GRUN

VON FARBLICHEN AKZENTEN
ZUR MONOCHROMIE IV






GRUN

VON FARBLICHEN AKZENTEN
ZUR MONOCHROMIE IV

Frithjahr 2021

Texte: Dr. Anette Brunner

GALERIE KOCH

seit 1955

Konigstrafie 50 - 30175 Hannover
T +49 511 3420 06 - F +49 511 388 03 60
info@galeriekoch.de - www.galeriekoch.de



GRUN: ASPEKTE EINER FARBE

Verde que te quiero verde.
Federico Garcia Lorcal

Die Eloge des in Granada lebenden Lyrikers und Dra-
matikers Federico Garcia Lorca (1898 —1936) auf die
Farbe Griin in seinem surrealistischen Gedicht Som-
nambule Romanze kann als Ausdruck der , Sehnsucht
nach dem Meer fern von der Kiste gelegener Land-
striche, die nun ihr ganzes Inneres mit der Kraft ihrer
meergriinen Imagination sehen gedeutet werden
und verweist auf die Korrespondenz der Farbe Griin
mit dem Element Wasser.? Aufgrund dieser bereits in
der Antike erfolgten Korrelation wird Griin von Leon
Battista Alberti in seinem Traktat Uber die Malkunst
(Della pittura, um 1435 — 36) neben Rot (Feuer), Azur-
blau (Luft) und Aschgrau (Erde) als eine der vier veri
colori (wahren Farben) genannt und von Leonardo da
Vinci (Notizen, 1505 —15) zur Darstellung des Was-
sers bestimmt. Grin dient Uber das 19. Jahrhundert
hinaus bis in die Gegenwart den Kinstlern zur Wieder-
gabe oder Vergegenwartigung des Wassers und des
Meeres, wie etwa in den abstrakten Seestiicken von
Alexander Strohte (Kat.-S. 68). Gleichwohl verbindet
sich die Farbe Grin Uberdies mit der Vegetation und
symbolisiert in Anlehnung an das Ergriinen der Natur
in der Auslegungstradition das Leben, die Auferste-
hung, den Frihling sowie das Wachstum (grin, von
althochdeutsch, gruoen: ,wachsen, gedeihen®).
Auch aufgrund dieser Sinngehalte wird die Farbe Grin
im Mittelalter als die schénste gertihmt, so durch Hugo
von St. Viktor (1096 —1141) in seinem um 1130 ver-
fassten Didascalico: ,Wie ergreift schlieBlich das Grin,
das am allerschonsten ist, die Seelen der Betrachter,

wenn im Frahling die Sprosse zu neuem Leben er-
wachen und mit ihren nach oben gestreckten Spitzen,
gleichsam den Tod mit FUBen tretend, als Sinnbild der
kunftigen Auferstehung ans Licht hervorbrechen ...“3
Die Wertschatzung von Griin vor dem Hintergrund
seines existenziellen Sinngehaltes ist bis in unsere
Gegenwart wirksam, wenn der Disseldorfer Kinstler
Imi Knoebel nach Jahren des Verzichts auf Farben
sowie ausschlieBlicher Konzentration auf Schwarz,
WeiB und unbemalte Hartfaserplatten 1975 zunachst
die Farbe Grin in sein Werk einzufiihren beabsich-
tigt: ,Grlin — das war flr mich die natUrlichste, die
naheliegendste Farbe. Es ist in der Natur ja auch
alles grin! Es ist einfach die notwendigste, die rich-
tigste, die natlrlichste — ja, die existenziellste Far-
be.“4 O nobilissima viriditas“ heiBt es bei Hildegard
von Bingen (1098 —1179), ,,0 edelstes Griin“ oder
,Grunkraft, wie ,viriditas” (von viridis: grtin), ein
Schlisselbegriff der Heiligen, auch Ubersetzt wird,
verstanden als eine Kraft, ,die alles Lebendige durch-
waltet und durchtont“.® Diese ,Grinkraft” bringt
Hildegard von Bingen mit dem Sonnenlicht in Ver-
bindung, wenn sie von dieser schreibt, ,que radicas
in sole”, ,du wurzelst in der Sonne“.® Ein Gedanke,
der sich bei Betrachtung von Heinz Macks Chroma-
tischer Konstellation: Fenster fir Farben von 1996
(Kat.-S. 12) in ganzer Kraft entfaltet. Im Kontext ihrer
existenziellen Deutung ist die Farbe Griin Sinnbild
von Jugend, Kraft, Robustheit und Gesundheit sowie
in letzterer Konnotation zur emblematischen Farbe
fur Medizin und Pharmazie geworden. lhre Domi-
nanz in der Natur verbindet sie aber auch eng mit
mythischen Wesen, darunter den Nymphen, oder

