ihr  dabei  geholfen,  sich
künstlerisch ausdrücken und befreien zu können!

Einen  Auf-  und  Ausbruch  markiert  das  Bild  „Rosa  Akt  in
Landschaft“ (1959), das eine durchaus selbstbewusste, kreative
Schöpferin mit traditionellem Musikinstrument (Lyra) inmitten
einer  geradezu  universalen,  sternenweiten  Explosion  zeigt.
Zuvor  hat  die  Künstlerin  mit  der  Assemblage  „Zerbrochene
Teller“  (um  1958)  die  den  Frauen  damals  zugedachte
Häuslichkeit  entschieden  zertrümmert.

Auf die Bilder schießen

Zu Beginn der 60er Jahre entstehen dann jene Schießbilder
(„Tirs“), bei denen sie mit Gewehren auf Leinwände angelegt
und diese gleichsam zum farblichen „Bluten“ gebracht hat. Mit
Dart-Pfeilen wirft sie auf eine Zielscheibe, kopfartig über
dem Herrenhemd ihres damaligen Liebhabers platziert. Die Wut
auf  ihn  musste  einfach  `raus.  Damals  durften
Ausstellungsbesucher  mitwerfen.  In  Dortmund  ist  das  nicht
vorgesehen.

Frauen  in  verschiedenen
Rollen,  bedroht  von
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männlicher
Kriegsmaschinerie:  „Autel
des  femmes“  (Altar  der
Frauen),  1964.  (Sprengel
Museum,  Hannover,  Foto
Michael  Herling  /  ©  Niki
Charitable Art Foundation)

Alsbald  zielt  die  junge  Frau  generell  und  speziell  auf
bildliche Symbole der Männerwelt und der Kirche. Auch ein
veritabler  Anti-Altar  ist  aus  solchem  Zerstörungswerk
entstanden. Dahinter mag schon die nachmalige, rabiate „68er“-
Aufforderung lauern: „Macht kaputt, was euch kaputt macht.“
Nur dass hierbei ästhetische Gebilde entstehen und niemand
körperlichen Schaden nimmt. Aber sage jetzt keiner, es sei
eben  doch  weiblich-sanftmütige  Kunst.  Die  Dortmunder
Ausstellung trägt nicht von ungefähr den Titel „Ich bin eine
Kämpferin“.

Positive Energie

Doch selbst Kurator Ulrich Krempel, wahrlich ein profunder
Kenner ihres Werkzusammenhangs, kann an manchen Stellen nur
über Beweggründe spekulieren – wie er denn auch dem Publikum
nicht allzu viele deuterische Vorgaben andienen möchte. So
wird  auch  er  wohl  nur  mutmaßen  können,  wie  und  wann  es
letztlich zur „Wende“ im Werk gekommen sein mag, auf welch
wundersame  Weise  Niki  de  Saint  Phalle  im  Laufe  der  Jahre
dermaßen viel positive Energie hat freisetzen können, welche
ihre Visionen eines ersehnten Matriarchats befeuert hat.



Beherzt  springende
„Nana“ aus bemaltem
Polyesterharz,
Stoff, Maschendraht
und  Papier:  „Lily
ou Tony“ (Lili oder
Tony), 1965 (© NIki
Charitable  Art
Foundation  /
Courtesy Galerie GP
& N Vallois, Paris,
Foto Aurélien Mole)

Gewiss hatte es auch mit ihrer ungemein inspirierenden, wenn
auch  immer  wieder  schwankenden  Beziehung  zum  gleichermaßen
grandiosen  Künstler-Kollegen  und  Maschinen-Poeten  Jean
Tinguely zu tun. Am Schluss der Dortmunder Auswahl sieht man
eine  Arbeit,  die  beide  gemeinsam  gefertigt  haben  –  welch
inniger  Ausdruck  zweier  ganz  verschiedener  Sicht-  und
Schaffensweisen, die sich dennoch zu ergänzen vermochten!

Bis dahin kann man etliche Beispiele für die wechselvollen
weiblichen Welten der Niki de Saint Phalle betrachten. Selbst
bei  einer  Blitzführung  ruft  Kurator  Krempel  bereits  so
vielfältige Assoziationsmöglichketen auf, dass man vor manchem
Bild staunend verharren möchte.
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Kannibalische Mutter

Da sehen wir etwa die Frau als Gebärende, als Prostituierte,
als Jungfrau oder als monströs „verschlingende Mutter“, die
sich am Tisch im Café nicht nur Kuchen, sondern auch Kinder
einverleibt.  Das  Kannibalische  aber  bemerkt  man  erst  beim
Näheren Hinsehen, zunächst ist einem die Figur trügerisch bunt
erschienen. Überhaupt ist ja auch das Frauen- und Mutterbild
bei dieser Künstlerin keineswegs ungebrochen. Wir erinnern uns
ans  Schweigen  ihrer  Mutter  angesichts  des  ungeheuerlichen
familiären Dramas.

Verschlingende
Mutter: „Bon appétit“
(robe  mauve)  (Guten
Appetit,
malvenfarbiges
Kleid),  1980
(Sprengel  Museum,
Hannover,  Foto
Michael  Herling  /  ©
Niki  Charitable  Art
Foundation)

Und ja: Natürlich prangen auch ein paar „Nanas“ in Dortmund.
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Die größte misst immerhin über 5 Meter, eine andere scheint
fröhlich von der Wand herab zu springen, mitten ins neue Leben
hinein.

