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SREWSTER

foreword

GREGORY BURKE

This publication accompanies the exhibition Tuning 70: psychoscapes with psychonauts

by German artist Maix Mayer, which opened at the Govett-Brewster Art Gallery in December
2002. More than a document of the exhibition the artist conceived the publication as a
component in an overall project. The exhibition itself followed a short residency at the
Gallery, where Mayer built up a new installation on site.

Previously presented at the Gallery in the exhibition Feature: art, life & cinema 2001,
Mayer's work examines the impact of architecture and cinema on contemporary culture.
As with his work in Feature the new project makes reference to the Alfred Hitchcock film
Psyche 1960, which inferred that the house he lived in turned its lead character Norman
Bates mad. The concept that buildings produce psychological trauma is significant to
Mayer, who grew up in East Germany in the 1960s and 70s at the height of the Cold War
and at a time of strict controls over social and domestic architecture.

For this project Mayer returns to the year 1970, the year a house design similar to the
geodesic dome was developed in East Germany, a failed project that resisted the brutalist
architectural imperative of the socialist state. Tuning 70 is the latest in a series of exhibi-
tions staged by the Govett-Brewster Art Gallery that examine the residual impact of the post
1968 period on contemporary art and culture. Mayer's project adds a Eastern European
perspective and specifically examines the year 1970 as a turning point in the optimism

of the modernist project by comparing political events and aesthetic ideologies in the East
and West.

Tuning 70 also recalls the Govett-Brewster Art Gallery's opening exhibition of February
1970, Real Time, which included neon-tube, sound, and architectural installation. This
exhibition and the history of the Gallery itself are important references in Mayer’s project.

The Gallery thanks Gerrit Bretzler and the Goethe Institut Internationes, Wellington and
Gerd Harry Lybke and Galerie EIGEN + ART, Berlin for their support with the project.
We are especially grateful to Maix Mayer for his generosity and enthusiasm in realising
Tuning 70: psychoscapes with psychonauts.




art and context

NOTES ON MAIX MAYER'S TUNING 70
BY ANDREAS HOLL

The tuner has the task of selecting the desired station wavelength from the wide range
of wavelengths received by the aerial, amplifying the normally very weak signals and
converting them into the intermediate frequency required for subsequent processing.

Searching for a station in the endless murmuring of the ether and amplifying the indistinct
signals: that is how the East German ABC der Fernsehempfangstechnik (ABC of Television
Receiver Engineering) of 1970 described the function of the tuner. The socialist part of
Germany — keen to avoid the Anglicisms of the class enemy — Germanized the word,
turning the tuner into a ‘simple’ Kanalwahler (‘channel-chooser’).

Friderun Bondzin: Young Mother 1967 I 1970
In Tuning 70 Maix Mayer takes up the technical metaphor of the ‘channel-chooser’, and
applies it to recent history. In the murmuring and flickering of the centuries he tunes in to
1970, a year that offers him a wide range of points of reference, including autobiography,
art history, cultural history, politics and even the exhibition venue the Govett-Brewster Art
Gallery in New Plymouth, New Zealand.

For example, 1970 was the one-hundredth anniversary of the birth of Lenin, the founding
father of the Soviet empire, and the year that the Russian Lunachod landed on the moon.
But it was also the year when Apollo 13 ran into dramatic difficulties and the famous words,
‘Houston, we've got a problem’, put a big crack in the boundless technological optimism of
the 1960s.

Maix Mayer has already addressed this dialectic of the belief in progress and the disillusion-
ing experience of human limitations in Melancholie 70 2001, a work which referred to a
futuristic building project that was drawn up in 1970 in the claustrophobia of East Germany.
Scientists and engineers had designed the Kugelhaus Universal (Universal Sphere-House)
as a low-cost house that anyone could build themselves. It was a daring honeycomb design
made up of pentagons and hexagons (and developed independently of Buckminster
Fuller's geodesic domes). The reasoning behind this avani-garde architecture was, however,
extremely pragmatic. The architects chose the form of the sphere because it required very
little ground surface and, because the ground surface was less than three square-metres,
official planning permission was not required. The sphere-house transpired to be a

Timm Rautert: Andy Warhol 1970




weekend cottage for the people and a model of the world at the same time — a private
niche and a cosmological design. It was a little piece of freedom in a big-brother state
(vormundschaftlicher Staat in the words of dissident Rolf Henrich). Perhaps that is why
it vanished before ever reaching series production.

Looking further afield, 1970 also represents an important milestone in the classification of
20th century art, which the British auction house Christie's divides into ‘post-World War |1
(1945-1970) and ‘contemporary art' (post-1970).

Last not least, the Goveti-Brewster Art Gallery in New Plymouth, New Zealand, was opened
in 1970. The gallery, sited in a cinema, has been architecturally remodelled as a white

cube in the spirit of modernism — and the place where Maix Mayer's Tuning 70is exhibited.

Kultur im Heim — the magazine as art object,

ideological depot and time machine

As his starting point, Maix Mayer takes the museum and the period when it was founded -
representing the Western world’s liberal understanding of art. Mayer, an East German,
uses his book to transport the socialist art discourse prevalent in his home country around
1970 to New Zealand: to the southern hemisphere about 18,000 kilometres away, and
also to a different political and ideological world. Here Maix Mayer is interested less in the
East German discourse as it was conducted at the official level of art institutions, such as
museums and universities. Instead he focuses his interest on the way in which art was
promoted in everyday contexts and in the private sphere.

For that reason the artist used Kultur im Heim, a magazine whose programmatic title
translates as ‘Culture in the Home', and selected the issues from 1969 to 1971, with 1970,
the year of interest, in the middle. Kultur im Heim saw itself as a home and living magazine
aimed at encouraging East German citizens to lead a cultured life according to the ideology
of the ‘broadly educated Socialist personality’. The private sphere was not understood as a
petty-bourgeois niche, but as a location of education and politicisation, and also the place
for the reproduction of labour.

The magazine had established a feature entitled *Art’, to show examples of how citizens
could and should make use of art in their everyday lives. Here, in a sense, interior
designers gave artworks a context within flats and dwellings, thus providing instructions
as to how they were to be used. Despite the high aesthetic aims here, this was not to be
an elitist affair for the well-heeled and educated middle classes. Instead, art was to be
affordable for all — just like bread and milk, basic foodstuffs that were sold at astonishingly
low prices in East Germany. So the editors of Kultur im Heim selected reproductions of
works of art, and told their readers the price and exactly where they were to be obtained.
Thus the oil paintings and watercolours they reproduced stand for a deliberate standard-
isation of aesthetics, and also for the democratisation of art. At the same time they
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represent a rejection of the ‘aura’ of the original, of its fetish character and of art as
investment. Similarly, the furniture illustrated was not rare single pieces, but products
from state-owned factories. In Kultur im Heim both the work of art and the context were
standardised. Both were supposed to support the economic drive to visibly raise the
standard of living in cultural terms too, in contrast to the individualisation of lifestyle,

as it was and still is propagated in the West.

The place of art in everyday life

The East German magazine attempted to give an entirely pragmatic answer to the main
question: what role does art play in everyday life, and how should one live with art at home?
Although the results may sometimes have appeared similar in the living rooms of socialist
and capitalist countries, the ideas underlying the discourse on art in private dwellings were
very different.

In Western lifestyle magazines art was generally understood as an expression of individ-
ualism, personal style and refined taste, and as a means of distinction. Social questions,
not to speak of politics, were supposedly excluded, and the private sphere was the place of
‘power-protected inwardness’, as German author Thomas Mann described it. The socialist
magazine Kultur im Heim, by contrast, took seriously a slogan that had already been formu-
lated in 1968 in Berkeley, Paris and West Berlin: the personal is political too. The magazine
provided a particularly pertinent example of this politicisation of aesthetics when it showed
an innocuous Still Life with Grapes by Kurt Robbel over a dining table. The magazine
commented:

Without doubt it is in depictions of people that the progressive ideas and ideals of our
sociely find their deepest and strongest expression. But the still life is by no means a
timeless or classless art form. [. . .] The degree to which still lifes are rooted in our time
and our society becomes particularly apparent when we think of still lifes from other
epochs, for example those of the early bourgeoisie where a deliberate display of affluence
often found its artistic expression in a plethora of objects, arranged in opulent confusion.”

This utterly politicised interpretation, and the comparison given here between what is seen
as a bourgeois still life and a socialist one clearly show that the state afforded an important
role to art. Even a picture of a bowl of grapes is a bearer of social meaning and an expres-
sion of political class relations. In fact this kind of interpretation is ultimately an attempt to
avercome the strict separation of the private and the public, interior and exterior, inside and
outside. Totalitarianism can understand art only in the context of the total artwork of the
totalitarian state, so it sees it not as a socially irrelevant ornament (as often propagated in
the West, then and now), but as a pillar of ideology.




Kultur im Heim as involuntary conceptual art

Maix Mayer interprets the East German magazine Kultur im Heim not as a scurrilous,
historically outmoded product of a by-gone totalitarian regime, but as an involuntary
didactic and conceptual work of art. From Mayer’s perspective the magazine poses highly
topical questions regarding our treatment of art today.

Original and copy — the work of art in the age of mechanical reproduction
In this interpretation the home and living magazine turns out to be an accidental avant-
garde medium thematising the dialectic of authenticity and reproduction, original and
copy in the age of mechanical reproduction. It practises an important aesthetic strategy
of modernism, showing the image of the image of the image. The illustrations of art
reproductions are thus a farewell to the aura of the original and the religiously charged
subjectivity of its creator.

In his work Maix Mayer follows the metamorphoses the artwork undergoes in the various
stages of reproduction. The more often the image is reproduced, the more it is transformed,
and the more impoverished the material becomes. An ol painting is turned into a high-
quality art print, then photo-mutated into a magazine photograph, and then made into

an immaterial, virtual computer image by Mayer's digital technology. In this way the artist
demonstrates the increasing disappearance of the aura, and simultaneously celebrates

the pleasure of the loss.