Personifikationen von Naturkraften wie in der Gou-
ache Waldgeist von Ernst Wilhelm Nay (Kat.-S. 52).
Als eine seit der Antike (z.B. Vergil, Plinius) dem
Auge als besonders geféllige Farbe angesehen, ver-
binden sich mit Grtiin Ruhe und Harmonie, die nach
antikem und mittelalterlichem Verstandnis auf dessen
Mittelstellung auf der Farbskala zwischen den Polen
WeiB und Schwarz bzw. Helligkeit und Dunkelheit
basieren.” Ihr positiver Effekt flir Auge und Seele wird
seit der Antike Uber das frihe Mittelalter (z.B. Isidor
von Sevilla) und die friihe Neuzeit (z.B. Marsilio
Ficino; Giordano Bruno) bis in unsere Gegenwart
betont. Johann Wolfgang von Goethe umschreibt die
Wirkung von Griin mit dem Ruhen des Auges und
des Gemlutes ,wie auf einem Einfachen: Man will
nicht weiter und man kann nicht weiter. Deswegen
far Zimmer, in denen man sich immer befindet, die
griine Farbe zur Tapete meist gewahlt wird.“8 Doch
hat das ausgleichende, harmonische Moment der
Farbe Grin auch zu negativen Beurteilungen dieser
geflihrt, darunter in den Betrachtungen Wassily
Kandinskys, der Grin als die ,ruhigste Farbe, die es
gibt“ bezeichnet: ,sie bewegt sich nach nirgend hin
und hat keinen Beiklang der Freude, Trauer, Leiden-
schaft, sie verlangt nichts, ruft nirgend hin. Diese
standige Abwesenheit der Bewegung ist eine Eigen-
schaft, die auf ermtdete Menschen und Seelen wohl-
tuend wirkt, aber nach einiger Zeit des Ausruhens
leicht langweilig werden kann. Die in griner Harmonie
gemalten Bilder bestatigen diese Behauptung.“®
Kandinskys negative Beurteilung bezieht sich jedoch
lediglich auf das von ihm sogenannte ,,absolute
Grun*; anders beurteilt er dessen Abstufungen in ein

Hell- oder Dunkelgriin: ,Wenn das absolute Griin aus
dem Gleichgewicht gebracht wird, so steigt es zu
Gelb, wobei es lebendig wird, jugendlich und freudig.
Es ist wieder durch Beimischung von Gelb eine aktive
Kraft eingetreten. Ins Tiefe sinkend, bei Ubergewicht
von Blau, bekommt das Griin einen ganz anderen
Klang: es wird ernst und sozusagen nachdenklich.“1°
Wie verschiedenartig der Ausdruck der Grlinténe
ausfallt, dass Grun nicht gleich Grin ist, veranschau-
lichen Karl Bohrmanns Werkgruppe der griinen
Bédume (Kat.-S. 16, 40), Heinz Macks Pastell Ohne
Titel (Chromatische Konstellation) (Kat.-S. 76) sowie
Reiner Wagners Landschaft bei Waldwies (Kat.-S. 38).
In den Jahren 1969/1970 malt Horst Antes, mogli-
cherweise angeregt durch die Griinmalerei der ita-
lienischen Frihrenaissance (auch Terra verde-Malerei
genannt), eine Gruppe chromoxidgriner Bilder (Ein-
zelfiguren, Kopfe, Figurengruppen, Objektbilder). In
diesen haben die Figuren ,keinen Farbraum (und
keinen Bildraum) mehr; sie fallen in die Flache zurlck.
Ich bette die Figur grin in griin, wie sich manche
Fische in den Grund einschutteln und somit sich
kaum mehr von ihrer Umgebung sichtbar abheben.“ 1!
Das monochrome Grin verleiht den Szenerien einen
befremdlichen, surrealen Ausdruck. Assoziationen
mit Nachtbildern, dem Schlaf- bzw. Traumzustand
stellen sich ein und fuhren zurlck zu Lorcas Gedicht
Somnambule Romanze, in der die Erscheinungen
der Welt sich mittels der Imagination in Meergriin
kleiden.