Bemerkenswert  ist  auch  eine  der  allerersten,  noch
vergleichsweise unscheinbaren „Nanas“ von 1965: „Louise“ heißt
sie, sie besteht auch aus Wollresten und ist in offenbar aus
einem Taumeln heraus in tänzerische Bewegung geraten – immerzu
vorwärts, wenn auch stets sturzgefährdet…

„Ich  bin  eine  Kämpferin“.  Frauenbilder  der  Niki  de  Saint
Phalle.  Museum  Ostwall  im  Dortmunder  „U“  (6.  Etage).  10.
Dezember 2016 bis 23. April 2017. Geöffnet Di/Mi 11-18, Do/Fr
11-20, Sa/So 11-18 Uhr, montags geschlossen. 24., 25. und 31.
Dez sowie 1. Jan. geschlossen. Eintritt 9 (ermäßigt 5) Euro,
Katalog  19,90  Euro.  Extra-Museumsshop  und  reichhaltiges
Begleitprogramm. Internet: www.museumostwall.dortmund.de

Das große Lazarett der Vasen
–  Vier  Museen  zeigen  die
erstaunlichen  Terrakotta-
Arbeiten  von  Antonio
Recalcati
geschrieben von Bernd Berke | 9. Dezember 2016
Von Bernd Berke

Im Westen. Gleich vier deutsche Museen zeigen Vasen und Teller
aus Terrakotta. Hat man sich da etwa auf breiter Front dem
„Schöner  wohnen“-Genre  samt  Luxus  und  Moden  verschrieben?
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Nein, keine Sorge. In Duisburg, Marl, Köln und Hannover wird
nach wie vor seriöse Museumsarbeit betrieben.

Mit  den  Keramik-Stücken  hat  es  nämlich  einiges  auf  sich.
Manche dieser Vasen sehen ja von weitem einigermaßen intakt
aus.  Doch  tritt  man  näher  heran,  so  sieht  man  das  (mal
aggressive, mal beinahe verspielte) Zerstörungswerk: Die eine
Vase hat Löcher, keine Flüssigkeit bliebe drinnen. Die Öffnung
des  nächsten  Exemplars  ist  mit  lauter  tönernen  „Knoten“
verschlossen, ein weiteres Exponat lappt nach oben rissig aus.
Verrenkte Hälse, verzerrte Bäuche — ein wahres Vasen-Lazarett.

Die  ihrer  Funktion  beraubten  Gegenstände  werden  zu  freien
Formen, ja vielleicht zu Abbildern von Freiheit überhaupt.
Gelegentlich  unbehandelt,  doch  meist  mit  verschiedenen
Glasuren (bis hin zum kostbaren Gold) überzogen, wirken sie
wie individuelle Wesen.

Überaus erstaunlich, wie viele Vasen-Varianten dieser Künstler
hervorgebracht hat. All diese Arbeiten stammen von Antonio
Recalcati  (54),  der  in  den  60er  Jahren  zu  den  „Neuen
Realisten“ zählte, die sich in Paris um Yves Klein, den Magier
der blauen Farbe, gruppierten. Ähnlich wie Klein, der durch
Körperabdrücke leibhaftig berühmt wurde, experimentierte auch
Recalcati  damals  mit  Körper-  und  Kleider-Spuren  auf  der
Leinwand.

Doch das ist lang her, und der Mailänder ist ein unruhiger
Geist,  immer  auf  der  Suche  nach  Veränderung  –  darin  ein
Spätling  der  Avantgarde.  Jede  Schaffenskrise  zieht  einen
neuen,  wieder  ganz  anders  gearteten  Werkzyklus  nach  sich.
Derzeit  arbeitet  er  in  den  Marmorbrüchen  von  Carrara  an
abstrakten Groß-Skulpturen. Doch von 1989 bis 1991 hat er sich
in  einen  wahren  Terrakotta-Schaffensrausch  gesteigert.  In
dieser Zeit entstand ungefähr täglich eine Arbeit.

Dazu muß man wissen, daß rund ums Mittelmeer beim Anblick von
Keramik ganz andere Gedanken aufkommen. Dort stellt man sofort



die  Verbindung  zur  antiken  Tradition  her,  die  auch  von
Künstlern wie Lucio Fontana und Giuseppe Spagnulo (kürzlich in
Dortmund ausgestellt) mit neuem Leben erfüllt wurde.

Jedes der vier beteiligten Museen setzt bei der Präsentation
andere  Schwerpunkte.  In  Marl  etwa  hat  man  sich  dafür
entschieden,  die  Verfremdung  des  Alltags  zu  betonen.  Man
stellt Recalcatis Vasen neben Arbeiten von Beuys und Uecker.
Auch  Uecker  machte  ja,  indem  er  ein  TV-Gerät  ringsum
vernagelte,  ein  Alltagsding  zur  Spielform.

Marl: Skulpturenmuseum „Glaskasten“, 11. bis 25. Oktoher und
13. Dezember bis 10. Januar 1993 / Duisburg: Lehmbruck-Museum,
11.  Oktober  bis  29.  November  /  Köln:  Museum  Ludwig,  10.
November  bis  3.  Januar  1993  /  Hannover:  Sprengel  Museum,
gleiche Daten wie Köln. Gemeinsamer Katalog 49 DM.