Autonomy and context - the artwork and life

Kultur im Heim also deals with the central aesthetic question of autonomy and context,
because the magazine contextualises art in everyday life. It is not only the aura that is
rejected, but also the autonomy of the artwork. When the magazine gives precise instruc-
tions for hanging works of art in specific rooms it contradicts the concept of the white cube.
It opposes this abstract idea of a neutral universal space for showing autonomous artworks
without distracting surroundings, an idea that entails an approach divorced from place
and society — whether in Leipzig, Germany, or New Plymouth, New Zealand, there is no
difference between aesthetic spaces. In a sense the magazine supplies its recipes for
decoration as aesthetic norms. It is explicitly interested in the uses of art and its decorative
and ideological surplus value.

Maix Mayer, in turn, himself recontextualises the implicit discourse on autonomy and
context in Kultur im Heim. He takes the texts and photographs out of the East German
home and living magazine and transfers them to a book that is part of an art exhibition in
New Zealand 30 years later — in other words, to a completely different temporal, spatial,
political and cultural context.

In the poster for the book Mayer also addresses these guestions of the context of art. On
one side it shows a reproduction of the oil painting Young Mother 1967 by the East German
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artist and political functionary Friderun Bondzin, which was published in 1970 in Kultur im
Heim. On the other side is a portrait of Andy Warhol that was made by the West German
artist Timm Rauttert in 1970 in New York and reproduced in a West German newspaper.
The artist hopes that this poster will itself be recontextualised, by those who buy it. Taking
the director of the New Plymouth museum as a model, Maix Mayer has given directions as
to where the poster should hang in the director’s apartment, as an element of the exhibition.

Maix Mayer's Tuning 70 in the art context

Maix Mayer's Tuning 70 not only thematizes and alters the context of the artworks as
constructed by the magazine. His book project itself stands in a context of major works of
recent decades.

Louise Lawler — the places of art

During the 1980s Louise Lawler photographed works of art in their contexts, covering the
widest range of forms of circulation, presentation and preservation. She shows storerooms in
museums, print cabinets in galleries, artworks at auctions and in transport, and also private
collections in flats and houses. Her photograph The 16th Arondissement (1986/88) shows
the elegant interior of a flat in a posh district of Paris: antique chairs and table complete
with a silver dish, a classical bronze sculpture of a standing woman, an African mask and

a modern neon installation.

Louise Lawler also depicts situations trouvées from everyday life. Her photographs purport
to be documentary, not commenting or criticising, taking no standpoint and dispensing
completely with gravity and symboalic layers of meaning. By showing constellations and
environments of artworks, the photographs draw attention to relationships that are normally
disregarded. In the process they allow us to decode the subterranean motivations that drive
collectors in their dealings with art, such as the cosmopolitan eclecticism of good taste and
aesthetic connoisseurship shown so clearly in The 16th Arondissement.

Maix Mayer, by contrast, does not photograph the work of art in the context of a private
home. Instead, in his book, he uses the photograph of an artwork as it appears in the
context of a home and living magazine. He identifies the change of context by leaving the
magazine margin visible. Furthermore, this photograph of an interior does not claim to be
without intentionality, as in the case of Louise Lawler; rather it Is thoroughly compesed and
created for the purpose of giving instructions on how to make use of art. Rather than a
situation trouvée, it could be said to be a situation construite. In fact, the motivation — to
use the artworks to live life with more beauty, culture and also with socialist correctness —
is described explicitly in the accompanying magazine article, while the laws of the aesthetic
codes only shimmer through indirectly in Louise Lawler' work.

What the works by Louise Lawler and Maix Mayer have in comman is that the photographs
are at one level documents, while on another they function as artworks, as optical totalities




with their own compasition; in Louise Lawler's case as photographs, in Maix Mayer's as
framed guotes from a magazine.

John Knight's Journal Series — using magazines as ready-mades

Maix Mayer uses a home and living magazine and takes the illustrations and text as
aesthetic material. John Knight has been using magazines as a medium in his artistic work
since 1977, among them an art and home publication called Art&Antigues. He, however,
uses them as ready-mades that he transports to the context of the private household, by
taking out magazine subscriptions for friends, colleagues and collectors — anonymously
and without stating reasons. In this way John Knight pursues a radical development of
Duchamp’s model of the ready-made. An everyday object is raised to the rank of a work of
art not by the aesthetic setting of a museum, but through the artistic act of the unsolicited
sending of that everyday object. When the Journals penetrate the private sphere as
supposedly non-aesthetic objects of mass culture, they reverse the traditional fate of the
art object that is by nature a public thing, but usually disappears into private possession.

With Maix Mayer, on the other hand, we are looking at pictures from a magazine that are
quoted in a book. Above all, however, Mayer supplies his poster on request, and the
recipient is supposed to hang it in his home, thus assigning a place to the reproduced
work of art, while John Knight supplied the recipient with a ready-made which he could
do with as he wished.

llya Kabakov — transporting Eastern everyday life

to the art context of the West

In his total installations the Russian artist llya Kabakov often transports disturbing images

. of Soviet-style everyday life to the context of the Western museum. At Documenta 9 1992 in
Kassel, for example, he built a copy of a Soviet-style public toilet, and in the mid-1990s he
reproduced the cramped tristesse of a Russian council flat in the Gallery of Contemporary
Art in Leipzig. Kabakov plays with the double change of context — one from everyday life to
the museum and one from the socialist East to the capitalist West.

Maix Mayer, by contrast, transports the constructed and aestheticised image of East
German everyday life, as illustrated in the home and living magazine, to the context of an
exhibition. It is not a total installation that fills a whole room, but the image of a supposedly
everyday situation as an image in the museum. In the catalogue you are now holding.

1. HD Maumann, 'The ABC of Television Broadcasting,' Kultur im Heim, volume 2, 1970, p 35.

2. E Neumann, 'The Portrait,’ Kultur im Heim, volume 4, 1971, p 8.

kunst und kontext

ANMERKUNGEN ZU MAIX MAYERS TUNING 70
VON ANDREAS HOLL

Der Tuner hat die Aufgabe, aus der von der Antenne aufgenommenen Vielzahl von Wellen die
gewtinschte Senderwelle auszusuchen, die meist sehr schwachen Signale zu verstérken
und in eine fir die weitere Verarbeitung notwendige Zwischenfrequenz umzusetzen.

{H.D. Naummann: RFT. ABC der Fernsehempfangstechnik, vermutlich in ,Kultur im Heim’ - Heft 2, 1970, S. 35)

Die Suche im unendlichen Rauschen des Athers nach dem einen Sender, das Verstarken der
diffusen Signale — so beschreibt das ostdeutsche ABC der Fernsehempfangstechnik im Jahr
1970 die Funktion eines Tuners. Das englische Wort wird im sozialistischen Teil Deutschlands —
wo man sich intensiv bemuhte, alle angelsachsischen Begriffe zu vermeiden, da sie aus dem
Reich des Klassenfeinds stammten — eingedeutscht und heiBt schlicht und ergreifend
JKanalwahler.'

Das jahr 1970

Maix Mayer greift bei Tuning 70 auf die technische Metapher des Kanalwéhlers zurlick, um sie
auf die jlingste Geschichte anzuwenden. Im Rauschen und Flimmern der Jahrhunderte wahit
er die Jahreszahl 1970, die ihm vielfaltige Bez(ige eréffnet — ob autobiografisch, kunst- und
kulturhistorisch, politisch oder mit Hinblick auf den Ausstellungsort, der Govett-Brewster Art
Gallery in New Plymouth/Neuseeland.

1970 war zum Beispiel der 100, Geburtstag von Lenin und das russische Mondfahrzeug
Lunachod landete auf dem Mond. Es war aber auch das Jahr, als Apollo 13 in eine dramatische
Situation geriet und der grenzenlose Technikoptismus einen harten Dampfer durch die
berihmien Waorte erhielt: Houston, we've got a problem. Diese Dialektik aus
Fortschrittsglaubigkeit und der desillusionierenden Erfahrung der eigenen Grenzen hatte Maix
Mayer schon 2001 in seiner Arbeit Melancholie 70 thematisiert. Hier bezog er sich auf ein
futuristisch anmutendes Bauprojekt, das 1970 in der Enge der DDR skizziert wurde.
Naturwissenschaftler und Techniker hatten das sogenannte Kugelhaus Universal entworfen — ein
preiswertes Haus flr jedermann zum Selberbauen. Es war eine kihne wabenartige Konstruktion,
die aus Funf-und Sechsecken bestand, und sie wurde (brigens unabhangig von Buckminster
Fullers Kugelarchitektur entwickelt. Der Grund flr die avantgardistische Architektur war allerdings
duBerst praktisch: die Ingenieure wahlten die Kugelform, weil sie nur wenig Grundflache
beanspruchte. Da diese Grundfiache nicht groBer war als drei Quadratmeter, brauchte man auch
keine offizielle Baugenehmigung. Das Kugelhaus entpuppte sich so als Gartenlaube flr das Volk
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und zugleich als Weltmodell, als private Nische und als kosmoslogischer Entwurf. Es war ein
Stiick Freiheit innerhalb des vormundschaftlichen Staates (wie der Blrgerrechtler Rolf Henrich
die DDR bezeichnet hatte) — und vielleicht wurde es deshalb nie in Serie hergestellt und
verschwand in der Versenkung.

Des weiteren bezeichnet das Jahr 1970 aber auch eine wichtige Zeitmarke fur die Klassifizierung
von Kunst im 20.Jahrhundert. So teilt sie das britische Auktionshaus Christie's' in ,post-world
war II' ( 1945-1970) und ,contemporary art' (ab 1970) ein.

SchlieBlich wurde 1970 die Govett-Brewster Art Gallery in New Plymouth/ Neuseeland gegriindet.
Aus dem urspringlichen Kino entstand nach dem Umbau ein white cube aus dem Geiste der
Moderne — und der Ausstellungsort von Maix Mayers Tuning 70.