Anette Brunner
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JOSEF ALBERS

Bottrop, Ruhr 1888 —1976 New Haven, Connecticut

Studie fiir die Serigrafie EK
(Edition Keller) If

Ol auf Papier, um 1970
30,5x 33 cm
Unten rechts bezeichnet mit Farbangaben

Die Arbeit ist in der Josef and Anni Albers
Foundation unter der Nummer 1976.2.61
registriert.

Provenienz
Nachlass des Kinstlers
The Josef and Anni Albers Foundation

Ausstellungen

Josef Albers: Proceso y grabado, Museu
Fondacién Juan March, Palma de Mallorca,
2. April = 28. Juni 2014; Museo de Arte
Abstracto Espafiol, Cuenca, 8. Juli— 5. Okt.
2014; Josef Albers Museum Quadrat, Bottrop,
23. Nov. 2014 —15. Febr. 2015

Literatur

Brenda Danilowitz, Nicholas Fox Weber,
Josef Albers: process and printmaking
(1916 - 1976), Madrid 2014, S. 77, Nr. 79

Josef Albers gilt als einer der bedeutendsten und ein-
flussreichsten abstrakten Maler des 20. Jahrhunderts.
1950 beginnt er die Serie Hommage to the Square, die
als Hohepunkt seines kinstlerischen Schaffens gilt.
Anhand einer konstanten Form, dem Quadrat, setzt er
sich in dieser mit der wechselseitigen Beeinflussung
von Farben auseinander, ihrer ,Aktion, Reaktion und
Interaktion (Josef Albers, um 1954).

Die vorliegende Studie schuf Albers zu einer Serigrafie
(EK If) der Mappe Hommage to the Square: Edition
Keller la-1k, die 1970 vom Josef Keller Verlag herausge-
geben wurde. Sie zeigt den fir Hommage to the Square
charakteristischen Aufbau: ein Quadrat, das durch qua-
dratische Felder unterschiedlicher GroBen und Farben,
hier drei Grunténe (u.a. Cadmiumgriin), konstruiert ist.
Durch die Proportionen der Farbfelder erreicht Albers
eine leichte Aufwartsbewegung, ein Emporstreben der
Komposition. Die verschiedenartigen Griinténe beein-
flussen sich gegenseitig in Helligkeit, Leuchtkraft und
Raumwirkung. Sowohl in der Wahl der Griinténe, als
auch der Proportionen der einzelnen Quadrate unter-
scheidet sich die Studie von der ausgefihrten Serigrafie.
Sie dokumentiert somit Albers Recherchen auf dem
Weg hin zum abschlieBenden Resultat. Aufgrund ihrer
Ausfiihrung und Materialitat, in Olfarbe auf Papier, ist
die Arbeit in ihrer Erscheinung sensibler und lebendiger
als es die Serigrafien des Kinstlers sind.
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HEINZ MACK
*1931 Lollar

Chromatische Konstellation:

Fenster fiir Farben

Ol auf Leinwand, 1996
55 x50 cm

Signiert und datiert

In goldfarben gefasstem
Klnstlerrahmen

Provenienz

Atelier des Kunstlers
Privatbesitz, Deutschland
Atelier des Kunstlers

»... und alles Sein der Farbe wird
durch das herabsteigende Licht gegeben*
Nikolaus von Kues'?

,Die Farben sind Taten des Lichts*
Johann Wolfgang von Goethe 13

Farbe und Licht sind untrennbar miteinander verbunden. Ihre Zusammen-
gehorigkeit bildet den Ausgangspunkt der Farbenlehre seit Aristoteles
und erklart den hohen Stellenwert der Farbe in Metaphysik und Asthetik;
so auch im Werk von Heinz Mack, dessen Malerei auf der Liebe zum
»Licht in den Farben® griindet. Ihre Identitat ist der Gegenstand seiner
Malerei, ,ihr einziger Gegenstand. Ich liebe die Reinheit der Farben, ich
liebe das Licht in den Farben.“1

In Chromatische Konstellation: Fenster fiir Farben gelingt es Mack allein
mittels der Farben den Eindruck eines illuminierten Glasfensters zu er-
schaffen. Die verschiedenen Griinténe, von Gelbgrin bis hin zu Turkis-
blau, erstrahlen in unterschiedlicher Lichtintensitat. Dem Smaragd gleich
wohnt selbst den dunklen Grin- und Turkisténen ein faszinierendes
Leuchten inne, das aus den tiefsten Tiefen zu kommen scheint. Formen
in verschiedenen Grintdnen, deren Gestalt an Pflanzen erinnert, kdnnen
als Verweis auf das Licht als die Quelle des Lebens gedeutet werden.

Fur die griine Farbe von Pflanzen sind Chlorophyll-Molekle verantwort-
lich, die wichtige Funktionen in der Photosynthese erflllen, darunter die
Absorption des Lichts. Grinpflanzen und Algen besitzen verschiedene
Arten von Chlorophyll-Molektlen, die Licht verschiedener Frequenzbe-
reiche absorbieren kdnnen. lhre Griintdne reichen von Blaugrin tber
Gelbgriin bis hin zu Grin.
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ANDREA NEUMAN
*1963 Bad Salzuflen

circling green 30

Ol auf digital bearbeiteter
Fotografie auf Aluminium,
2020

22,5x30,3cm

Verso signiert, datiert
und betitelt

circling green 17

Ol auf digital bearbeiteter
Fotografie auf Aluminium,
2020

22,5x30,3cm

Verso signiert, datiert
und betitelt

Provenienz
Atelier der Kinstlerin

Circling green, Kreisendes Griin, ist eine neue, bislang 34 Arbeiten um-
fassende Serie der Kunstlerin Andrea Neuman. Im Unterschied zu voran-
gegangenen, Fotografie und Malerei verbindenden Serien der Kinstlerin
verfolgt Neuman in circling green einen neuen malerischen Ansatz, der die
Farbe nicht mehr als Flache, sondern als plastische Masse begreift. Krei-
send wolbt sich das Griin optisch in den Raum hinein, tberlagert die teils
unter diesem noch wahrnehmbare Fotografie des belebten Alexander-
platzes in Berlin oder lasst kreisrunde, in die Tiefe weisende Ausschnitte
offen, in denen einzelne Menschen oder kleine Menschengruppen sichtbar
werden. Obwohl Neuman in circling green in erster Linie formale, kinst-
lerische Aspekte untersucht sowie den Ausdruck der verschiedenen Grin-
abstufungen, bleiben ihre Arbeiten vom aktuellen Zeitgeschehen nicht
unberlhrt, spiegeln doch die zu kleinen Gruppen oder Einzelfiguren iso-
lierten Menschen die gegenwértige Situation des gesellschaftlichen Lebens
wider, wahrend die in der Vergangenheit aufgenommene, unter der Malerei
liegende Fotografie, deren ehemaligen Zustand dokumentiert.

In circling green 30 wird das in kreisformigem Pinselduktus aufgetragene
Grun von auBen nach innen lichter und 6ffnet sich schlieBlich in kreisrunder
Form. Auf hellblauer Flache stehen hier mit Abstand zueinander zwei Men-
schen. Assoziationen mit sich scheinbar gen Himmel 6ffnenden Decken-
malereien stellen sich ein, hier jedoch in die Tiefe fihrend.