Kultur im Heim — die zeitschrift als kunstobjekt,

ideologiedepot und zeitmaschine

Maix Mayer knupft an das Museum und dessen Entstehungszeit an, welches das liberale
Kunstverstandnis der westlichen Welt représentiert. Der ostdeutsche Kiinstler transportiert nun
mit seinem Buch jenen sozialistischen Kunst-Diskurs nach New Zealand, der um 1970 in seinem
Heimatland gepflegt wurde: auf der anderen Erdhalfte, rund 18.000 Kilometer entfernt, aber
auch politisch-ideologisch in einer anderen Hemisphare. Maix Mayer interessiert sich hier nicht
so sehr flr den Diskurs, wie er in der DDR auf der offiziellen Ebene der Kunst-Institutionen, etwa
in den Museen und Hochschulen, geftihrt wurde. Er fokussiert sein Interesse vielmehr auf den
Umgang mit Kunst, wie er fiir den Alltag und die Privatsphare propagiert wurde.

Deshalb wahlt der Klnstler die Zeitschrift mit dem programmatischen Titel Kultur im Heim aus
und zwar die Jahrgdnge von 1969 bis 1971, welche gleichsam das in Frage stehende Jahr 1970
umkreisen. Kultur im Heim verstand sich als Wohnzeitschrift, die DDR-Blirger anregen sollte,
kultiviert zu leben — gemaB der Ideologie von der ,allumfassend gebildeten sozialistischen
Personlichkeit.' Die Privatsphédre wurde dementsprechend nicht als kleinbiirgerliche Nische,
sondern als Ort der Bildung und Politisierung wie als Statte fir die Reproduktion der Arbeitskraft
begriffen.

Die Zeitschrift hatte eine eigene Rubrik mit dem Namen Kunst' etabliert. Hier wollte sie Beispiele
daflir geben, wie die Blrger in ihrem Alltag mit Kunst leben kénnen und sollen. Innenarchitekten
und Designer kontextualisierten gewissermaBen Kunstwerke in der Wohnung und lieferten so
eine Anleitung zu deren Gebrauch. Trotz des hohen &sthetischen Anspruchs solite Kunst keine
elitéare Angelegenheit flr kapitalkraftige Bildungsbiirger, sondern erschwinglich sein. Deshalb
wahlten die Redakteure von Kultur im Heim Reproduktionen von Kunstwerken — mit Angabe

des Preises und der genauen Bezugsquelle flr die Leser. Die reproduzierten Olgemalde und
Aquarelle stehen so fir eine bewusste Normierung der Asthetik, aber auch fiir die

Demokratisierung von Kunst. Zugleich ist es eine Absage an die ,Aura’ des Originals, an dessen
Fetischcharakter und an die Aktie Kunst. Auch die abgebildeten Mébel waren keine seltenen

Einzelstiicke, sondern sie stammten ebenfalls aus der volkseigenen Produktion. So sind in Kuftur
im Heim Kunstwerk und Kontext standardisiert. Beide sollen gleichsam die wirtschaftlichen
Bemuhungen unterstiitzen, den Lebensstandard auch in kultureller Hinsicht sichtbar zu erhthen
— im Gegensatz zu einer Ausdifferenzierung des Lebensslils, wie das im Westen propagiert wurde
und wird.

Der ort der kunst im alltag

Die DDR- Zeitschrift versuchte ganz praktisch eine Antwort auf die zentrale Frage zu geben:

Wo ist der Ort der Kunst im Alltag, wie soll man zuhause mit Kunst leben? Die Ergebnisse mogen
in Wohnzimmern der sozialistischen und kapitalistischen Lander mitunter dhnlich ausgesehen
haben, die Begrindungen fur den Umgang mit Kunstwerken in Privatrdumen waren jedoch sehr
verschieden.

In westlichen Life-Style-Magazinen wurde Kunst gemeinhin als Ausdruck von Individualismus,
eigenem Stil, raffiniertem Geschmack und als Mittel der Distinktion verstanden. Gesellschaftliche
Fragen, Politik gar, wurde vermeintlich ausgeklammert, die Privatsphére war der Ort der
,machtgeschitzten Innerlichkeit’, wie das der deutsche Schriftsteller Thomas Mann beschrieben
hatte.

Die sozialistische Wohnzeitschrift Kultur im Heim machte dagegen ernst mit der Parole, die in
Berkeley, Paris oder West-Berlin von der Studentenbewegung schon 1968 formuliert worden
war: auch das Private ist politisch. Ein besonders treffendes Beispiel fir diese Politisierung des
Asthetischen liefert das Magazin, als es ein harmioses Stilleben mit Weintrauben des Malers
Kurt Robbel Gber einem Esstisch zeigt. Der Kommentar der Redakteurin lautet:

Zweifellos sind es die Menschendarstellungen, in denen die progressiven Ideen und Ideale
unserer Gesellschaft am tiefsten und stérksten ausgedriickt werden kénnen. Aber das Stilleben
Ist keineswegs eine zeitlose und klassenindifferente Kunst.(...) Wie sehr Stilleben in unserer
Zeit und Gesellschaft beheimatet sind, wird besonders augenféllig, wenn wir an Stilleben aus
anderen Epochen denken, z.B. an die des frihen Blirgertums, in denen oft einer Uberfillle des
Gegenstandlichen, in Uppigemn Durcheinander ein bewuBt zur Schau gestellter Wohlstand
seinen kinstlerischen Niederschiag fand.

(Erika Neumann: Das Bild. In: ,Kultur im Heim' vermutlich 1971, Heft 4, S. 8)

Diese durch und durch politisierte Interpretation und der Vergleich zwischen dem vermeintlich
biirgerlichen und dem sozialistischen Stilleben zeigt, daB selbst das Bild einer Schale mit
Trauben Trager von geselischaftlicher Bedeutung und Ausdruck von politischen
Klassenverhaltnissen ist. So versucht man letztlich, die strikte Trennung ven privat und &ffentlich,
von Interieur und Exterieur, drinnen und drauBen aufzuheben. Da der Totalitarismus Kunst immer
nur im Kontext des Gesamtkunstwerks des totalitdren Staates begreift, betrachtet er sie nicht als
geselischaftlich irrelevantes Ornament ( wie das haufig im Westen propagiert wird und wurde),
sondern als eine Saule der Ideologie.




Kultur im Heim als konzeptuelles Kunstwerk wider Willen

Maix Mayer liest nun die DDR-Zeitschrift Kultur im Heim nicht als historisch tiberholtes, skurriles
Produkt eines untergegangenen totalitiren Regimes, sondern als didaktisch-konzeptuelles
Kunstwerk wider Willen. Denn nach seiner Lesart stellt die Zeitschrift hochaktuelle Fragen zum
Umgang mit Kunst.

Original und kopie -

das kunstwerk im zeitalter der technischen reproduzierbarkeit

Nach dieser Interpretation entpuppt sich das Wohnjournal als unbeabsichtigtes Avantgarde-
Medium, das die Dialektik von Authentizitat und Reproduktion, Original und Kopie im Zeitalter
der technischen Reproduzierbarkeit thematisiert. Denn es praktiziert eine wichtige dsthetische
Strategie der Moderne und zeigt das Bild vom Bild vom Bild. So sind die abgebildeten
Kunstreproduktionen ein Abgesang an die Aura des Originals und die religits aufeeladene
Subjektivitat des Schopfers.

Maix Mayer verfolgt mit seiner Arbeit die Metamorphosen des Kunstwerks in den Stufen seiner
Reproduktion. Je dfter das Bild reproduziert wird, desto mehr verwandelt sich das Bild und desto
armer wird das Material. So verwandelt sich das Olbild zum hochwertigen Kunstdruck, der dann
fotografiert zu einem Zeitschriftenfote mutiert und dann von Mayer mittels digitaler Technik zu
einem materielosen, virtuellem Computerbild wird. Der Kiinstler demonstriert auf diese Art und
Weise den grassierenden Schwund der Aura und zelebriert zugleich den Lustgewinn des
Verlusts.

Autonomie und kontext — das kunstwerk und das leben
Des weiteren behandelt die Wohnzeitschrift die zentrale asthetische Frage von Autonomie und
Kontext. Denn Kultur im Heim kontextualisiert die Kunst im Alltag,

So erfolgt nicht nur eine Absage an die Aura, sondern auch an die Autonomie des Kunstwerks.

Indem die Zeitschrift genaue Anleitungen zum Aufhangen von Kunstwerken in spezifischen
Raumen gibt, widerspricht sie dem Konzept des white cube, Sie stellt sich gegen diese
Abstraktion eines neutralen, universellen Raums, der autonome Kunstwerke ohne stérende
Umgebung zeigen will und einen gesellschafts- und ortsenthobenen Anspruch formuliert: ob
in Leipzig / Deutschland oder in New Plymouth/ Neuseeland — man soll keinen Unterschied
zwischen asthetischen Raumen sehen. Die Zeitschrift liefert gewissermaBen als Regeldsthetik
inre Dekerationsrezepte. Ihr geht es ausdricklich um die Benutzbarkeit von Kunst und um
deren dekorativ-ideclogischen Mehrwert.

Maix Mayer re-kontextualisiert nun seinerseits den impliziten Diskurs (iber Autonomie und
Kontext in Kultur im Heim. Er entfernt die Texte und Fotos aus der DDR-Wohnzeitschrift und
transferiert sie in ein Buch, das 30 Jahre spater im Zusammenhang einer Kunstausstellung in
New Zealand steht — also in einem véllig anderen zeitlichen, raumlichen, politischen und
kulturellen Kontext.
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In'dem Poster zu dem Buch thematisiert Maix Mayer diese Fragen nach dem Kontext von Kunst.
Auf der einen Seite sieht man die Reproduktion des Olbilds Junge Mutter von 1967 der DDR-
Kinstlerin und Politfunktiondrin Friderun Bondzin, das 1970 in Kultur im Heim veroffentlicht
wurde. Auf der andern Seite ist das Portrat von Andy Warhol abgebildet, das der westdeutsche
Kanstler Timm Rauttert 1970 in New York aufgenommen hat und das in einer bundesdeutschen
Zeitung reproduziert wurde.

Dieses Poster soll nun nach dem Willen des Kiinstlers wieder kontextualisiert werden — und zwar
durch die Kaufer selbst. Als Modell fir den Gebrauch des reproduzierten Bildes hat Maix Mayer
den Direktor des Museums in New Plymouth ausgewahlt und festgelegt, wo dieser das Poster
in seiner Privatwohnung aufhangen soll — und zwar als ein Element innerhalb der Ausstellung.

Maix Mayers Tuning 70 im kunst-kontext
Maix Mayers Tuning 70 thematisiert und verandert aber nicht nur den Kontext der Kunstwerke,
der durch die Wohnzeitschrift konstruiert wurde. Sein Buchprojekt steht wiederum im Kontext

zu wichtigen Arbeiten der vergangenen Jahrzehnte.

Louise Lawler — orte der kunst

Die Kinstlerin Louise Lawler hat in den 80er Jahren Kunstwerke in ihrem Kontext fotografiert,
und zwar in den unterschiedlichsten Formen der Zirkulation, Prasentation und Aufbewahrung.
So zeigte sie Abstellkammern von Museen, Graphikschranke von Galerien, Kunstwerke auf
Auktionen und beim Transport, aber auch Sammlungen in Privatwohnungen. Ihr Bild The

16th Arrondissement (1986/88) bildet das elegante Interieur einer Wohnung in dem Pariser
MNobelguartier ab: antike Stihle und Tisch samt Silberschiissel, dazu eine klassische Bronze-
Skulptur einer stehenden Frau, afrikanische Maske sowie eine zeitgendssische Neon-Installation,

Louise Lawler zeigt gleichsam situations trouvees aus dem Alltag. Ihre Fotos sind vermeintlich
dokumentarisch, kommentieren und kritisieren nicht, beziehen keinen Standpunkt und
verzichten auf alles Gewicht und alle Aufladungen durch Symbole. Indem sie Konstellationen und
Umgebungen von Kunstwerken zeigen, richten sie den Blick auf normalerweise nicht beachtete
Zusammenhange. Dabei werden auch die untergriindigen Motivationen entzifferbar, die Sammier
im Umgang mit Kunst leiten, wie z.B. der weltldufige Eklektizismus des guten Geschmacks und
die sthetische Kennerschaft , die in The 161 Arrondissement deutlich wird.

Maix Mayer dagegen fotografiert nicht selbst das Kunsiwerk im Kontext einer privaten Wohnung.
Er verwendet fir sein Buch vielmehr das Foto eines Kunstwerks, wie es im Kontext einer
Wohnzeitschrift erscheint. Den Kontextwechsel macht er wiederum dadurch kenntlich, dai der
Rand der Zeitschrift zu sehen ist. Des weiteren ist dieses Foto eines Interieurs nicht vermeintlich
absichtslos hergestellt wie bei Louise Lawler, sondern durch und durch komponiert und zu dem
Zweck hergestellt, eine Gebrauchsanweisung mit dem Umgang von Kunst zu geben. Stait einer
situation trouveée handelt es sich gewissermalBen um eine situation construite. Nicht zuletzt wird
die Motivation in dem Begleittext der Zeitschrift offensiv beschrieben, namlich mit den




verwendeten Kunstwerken schoner, kultivierter und sozialistisch korrekter zu wohnen, wahrend

bei Louise Lawler nur indirekt die Gesetze der asthetischen Codes aufscheinen.

Gemein ist der Arbeit von Louis wler und Maix Mayer, daB ihre Fotografien auf einer Ebene
Dokumente sind. Auf der : ren funktionieren sie als Kunstwerke, als optische Totalitdten mi
[

eigenen Kompasition — bei Louise Lawler als Fotografie, bei Maix Mayer als gerahmtes

aus einer Zeitschrift,

John Knights Journal Series — verwendung von zeitschriften als ready made
Maix Mayer benutzt eine Wohnzeitschrift und verwendet Abbildungen und Text als dsthetisches
Material. Auch der Klnstler John Knight benutzt seit 1977 Zeitschriften als Medium se
Arbeit, darunter Gbrigens auch eine Wohn- und Kunstzeitschrift wie Art&Antique

in den Kontext von privaten Haushalten tran:
So schickt er Fre , Kollegen und Sammlern — ohne Angaben von Griinden und anonym

in bezahltes Zeitschriftenabonnement zu. Auf diese Art und Weise versucht John Knight, das

e
Ready-Made-Modell von Duchamps radikal weiterzuentwickeln. Nicht der &sthetische Rahmen

eines Museums : sgegenstand in den Rang eines Kunstwerks, sondern der

kins 1igebetenen Verschickens eines alltdglichen Objekts. Indem die Journals
Is vermeintlich nicht-ast sche Objekte der Massenkultur in die Privatsphére eindringen,

kehren sie zudem das traditionelle Schicksal eines dem We offer 2n Kunstobjekts um,

das normalerweise als Besitzgegenstand im Privatbereich verschwindet.

Bei Maix Mayer handelt es sich dagegen um Bilder aus einer Zeitschrift, die in einem Buch zitiert
werden. Vor allem aber liefert er auf Wunsch das oben erwahnte Poster mit, das der Empfanger
wiederum bei sich aufhdngen soll und so dem reproduzierten Kunstwerk einen Ort zuwe

wahrend bei John Knight der Empfanger mit dem ready made tun konnte, was er wollte.

llya Kabakov — der transport des dstlichen alltags

in den kunstkontext des Westens

Der russische Kiinstler llya Kabakov transportiert in seinen Totalinstallationen oftmals Bilder
eines bedrick ] gs sowjet er Pragung in den Kontext des westlichen Museums.
1992, bei der Docurmenta 9, in Kassel baute er z.B. ein Toilettenhduschen sowjetischer Machart
nach o

Kunst

doppelten Kontextwechsel — eine

sozialistischen Osten in den kapitalistischen Westen.

Maix Mayer dagegen transportiert d nstrulerte und asthetisierte Bild des Alltags der DDR
wie es in der Wohnzeitschrift gezeigt wurde — in den Kontext einer Ausstellung. Es ist keine
raumflllende Totalinstallation, sondern das Bild einer vermeintlich alltaglichen Situation

Bild im Museum — und zwar in dem Kat , den Sie gerade in den Handen halten.
> B
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Das Bild

Friderun Bondzin:
Junge Mutter

1967 in Drasden. Viele Besucher der Vi
Deutschen Kunstausstellung, am Ende sines
Rundganges nach dem Kunstwerk befragt
das sie besonders angesprochen habe, ent-
schieden sich spontan fir Friderun Bond-
zins Gemalde . Junge Mutter™, Heute finden
wir das Bild am selben Ort wieder. in der
Abteilung Sorialistische Kunst der Galerie
Neue Meigtar. Gemeinsam mit vielen anderan
Werken, darunter denen ihrer Lehrer Fritz
Dahn und Rudolf Bergander und ihres
Gatten Gerhard Bondzin, zeugt es von der
Neuartigkeit und dem Anderssein unserer in
sinem Viertsljshrhundent gersiften soxia-
listischen Kunst

Dis Wirkung au! den Betrachter hat
nicht verander. Vielmehr 188t sich gerade
den Sdlen des Albertinums ermesson, wel-
chen Weg wir zurickgelegt haben. Ein Ver-
gleich verdeutlicht es uns: Dis Galerie

von Otto Dix gemsh. Beide Werke sind
Kniesticke; etwa lebensgrofie Gestaiten
warden dem Betrachter nahageriickt Sie
wirken dadurch reprasentativ und demon
strativ zugleich. Im Dix-Bild ist dis Mutter
abgeharmt, von Hunger und Elend gezaich
nat. frih gesitert. schiafi und ohne Hoffnung
Das Kind ist ein blasser Krippel. Beider
Platz ist im muffigen Hinterhof, thre Sehn-
sucht sind die wenigen Minuten Sonnenlicht
ols GiGck des Tages. Die Farben wirken
dunkel, stump! und unfroh

Das Gemidlde von Friderun Bondzin spricht
vom mitterlichen Glick, von der Lisbe zum
Kind. Das Kleine fihit sich sicher und ge-
borgen. Ihr Verhaltnis zueinander ist durch
nichts beschwert wirkt selbstverstindiich
MNeben der schlichten Kompaosition, die alle
Sulardichen Details vermeidet, wird die klare
beglickende Aussage des Bildes vor allem
von seiner Farbigkeit getragen. Der dunkle
schwarzblave Rock und die warme Braun
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farbe der Hsare rahmen und steigern das
strahlende Wei der Bluse; grinliche Halb.
schatten brechen es unmerklich. Rosatupfer
in den Lichtern steigern es emeut, keck
leuchten rote Bander. Ein dunkles Violen
kiant die Formbezishungen von Oberkérper
und linkem Arm. Dazu tritt der rosaweille
Strampelanzug des Kindes mit dem warmen
Braunrot des Latzes Rosa als sine von der
Kinstlerin bevorzugte Farbe begegnet uns
sbenfalls in den Gesichtem, in den Hinden
und im Bildgrund: dieser wird von sinem
lichten Blau getragen. Ssine Tonwerte var-
#ndemn sich mannigfach. Der festen Farb
materie in den Gestalten steht sine lockere
Pinsaifibrung im Hintergrund gegenuber

antgegen. Seit der Mitte der sechziger Juhre
pte sich ihre Eigenan immer sindeus

t besonders kommt diese Entwicklung
in ihren  Blumenstilleben rum Ausdruck
Leider erscheinen sie sal auf Ausstellun-
gen und sind bisher nicht als Reproduktionen
verbreitet. Auch als Portratmalerin is{ s
tatig.  Arbeiterinnen, Wissenschattler und
Kinstier waren ihre Modelle
Ihre Arbeiten werden nun bekannt; damy
trugen nicht unwessentiich Werke des ver-
gengenen Jahras bei: . Kinder an Kletter
stangen”™ - dem Notenblatt eines hefteren
Liedes gleichend, .. Das Konzeri™ — ain frisch,
wenn auch nicht ganz sicher singander
Kinderchor — (1969 mit dem Kunstpreis dés
FDGB susgezeichnet), und vor aliem das