In circling green 17 Uiberlagert die optisch in den Raum gewdlbte Farbmasse
transparent das unter ihr wahrnehmbare Geschehen. Eine kreisrunde Off-
nung zeigt, dass das Griin auch den Boden der Vergangenheit Uiberzieht.
Der ausgepragte Pinselduktus sowie die unter dem Griin sichtbaren Figuren
und Architekturen tragen zur Expressivitadt und Lebhaftigkeit des Aus-
drucks dieser Arbeit bei.
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KARL BOHRMANN
Mannheim 1928 — 1998 Koéln

Ohne Titel
(Baume blau-griin)

Olkreide auf Papier, 1998
8x11,2cm

Ohne Titel
(Baume griin, mit
orangem Streifen)

Olkreide auf Papier, 1998
8,6x179cm

Provenienz
Nachlass Karl Bohrmann,
verso Nachlass-Stempel

Die Motive Karl Bohrmanns kinstlerischen Schaffens sind maBgeblich
von seiner Lebensumgebung und seinen persdnlichen Erlebnissen be-
stimmt. Doch nicht immer finden diese unmittelbar Eingang in sein Werk,
sondern kénnen noch Jahre spater aufgegriffen und kinstlerisch verar-
beitet werden: so im Fall der Werkgruppe der Baume. Sie geht auf den
Blick aus Bohrmanns Atelier in Disseldorf-Oberkassel zurtick, wo der
Kunstler von 1983 — 86 lebte und aus seinen Fenstern auf eine gegen-
Uberstehende Reihe von Pappeln blickte. Aus der Rickerinnerung und
der Vergegenwartigung der Empfindungen angesichts der Badume beginnt
Bohrmann um 1990 sich mit dem Sujet Baum zu beschéaftigen. Ver-
schiedene Serien entstehen, darunter die grauen Baume (1991), die roten
Baume (1996/97) sowie 1998 die Werkgruppe der griinen Baume, die in
zahlreichen farbigen und formalen Varianten geschaffen ist. Meist handelt
es sich um Zeichnungen griiner Baume in dichten Gruppen mit verschie-
den gestalteten Kronen, darunter solche die an Pappeln oder an Zypressen
erinnern — letztere weisen einen kirzeren Stamm auf — oder auch an
Kiefern. Selten deutet Bohrmann in dieser Werkgruppe Landschaft an und
dann lediglich als farbige Linie, die Himmel oder Horizont bezeichnet. Die
Gruntdne reichen von einem hellen, gelblichen Grin Uber Blaugrin bis
hin zu Oliv- und Braungriintdnen.

Der Ausdruck Bohrmanns griiner Baume wird in erster Linie von den Grln-
abstufungen sowie den weiteren Farben bestimmt. Uberwiegen in den
Zeichnungen hellere, leuchtende Grinténe, ist ihr Ausdruck heiter und
lebhaft, sind die Baume in dunkleren Abstufungen des Grlins gestaltet,
wirken sie ernster und ruhiger. Letztere kombiniert Bohrmann zuweilen
mit einem Silber- und/oder Goldton, der diesen Darstellungen Erhaben-
heit, Feierlichkeit und Wirde verleiht.

AR K e
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PIERO DORAZIO
Rom 1927 — 2005 Perugia

Ohne Titel

Aquarell, 1963
32 x 24 cm
Signiert und datiert

Provenienz
Atelier des Kunstlers
Privatsammlung, Schweiz

Farbe (Licht), Form und Raum sind Gegenstande der Malerei
von Piero Dorazio. Aus farbigen Streifen, Strichen, Linien und
Bandern, die horizontal, vertikal oder auch diagonal verlaufen
kénnen, komponiert Dorazio Felder, Netze, Gitter, Cluster von
unterschiedlicher Dichte. Charakteristisch fur die Werke bis zu
den spaten 1960er Jahren ist die Gestaltung der Farbbander
aus nur einer Farbe, spater konnen sie aus zwei oder mehreren
Farben geschaffen sein. Dabei tréagt Dorazio die Farbe lasierend
auf. Es entstehen Kompositionen voller Licht und Energie wie
das vorliegende, 1963 geschaffene Aquarell. Dieses baut sich
aus diagonal, parallel und lasierend Ubereinander aufgetragenen
Pinselstrichen in Gelb, Blau und Griin auf, die ein rechteckiges
Feld mit Gitterstruktur bilden. Im farbigen Ausdruck dominiert
das Griin der zuoberst aufgetragenen Diagonalen, da sich die
gelben und blauen Diagonalen an ihren Schnittstellen ebenfalls
zu Grun verbinden. Die duBerst sensible Komposition Dorazios
ist von lebhaftem und lichtem Ausdruck.