Unsere Reproduktion wird sich z gl
einem in hellen Farben gehaltenen Wohn-
raum einfiigen. Unbeschwen und froh kin-
det sie von der Lisbe zum Manschen, vom

1 Thema a Behitens
Dieses Bild eignet sich noch besser fir einen
anderen Bersich, Seins besondere Note
kénnte unauldringlich, durch die kinst-
lerische Meaisterung aber nachhaltig, die
Armosphire von Mitterberatungsstellen be-
reichern und dem nichternen Weib der
Wiande Warme entgegensalzen

Ein Besuch im Atelier in der Pillnitzer StraBe,
sisben Stockwerka hoch Uber der nou ent-
standenen Dresdner Innenstadl gelegen,
bestitigt uns, daB Mdtter und vor allem
Kinder Friderun Bondzins sigenthiches kinst

lerisches Thema sind. Viele ihree Gemalde
beschaftigen sich mit der Psyche und der
Woelt des Kindes. Kinderbilder von ihr pragten
sich den Kunstfreunden ein, mit thnen wurde
sie bekannt In Ernnerung blieben die
[Kinder unseres Hofes™, sin Querformat mit
winer Aeihung von Gruppen spielender Kin

der vor und hinter einem Stangengelander,
1962 gemalt. Diesem Shnlich, in der Kom

position aber gereifter und dadurch sinheit-
licher wirkend, folgte 1963 Vor der Kir",
fun! sich vorbereitende kieine Rolischuh-
lauferinnen reigend. Damit beendete sie thre
Aspirantenzsit bei Prol. Rudolf Bergander
Damaks hat sich thre besonders kunstiensche
Veranlagung entfaltet. Sie ist ein malerisches
Talent. der Farbe nahezu ausschlieflich ver-
pllichtet, viel waniger der hinaaren Kompo-
sition ihrer Bilder. Schon in Weimar am
Anfang ihres Studiums fand sie in Otto Hee-
big sinen Lehrer, dessen persanlicher Sul fur
sie vorbildiich werden konnte. Dar moglichen
Gefahr siner nur dekorativen Bildauffassung

wirkten weitere Studienjahre in Dresden

K portrit A

Wer da maint, dies alles entstande in der Stille
des Afeliers, der i Die Malerin Friderun
Bondzin steht mitten in unserem Leben, ale
Kinstlerin, als Mutter und seit 1963 auch
als Volkskammerabgeordnete. Die Abge-
ordnetentatigkeit hat sis vielfalig bersichan
und nicht nur dann, wenn sie mit Kindem
sus ihrem Wahlkreis die Dresdner Galerisn
besucht oder sie in ihr Atetier einladt

Sie braucht den engen Kontakt, sie sucht
die Kritik ihres Publikums. Ohne diese
wechselseitigen Boriehungen ist ihia Ma-
lerei undenkbar. Das betont sie auch immar
im Gesprich: . Der Mensch ist mein liebstes
Thema, das a8t auch jedes meinar Bilder
erkennen. lch mull einfach Menschen dar-
stellen, am liebsten frohliche, wvor allem
Kinder, die ich sehr lisbe lch habe viel
gemalt. Aber gelten lasse ich wenig. Maing
Vorsteliung von Qualitat lauft mir voraus
Und das macht nicht immer froh. Das Besis
mbchte ich noch nicht gemalt haben. lch
mochie es spater tun. War sahnt sich schoa
in maeinem Alter danach, slles getan
haben?” A8

Fota:
Michael Weimer, Dresdan
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Kurt Robbel

Stilleben mit Weintrauben

FOK 15199
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Wie ein Kunstwerk mit seiner Umgebung
korrespondiert, sei es die Architekiur im
stidtebaulichen Raum oder das Inne a1
modernen Wohnung, das hingt weitgehand
von der Art seiner Gestaltung ab. Das Kunst-
work und seine Umgebung konnen aine
harmonische, sich gegenseitly steigemde
Einheit bilden, oder sie kénnen in einem
mehr oder weniger starken Gegensatz, der
durchaus sehr wirkungsvoll sein kann. zu
ginander stehen. Die Malerei Kurt Robbels
in ihrer gut iiberschaubaren Ordnung des
Bildgeschehens, in der Kiarhert ihrer Formen
sprache und Farbgebung stimmt in fhrem
Grundtenor mit der Klarheit und Sachlich
keit modemer Architektur und Innenraum-
gestaltung weitgehend lbersin. Dabei ver
sucht Robbel nicht, die spezifischen asthe
tischen Ausdrucksmittel der Architektur, die
in ihrer Aussage allgemeiner bleiben als die
dee bildenden Kunst, in seine Malarei zu
Obertragen, sondem schapft die Moglich

keiten realistischer Gestaltungsweiss voil aus.
Der 1909 geborens und in Mahlow bei
Berlin lebende Kiinstier des an der Kunst-
hochschule in Berdin-WeiBenseo eina Profes
sur fir Malerei innehat, hat im Laufe seines
Schaffens seine sshr eigenstindige Auf-

tassung Raum entwickalt,
wesentliches Moment fir den hamonischen
Zusammenklang seiner Bilder mit der moder
nen Architektur und Innenarchitekiur bildet
Seine Raumauffassung ist nicht als intellek
tuelle Konstruktion entstanden, sonderm im
Zusammenhang mit seinem intensiven Stu-
dium progressiver Kunst der Vergangenheit
inshesondere der der italienischen Fruh-

vom die ein

Neben der Raumdarstellung sind es dis
Festigkeit und strenge Tektonik des Bild.
aufbaus und dis kiam intensive Farbigiell
dis die Sprache Robbelscher Bilder mit dor
Grundiendenz der Gestaltung unserar Waohn
umwell korrespondiaron lassen. Das kinstie-
rische Schaffen Kunt Robbels ist vielfalig
in sainer Thematik, es umifallt das sozis.
listische Menschenbild — das Porriit wie dis
Gruppenkomposition — die Landschaft und
das Stilleben

Zweitelios sind es die Menschendarstaiiun-
gen, in denen die progressiven ldean und
Ideals unserer Gesellschaft am tiefstan und
stirksten susgedrickt warden konnan, Aber
das Stilleben (st keineswegs sine zeitioss
und klassenindifferante Kunst als die s
mitunter betrachiet wird. Es ist dem Kunst-
ler durchaus moglich. mit ihm Aussagen
(iber seine Tatigket zu vermitteln, wenn auch
in weniger unmittelbarer Weisa. als o5 in
anderen Genres moglich ist. Auch in Rob.
bets Stilled ist win gut Tell seines Wel
verhaltnisses ablesbar

Wie sehr seine Stilleben in unserer Ze#
und Geselischaft beheimatet sind, wird be
sonders augenfallig, wenn wir an Suill
leben aus anderan Epochen denken z B
an die des frihen Blrgertums, in denen aoff
einee Uberfille des Gegenstandlichen, in
upplgem Durchainander ein bewullt 2uf
Schau gestelitee Wohistand sainen kinst
lerischen Niederschlag fand

Auch weann Robbel organisch Gawachsenss
malt, wie in seinen Frichiestilleben, domi
[ nicht das Zufsllige, Willkidiche, &
wird vielmehr alles in eine sinnvolle und

ance und der schopf. hen Aus-
pinandersetzung mit unserer sozialistischen
Wirklichkeit und der Kunst unserer Gesoll
schak
Robbel fihrt den Blick des Betrachiers
seiner Gemblde nicht in die Tiefe eines
Bildgeschehens, wie es die Maler tun, die
sich der Mittel der Zentralperspektive be
dienen, er ist vielmehr bestrebt, den Bild-
raum nicht optisch zu durchbrechen, sor
dern die Bildfische als solche zu erhalten
Deshalb werden die weiter entfernt liegen
den Dinge, also die Gegenstinde des Bild
hintergrundes nicht perspektivisch verkle
nart, sie warden such nicht undeutlicher,
zarter oder blasser als die nahen. d. h. dis
dem Betrachter am nadchsten liegenden
Gegenstande. s bleiben vislmehr genau so
kiar und fest in ihren Formen und in ihrer
Farbigkeit wie diese. Das Hintereinander
der Gegenstinds, wie es sich unserem Blick
in der Natur darbistet, wird in Robbels Bil
dern in ein leichtes Ubereinander ver-
schoben, das zur Erhaltung der Bildflache
als solcher beitragt

asthetisch wirksame Ordnung gebracht Der
Kunstler verbindet such gem naturhaft Ge
wachsenes mit Gegenstinden — Vasen
Krigen, Schalan die bereits durch die
Formung durch den Menschen Bsthetisch
wirken. Alles Gegensténdliche erwackt den
Eindruck des Wohigeordneten, Beherrsch
ten und sinnvoll in unser Leben Einbex
genen

Auch in der Bewaltigung dieser scheinbar so
geringfugigen kleinen Welt des Stillebens
zeigl sich das schopferische und aktive
Moment des befreiten, die Natur und die
geselischahlichen Entwicklungsgesotze be-
herrschenden sozialistischen Menschen. Di.
durch, daB die im Bilde dominierenden
Wesansziige wie sinnvolle Ordnung. koo
zentriens Ruhe, geistige Disziplin,d Klarhet
und Bestimmtheit, Festigkeit und Entschig
denheit Ubem Grundzugen
unseres Lebens, fugen sie sich in unsere
van Menschen unserer Zeit und Gesellschaft
selbstverstandlich

stimmen  mit

gestaliete Umwolt  wie
@in

Erika Neumamn
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Roger Somville

Harlekin - 1964
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Das Bild

Der Harlekin ist seit den p des

Als 5 fles Werk 1963 erstmals in det

groben Watteau in der piischen
Malorei eine bekannte Figur. Eine besondare
Vorliebe fir seine abenteuerich-pittoraske

D Demokeatischen Republik ge-
zeigt wurde, schrieb Jean Goldmann im
Katnlogvorwort: | Mit Poesis und GroBe

Erscheinung aber haben die spétb lich
Maler des frihen 20. Jahrhunderts ent-
wickelt. 1888 schon male Cézanne einen
Harlekin mit Pierrot, ein Bild. das auf der
Ausstellung 1904 in Pars die angehenden
Kubisten und Fauves beeindruckt und an-
geregt hat Die eigenartiga Spannung zwi
schen dem festlich-bunten Aufputz des pro-
fessionallen Spalmachers auf der Bihne und
dem melancholischen Ausdruck seines Ge
sichis, jenen Bajazzo- Effekt der Leoncavallo-
Oper also, finden wir in den Harlekindar-
stellungen des jungen Picasso zwischen
1904 und 1905 wieder

Dia Diskrepanz rwischen manschlicher Ein-

iflen auch als ischer Prophat
versucht er, dem Zeitgenossen Ausdruck
2u geben, dem Menschen, der mit Stahl und
Beton umgeht der knatternde Maschinen
besteigt, diskutiert, aufbegehn. dis Dumm-
hait hinnimmt oder ablehnt, der sich walgen,
zum Ridchen, zum Gegonstand zu warden,
der stots Mensch bleiben will, den es hun-
gent nach Sonne, nach weiblicher Zartich-
keit und nach Freiheir.”
In dem als Kunstbiatt reproduzierten Gemilde
des Harlekins liegen die Bezige zur ge-
sellschaftfichen Wirklichkeit — wie eingangs
schon angedeutet — nicht so offenbar zu-
tage, sind | in siner Symbolg

hii I, die in ihrer Hintergrindighest

samkeit und zur Schau sk
hatter Lustigkeit, der Zwang zur Verkleidung
als Ausdruck einar permanenten Lebensiige
sind als Symbol fir die Problematik der ge-
sollschaftlichan Wirklichkeit zu deuten. Diesa
Problematik besteht in der spatkapitalisti-
schen Gesefischaft genereil und damit in der
belgischen Heimat des Malers noch heute
Weann Roger Somville eine ganze Reihe
seiner Arbeiten dem Thema des Harlekins
widmet, so dirfte hier aine dhnliche inhalt-
licha Ausdeutung zulissig sein, denn Som-
villes Kunst ist gleichweit entfernt vom arti-
stischen Selbstzweck wie vom naturalisti-
schen Protokoll. Sein Realismus steht pole-
misch gegen alle modéernistischen Formen-
extasse, die als Gestalt gewordene Sinnlo-
sigkeit den Ausverkaul der spatbirgerfichen
Kultur suf dem Gebiete der Malerei doku
mentieren
Der 1923 in Brissel geborena Kinstler ist
Arbeitersohn und hat schon seit seinem
d an der B ler Akademis eine
feste politische Position an der Seite der
Arbeiter und Bauem seines Landes bezogen
Seine Kunst zeugt vom Kampf und Gliick
der einfachen Menschen. An die groen
belgischen Maler Lasrmans und Meunier
erinnermnd wachsen sie in seinen Bildemn
ohna Id g und Ser u
monumentaler GroBe aul
In der bedrangenden Expressivitsl, der
rustikalen Kraft seiner Menschengestalten
wirken die besten Traditionen der europa-
ischen Malerei von Pieter Brueghel, van
Gogh und Ensor bis hin ru Picasso lebendig
fort. Mit den mexikanischen Realisten ver-
bindet ihn besonders sein Interesse an der
Wandmalerei und der  Monumantalkunst
uberhaupt, dis er wie jene aus den akademi-
schen Traditionen herauszufithren und auf
aing neus realistische Grundiage zu stellen
bestrebt ist

an den groBen belgischen Visionds James
Ensor gemahnt. Der tief dunkelblave Hin-
tergrund 138t die etwa bis zur Gurisllinie
sichtbare Gestah scharl hervorireten, stelgen
die Leuchtkraft der Farben des bunten Ge-
wandas, (a8t das weill geschminkte Gesichi
noch fahler erscheinen und verleiht der an
sich vollk fiachig aufgefad Figur
einen Anschein von Korparlichkeit

Die eckige Bewagung der eigenartig verfrem-
deten Arme, die phantastische, well aus-
ladends Kopfbedeckung mit lhren spitz ab-
stehenden Enden steigern noch das Gro:
teske des Aufputzes. Dieses kuriose Kostum
staht in gewolltem Gegensatz zu dem runden
jugendlichen Gesicht das mit seinen hoch-
gezogenen Braven und den grofen rundan
Augen den Ausdruck kindlichen Erstaunens,
aber zugleich auch einer hintergrindigen
Traurigkesit tragt

Die Farbe dient weniger der Klarung raum-
lich-kérpericher Realitat. Ske st vielmehs
Ausdruckstrdger im Sinne  expressionisti-
scher Auffassung. Doch eigenartigerweisa
kehrt der Blick des Betrachters, der zunachat
vom starken Rot des Gewandes gefesself
wird, immer wieder zu dem bleichen Gesicht
mit den grofien dunklan Augen zurick In
denen eine Frage zu stehan schaint

So erweist sich das Bild dieses Harleking als
durchaus vielschichtig. Niemandom ist ves
woehrt. es lustig zu finden und im Zimmé
seiner Kinder aufzuhangen. Wen die fest:
liche, dekorative und glihende Farbighsit
anzieht, dem mag" es &ls belebender und
erfreulicher Akzent in einer viellelcht zurbck
haltend getdnten Umgebung willkommen
sain, und wer intensiver zu schauen gewdhn
und gewlllt ist, wird nachdenkend hinss
der Textur der Oberfliche eine tislers Ba-
deutung finden

J.N
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Gorhard Bondzin:

Der Weg der roten Fahne (1
Wandbild am Ku

106=30m

Wandschmuckbild - Ke

E A Seem

Laipzig

Prois: 10,~ Mark

Format: 31 = 90 em

Erhaitlich in allen Kunst- und Bilder
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FOK 15 140

mentalbild von Gerhard Bone
it sin der Architekiur verbundenes Wer
baugebundensr Kunst. Das bestimmt sain
ungewdhnl Format von 10,5 m HE
30 m Bieite, die arte
Mittel und die Besondert seinor Wnnl. ]
sul den Betrachter. Auch ist es kein Gemalde
in des Begriffes konventioneller Bedeutung
Sein M ist micht Farbe, die mit dem
Pinsel sulgetragen wurde. Vorgefertigs
montisrbare und selbstragende Betonplat
ton wurden aul elektrostatischem Wege unter
Verwendung eines PYC- Klebers mit farbigen
Glaskroseln beschichtet. Das ist on sich kein
neuartiges Ve aber es wurde bei
dissemn Work @ wls, und bisher sinzig,
nicht dekorativ, sondermn Tur ein realistisches
Wandbild eingesetzt. Die Vorrige dieser
Technik erwiesen sich neben hoher Farb
und Winterungsbestandigkeit sowie relativ
pinfacher Rainigung vor allem darin, dal ein
fest in die Architekiur sinzufugendes Bild
unabhangig vom Forigang der Bauarbeiten
antstehen konnte. wobei sich der kinstier
sche Schalfensprozel vollig dem Ablaut
dés Baugeschehens einordnete Es wurde
mn Weg gewiesan, den haufig als duBerst
hemmand emplundanen Widersp
fchen industrielier Bauwsise h
pos und traditioneller handwerklich-indivi-
dueller Fertigung des Kunstwerkes aufzu
haben
Das Wandbild .. Der Weg der raten Fahne'
bafindet sich an der Westseite dos Kultur-
palastos Dresden und damit nicht an seiner
Front, ist also nicht dem dichten Verkehr
st siner der Verkohrsadern der Stadt zuge
mandet und so mehr den Bedingungen einer
Nahwirkung unterworten. Das Kunstwerk
wirte sinam susgesprochenan FuBgénger
bereich rugeordnet Ein maximaler Abstand
yon vierzig Metern schatft gunstige Bedin
gungen, den , Weg der roten Fahne™ zu var
folgen: die Siege und Niedoriagen in 120
Sihien revolutiondren Kampfes der deut-
achen Arbeiterklasse. Beginnend mit dan
‘SimBanachischien von 1848/49, fortgesetz
It dee Knebelung in der Zeit des . Soriali
msngeesizes”, den proletarschen Kimplen
i der Woimarer Republik, dem nicht ge
“Biochenen. aber ungeheure Opfer fordern-
| en Widerstandekamp! in Deutschiands dun-
“KBlater Zett, der Nocht des Faschismus: dann

ihufsteigend mit der Befreiung und gipfelnd
Jim Aufbau des arsten Arbsiter-und-Bauern-
“Stagies acf devtschem Boden

UGateill ist dio Bildflache im Verhaltns des

ﬁm Schnirtes. Der sigentlichen Bild-
wird in einer e Ebens die

‘Habfigur siner jungen Frau vorangestellt,

ithe In tinzerischom Gestus die rote Fahne

schwingl Sie verkirper den Sieg. aber auch
dor Frou aus tau-
80 zum Sinn-
bild der unzerstérbaren Einheit von Sozis
lismus und Humanismus.
Das Bild zu lesen, seine in Menschengruppen
unter haufiger Verwendung von Symboien
pestaltete Aussage zu erschil
darf es einer Zone geringer Ablenkung, der
Konzentr n. Diese Bedingungen erfiilh
der Standon
Am 15. September 1969 wurde das Wandbild
gemeinsam mit dem Bauwerk den Blrgern
Dresdens dbergeben und damit der Obhut
seiner igentlichen Auf anvertraut

Begegnungen mit Persdnlichkeiten der Par-
tei- und Stastsfuhrung, darunter der Basuch
des Genossen Walter Ulbricht, verhalfen zu
tieferen Einsichten und fiihrten zur endgll-
tigen Fassung des Themas: . Der Weg der
roten Fashne — 120 Jahre revolutiondrer
Kampl der deutschen Arbeiterklasse™ Das
nun vollendete Bild nimmt einen wichtigen
Platz im Werk von Gerhard Bondzin ein. Es
st sein erstes Wandbild, zugleich aber be
zeichnet es sinen Hohepunkt der Monumaen-
talmalored in unserer soziplistischen bilden-
den Kunst.

Die Aultragserteilung erfolgte im Mai 1968,
und nach knapp finfzehn Monaten ist das
Woerk vollendet. Urspriinglich war der Auftrag
an Prol. Bondzin, dem Leiter der Fachrich
tung Wandbild an der Hochschule, allein
vergeben worden. Fir ihn edfille sich damit
ein lange und beharich angestrebtes Ziel
mn monumentsles Wandbild gestaiten zu
konnen. In jahrelanger Asbeit hatte er sich
an Gemalden und Holzschnitten die daru
natigen kunstlerischen Mittel erarbeitet
Von der Auftragseroilung an war es fir
Bondzin entschisden, dieses Werk im Kollek-
tiv zu gestalien. Urspriinghch hatte der
gesallschaftliche Auftraggeber dos Thema
gestelly, Stationen aus der Geschichie der
ortlichen Arbeiterbewegung in siner deko-
ratv-symbolischen Gestaliung zu  zeigen
Den _Paten” des Bildes sind die wesant-
lichsten Impulse zur Bildung siner :(‘ll'ﬂhsll
schan Arbei chaft zu

Der hier Druck ist ain hervor
ragendes Geschenk des Sesmann-Verlags
zur 25. Wiederkehr des historischen Ver
sinigungspariaitages von KPD und SPD,
dem Grindungstag der SED am 21. 4. 1946
Seine Wirksamkeit wird die Reproduktion
des italen K 5 by lors
dort gut entfalten. wo die ,.Sieger der Ge

schichie sich ihrer historischen  Mission
und Verpflich

tung bewult werden r:ha- Gm,c'w‘rum_ den
sozialistischen deutschen Stam — als Macht-
instrument immer besser anzuwenden zum
Wohle der li hen Mensch

schaft Bigentimer der Reproduktion kénn

ten in diesem Sinne vor allem FDJ-Gruppen
und solche der Thalmann-Pioniere sein
Koliektive der sozialistischen Arbelt werden
sin bei der Au g mit dem E |
erhalten. Der besondere Charakter des Bil

des, historisch wahme Situationen in klarer

Bauarbeiter waren es, welche die Kinstier
aufforderten, sich der groBen Initiative zu
Ehren des 20. Geburtstages unseres Stantes
anzuschiieBen und das Wandbild gleich-
zeitig mit dem Kuhturpalast fertigzustellen
Was zundchst ein unedillbares Ansinnen
erschien, erwies sich ak eina durch sozia-
listische Gemeinschaftsarbein bei  wissen.
schaftlichen Methoden der Planung und
Leitung durchaus losbame Aufgabe. So hielt
die Netrwarkplanung Elnzug in dis Produk-
tion bildkunstlerischer Werka|

Dem Schiplerkollektiv gehdrten 13 Mitgl
der an, neben den Lebrkrifien Prof. A Hesse,
den Dozenten G. Stengel G. Priakeh und
M. Hahnisch auch sechs Studierende. Die
Abgrenzung der Aulgabenbersiche erfolgte
ontsprechend den speziellen Erfabrungen
des einzeinen. Damit war gesichert. dall oin
Prozel stindiger schopforischer Auseinan-
dersetzung um die Bildides und die Vertie
fung der bildkunstlerischen Aussage stott
fand. Jederzelt aber war die FAolle von
G. Bondzin als verantwortlicher Leiter und
Schopler der Bildides gewahrt Zshireiche

und Weise sinnbildhaft nach
zuzeler\nsn kommt einem salchen Gebrauch
des Druckes sebr entgegen R B
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Wilthelm Schmied
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Folo: Michael Weimer, Dresden

Zundchst sind wir ein wanig (berascht,
unter diesem Bild den Titel . Bergleute™ zu
finden, Der Grund dafir ist, dall unsere Vor-
stellungen von der Arbeit von Bergleuten,
wie s u. a von Werken der bildenden
Kunst vorangegangener Epochen geprigt
wurden, mit dem Gedanken an schwere
korperiiche Arbeit verbunden sind. Natur-

nur 50 viel darstellen. wie rum Verstindnia
der Aussage unbedingt erforderdich st um
auch kompositorisch die Rolle des Menschen
als aktiven Behemscher der Technik zum
Ausdruck zu bringen. In zahlreichen D
kussionsbildern”™  verzichten die  Kinsilse

sogar vollig auf die Darstellung der Technik

und konzentrieren sich aul die gestg.

lich wissen ww, dal sich der Charak
der Arbeit in unserer Gesellschaft entsche:-
dend gewandell hat und standig wandel.
dall sich der Schwerpunk? immer mehs von
der harten komedichen aul die geistig-
schoptensche Tatgkeit verlagen. Aber unsere
Bildvorstellungen sind doch noch recht stark
von den gewohnten Bildiormulierungen und
Bildigsungen gepragt

Fir die bildenden Kinstier bringt diese zu
nehmende Verschisbung der Grenze zwi
schen det korperfichen und der geistipen
Tatigkeit eine Fille von Problemen. Konnte
Adolph Menzel zu seiner Zeit . B. in seinem
. " mit den El des im
Produktionsablauf optisch direkt Wahr-
nehmbaren Wesentliches dber den Charak-
ter der Arbeit, die sozialen rhil der

hopt ng der Men-
schen im ProzeB der produktiven Thtighsit.
Langjahrige B. gen zu den M h
unserer Produktion befbhigen bereits visle
Kiinstier, immaer tiefer in das Wasen der sozia-
Produk dringen.
Der in Sangerhausen im Bezirk Halle lobends
Maler Wilhelm Schmied, der oft . Maler des
Mansfelder Landes” genannt wird, gehon
ru den Kunstlem, die ihr Wirken langst (bes
das Malen im Atelier hinaus ausgeweite
haben. Seit Jahren ist er Vorsitzender des
VBK-DDR des Bezirkes Halle und arboinet
in ginem Gremium. das dber die bildkanst-
ferische Gestaltung von Halle- Neustad: maS-
geblich entscheidet (s. a Hier ist nicht nur
der Bergmann zu Gast, H.5/1971,5. 101},
Sch c t Al

gesellschafilich

Arbeiter und Uber die Produktionsweise des
Kapitalismus sussagen, $0 ist eine solche

fgabe heute weit P Zwar war
echie Kunst niemals nur bloBer Abkiatsch
der Wirklichkeil. Beschrinkung auf die
Wiedergabe des in einem Augenblick Sicht-
baren, sondem sie schiol die Wertung der
Umwelt durch den Kunstler mit ein, aber
rwelfellos konnte e im optischen Erschei-
nungsbilde der menschiichen Arbeit fruher
leichter ihr Wesen erdassen als dies heute
der Fall ist. Jedoch ist die Darstellung der
Arbedt und ihres neuen Cl gerade in

witatl driickt sich naturich m seinen Bildem
aus. in den Wandbildem, die er o & fir
Halle-Neustadt schafft, und in seinen Talel.
hildern, fir die er oft Themen sus dem Be-
reich der Arbeit wahit. Auch wenn er Land-
schaften malt, so greift er nicht abgeschis-
den-rubige oder besinnlich-beschauliche
Motive auf, sondern soiche, die von des
menschlichen Tatgkeit entscheidend gefomm
sind, wie 2. B. seine Haldenlandschaften.
Schmieds . Bergleute, heute und morgen™
sind wohl kaum als ein ..gelalliges” Bild
hen, das eben nur schoner Raum-

der sozialistischen Geselischaft mit Hilfe
Ity .

kinstierschiar  Abstiockeritiel

schmuck sein will. Es ist ain Bild, das sich

standlich von groBier Bedeutung finr die
BewuBssmnshildung. Deshalb ist diese The

mit F unsares i hen Lebens
susemnandersetzt und das den Betrache
zur 4 g mit dis.

matik ein und gewichtiges An-
liegen der Bemithungen unserer Malar, Gra
fiker und Bildhauer von den ersten Jahren
unseres sozialistischen Aufbaus an

In dem Bestroben, den Menschen in Verbin
dung mit der mod Technik di

sen Prot Hlordernt. Ein K

schaftler formulierte einmal, . Unsere Kung
mub intelhgenrintensi sain”, und e meings
damit, daB uns ein bloBes Abbidden unseser
Umweit immer weniger genigt und niitn.

entstanden im Laufe der Entwicklung viele
Bilder. in denen dwe Technik durch ihre im
leich zu hiichen MaBen

kommt es darauf an. daB der Kinat-
let unser Leben geistig zu durchdringan ver:
mag. Nur s0 kann die Kunst den bersils

F'iozqml:ll\en der Maschinen und Industrie-
anlagen im Bilde so stark dominierte, daf
der Mensch verschwindend kiein dann er-
schien. Auch die Bilder. mit denen Menschen
bei der mechanischen Ausfuhrung bestimm-
ter T an ihvem Arb latz gezeigt
wurden, befriedigten maist nicht.

Je hoher der Grad der Mechanisierung und
Automatisierung und der Wissanschaltlich-
keit der Produktion wurde, desto proble-
matischer wurde der Versuch, nur mit dor
D

o 4 und sich standig wester ant-
wickelnden geistigen und kulturellen An.
spricchen der schopferischen und vielsaitig
gebildeten sozialistischen Menschen von
heute und morgen gerecht werden. Ein
Schrinn auf diesem Wege =1 das Bikd von
Wilhelm Schmied

Ein Bild wie die . Bergleuta, heuts und maor-
gen” werden wir kaum in einem Raum der
Ruhe und des Schials einordnen. viel shes
werden wir g3 wohl in einen Bereich unssms
aktiven Tatigkeit sinbezishen, in einen An

von Art diungen wie dem
Bedienen eines Hebels oder einem Knopf
dricken das Wesen der sozalistischen Pro-
duktion zu erfassen. Dies wurde den Kimnst-
lem in runehmendem MaBe bowubt und sie
lenkten thr Bamiahen immer starker auf das
Erfassen der pgestig-schopferischen Seite
der Produktion und das Gestalten der zwi
sch lichen Bezieh sis ent-
schewdende Fakioren sorialistischer Pro-
duktionsweiss
Fur sine groBe Anzahl von Bildem der letrten
Zait 'ist bezeichnend, daf die Kinstler den
M -} o g d end in den
Bildmimtelpunkt satzen und von der Technik

in unserer Wohnung oder in
unserem Betrisb, wo wir zum Denksn und
Handeln angeregt sein wollen EN

™.t




Franz Marc: Tiger {1912)

Franz Marc gehdnt nu den popularsten deut
schen Malam des 20. Jahrhunderts; doch
ist die Kenntnis seiner Arbeiten erst nach
dem rweiten Weltkriag allgemen gaworden
Eine 1936 veransialiete Ausstellung stand
schon m Schatten der Verdemung seiner
Kunst durch die Nazis, deren Bilderstum
such Has Werk dieses Kinstiers nicht ver
schonte. Die Bilder Marcs sind zuganglicher
als die seiner Mitstreiter in der Minchener
Kanstlergemeinschatt , Blauer RAeiter”, Kan
dinsky, Jawlensky oder Kiee, wwml seine
Sprache dem Gegenstandlichen mehr ver-
haftet bleibt. Seine Gemilde sind ebenso
dekorativ wie monumental. Diwe groBfiachi
gen, starkfarbigen Kompositionen sind heute
noch, nach mehr als einam halben Jahrhun
dert, n einem solchen MaBe  modem’
dab sie sich dem asthetischen Grundcharak-
ter unserer Wol organisch g
Sie stehen, wie dieser Druck, gem fr sich
ungerahmi vor einer neutralen Wand, und
dulden keine Partner. Der  Tiger” vermag
einen Raum allain zu beherrschen

Freilich bleibt der Hinweis auf das Dekorotive
in Marca Bildem ganz am Rande ener
Interpretation seiner Kunst. Zu deren wahrem
Verstandnis mull man sich schon um sine
tisferreichenda Analysa bemdihen, die auch
die Kenntnis der geistigen Voraussetzungen
seiner Malerei mi einbeziaht

Uber das Wolien dieses fruhvoliendeten
Kinstlers sind wir aus seinen Selbstzeugnis-
sen sehr gut unterrichtet Wie die meisten
der ganz GroBen ist er nur schwer einer be
stimmten Gruppe oder Richtung einzuord-
nen, In einem allgemeinen Sinne gehon ar
gowil der vor dem ersten Woeltkrieg n
Deutschland aufbrechenden expressionisti-
schen Beweagung an, doch nimmt er subjek
tiv in ihe eine Sondersteilung ein. Kennzeich
nend fir seine Entwicklung ist eine standig
sich vertiefende Spiritualisierung seinor Kunst
Ahnlich wie die ein Jahrhundert vor ihm ta-
tigen Romantiker Runge und Friednch will
or nicht Abbilder des Gegenstandlichen ge-
ben, sondem Symbole seiner |ldeen. Ihm
geht es um die innere, geistige Seite der
Natur®, um die  unter dem Schiewr des
Scheines verborgenen Dinge™

Wie fur Friedrich, so war auch fur Marc alie
Kunst eine Objektivierung innerer Schau
Seine idealistische Weitsicht, die sich nicht
zuletzt auch gegen den impressionistischan
. Positivismus” wendat, umfalt alle Dinge
Besonders aber gilt sein Intaresse den Tisren
Lleh suche, main Empfinden for den organi-
schen Rhythmus aller Dinge u steigem.
suche, mich pantheistisch enzufihlen in das
Zitten und Rinnen des Blutes in der Natur,
in den Baumen, in den Tieren, in der Luft
wie armselig seelenlos ist unsere Konven
tion, Tiere in eine Landschaft zu setzen, die
unsersn Augen zugehdrt, statt uns in die
Seele des Tieres zu versenken, um dessen
Bildkreis zu ematen.”

18

Seit 1907 studierte Marc mit wissenschahl
licher Grundiichkeit die Anstomie und Le-
bensweise der Tiere, die er bald sus der Vor
stellung g

mn sich den

iten konnte. , Jedes Tier birgt

zu einer Seele hat
Theodor Daubler angesichts der Marcschen
Tierdarstellungen einst goduBert Und er
konnte das eben deshalb sagen, weil er
spurte, dol Marc die Tierseele in seinen
Bildoem mitgemalt hatte. Nicht dis Valeurs
nicht das Spiel von Licht und Schatten, nicht
den Glanz des Felles oder das Zufallige einer
Bewegung hat diesar Maler geben wollen
Es ging ihm nicht um die abbildhatte Wieder
gabo eines bestimmten Tierindividuum
sondem um die Verdichtung vieler Einzel
beobachtungen zur ldee”, zur Vision seines
absoluten Wesens, das hinter dem Schemn
labt, den wir sehen

Um 1910 begann er mit der Reihe seinar
Tierkompositionen™, Sen 1912 sntstande

nes Gemilde , Tiger” zeigt mit seiner prisma-
tisch gebrochenen Flachenstruktur bererts die
Einflusse des franzosischen Kubismus. Der
machiige gelbe Korper des Tieres lisgt owi

schen seltsam geformien Falsblocken wvon
strahlendem Rot, Blau, Violett und Griin
In der Wendung des Kopfes, der spannungs-
vollen Kurvenlinie des gedehnten Leibes st
das Geschmeldig-Katzenhatte des Raub

tieres in konzentrierter Vereinfachung gestal

tet. Die Farben sind ~ wenn auch immer noch
objekigebunden — zu einer fast mysuschon
Glut gesteigen, so dall der Eindruck facettier

ter Durchsichtighkeit wie bei einem gotischen
Glasfenster entstaht

Kurza Zeit, nachdemn dieses Bild entstand
reiste Marc mit senem Freunde August
Macke nach Pans, wo die Begegnung mit
Delaunay eine neus Wendung im Sinne
winer folgenichtigen Weiterantwickiung der
kubistischen Ideen veraniafite,

Dia Schatfenszeit von Franz Marc — der 1816
sechsunddreiigjahng an der Westfront den
Tod fand — fallt in dis Perode des geistigen
Aufbruchs der suropdischen Jugend, die teils
in offener Revolte, teils in versteckiem Pro
test die etablierte spatkapitalistische Ordnung
in Frage stelite. Neue sozishstische ldeen
waren auch in der expressionistischen Be-
wegung lebendig. Marc bekannte sich
dazu. In seinem kinstlerischen Schaffen
spiegeh sich die Sehnsucht nach Humanitit
und geselischafificher Harmonie, aber auch
Flucht in romantischen Mystzismus. Sein
Woerk 15t — wie Alfred Durus sinmal formu

lerte — vin Ergebnis der Auflshnung ..gegen
die AuBerlichkeiten, Unsauberkeiten und den
Ungeist des Kaprialismus . min Schrei nach
Gemeinschalt Romantisch ist  dieser
Schrei, dieser Protest, weill ihm die reale
Klassengrundinge, die reale fortschrittliche
Solidaritst der Werktatigen fehit, aber an
Schrei, ein Protest ist es doch 3

N

Foto: Michael Weimer, Drasden
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geba:-nn wurd.-m sein und seine Geburtsstadt
U1-.’|5|».':-u|! haben. Seine ersten Arbeiten
l'ruh---nm bekannte

Er m.{l-. 1
matik und nur \m\mr,; weltlichen Inhals
tiv grofle Zahl von

den weniger bDe

gewarken.

1ng seiner Kunst mitunter
widersprischlich, soz B. im  Aligeme
xikon der bildenden Kinstler™ von U Th
und F. Becker, das meint
lerisch stungan . nicht allzu
anschi zu duren” Im sel

gt es ihm, dafl &

oder
50 An
statt t
Leonardo und R
die fruhkapitalist
aufblihenden Stadt Florenz fatig
und deren Einflul aul das florentinis
jeban sich geftend machte. stark au
Franciabigio gewirkl
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realistischen Por-

witschaffen im allgemeinen und dem dor

Renaissance im besonderen sina |
g beimessen,
reg Franciabigio
Kunst nich
ter kennt das B

ang und Deutung eines bastimm

chaft h
s vardrangt
S._hom-.»n oder Id nisse tra
ton an seine Stelle Zwar sind |
Plastik Ansatee
vorhanden, aber
1 des selbstbaw

g sprengle.
y ogmen und De
schemata machtvoll zu befraien begann, war
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worden, als
rtum. die damals progressivsie Kla
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Ein sturmisches Forschen nach den Geselz
maBigkeiten der £ des Mik
Makrokosmos S g ein. Dia Wis-
erschiitiens das faftartiche
und erschiof den Menscher
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den Kunst
der Renaissance ist diese bedeutende
Kstegona zur Deutung des
chaftlich determiniarten Individuums
und damit der gesslischaftlich-ideaol logischen
Zusammenhange nie mehr aus der bildenden
Kunst verschwundan, obwohl sie im Laute
der Jahrhunderts mannigfaltige Wandlungen
erfahren hat Das humanistische Menschen
bild der Henaissance stel fur unser Bemu
idung und Entwicklung
istischen  Mensche
lischatt  eine QoIS
unschatzbarem W
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