Piero Dorazio, 1927 in Rom geboren, ist einer der bedeutendsten
Vertreter der Konkreten Kunst in Italien. Nach ersten abstrak-
ten Kompositionen im Jahr 1946 bestérkt ihn wahrend seines
Paris-Aufenthaltes 1947/48 die Bekanntschaft mit Kiinstlern wie
u.a. Alberto Magnelli, Hans Arp, George Braques, Le Corbusier
in seiner Hinwendung zur Abstraktion. 1959 wird der Italiener
zur Teilnahme an der documenta Il in Kassel eingeladen. Auf-
grund seines kinstlerischen Interesses an Farbe, Licht und
Bewegung steht Dorazio den Dusseldorfer Zero-Kinstlern nahe,
mit denen er ab 1964 ausstellt.
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HORST ANTES
* 1936 Heppenheim

12 Figuren

Acryl auf Leinwand, 1981 - 82
100 x 120 cm

Verso signiert, datiert und betitelt
WV Antes Nr. 1982-5

Provenienz

Atelier des Kunstlers
Privatsammlung, Stuttgart
Privatsammlung, Stddeutschland

Ausstellungen

Was Du weiB auf schwarz besitzt -
Horst Antes: Dreiundflinfzig Bilder:
DreiunddreiBig Sammler aus Sud-
deutschland, Stadtische Galerie
Villingen-Schwenningen; Kunstverein
Hochrhein, Bad Sackingen, 1987
(Kat.-Nr. 10)

Literatur

Horst Antes: Werkverzeichnis der
Gemalde, Bd. 5: 1976 — 1983,
hrsg. v. der Studienstiftung Horst
Antes, Kinzelsau 2012, Nr. 1982-5

In den Jahren 1962 — 81 dominiert das Werk von Horst Antes
dessen anthropomorphe Kunstfigur, die der Kinstler in zahlreichen
Modifikationen gestaltet. Stets in Seitenansicht dargestellt, ist sie
Trager differenter Bedeutungen, die der Kinstler in einer ihm ganz
eigenen, hintergriindigen und hermetischen Symbolik visualisiert.
Ende der 1970er Jahre wird die Kunstfigur in ihrer Form fester, be-
ginnt sich zu langen, ihr Ausdruck wird strenger. Zunehmend ver-
schlieBt sie sich nach auBen. In 12 Figuren sind deren Gesichtszlige
wie aus Stein gemeiBelt. Nase und vorgewolbter Schadel bilden
einen helmartigen Schutz der groBen blauen Augendéffnungen. In
undefiniertem Raum schreiten die Figuren aneinander vortber, in
sich versunken sowie teils die Augen geschlossen haltend. lhre Zu-
sammengehorigkeit driickt sich in Form, Farbe sowie dem Gestus
des Handauflegens aus. Zwei Figuren sind durch weie Konstruk-
tionslinien bezeichnet, moglicherweise Chiffren fur Schilde, die auf
Proportionsverhéltnisse des Korperaufbaus verweisen (teils dem
Goldenen Schnitt entsprechend). Die Figuren wirken kuhl, distan-
ziert, klassizistisch, doch inwendig von Spiritualitat erfullt. Vor dem
Hintergrund des Interesses von Horst Antes an friihen Formen

der Religiositat, an Kult und Ritual, scheint der Betrachter zum Beo-
bachter einer geheimnisvollen rituellen Handlung zu werden. Das
Grun der Figuren, deren Plastizitédt durch WeiBhthungen geschaffen
wird, kénnte als Analogieverhaltnis von Vegetation und mensch-
lichem Korper interpretiert werden, als Ausdruck einer beide durch-
waltenden zentralen Kraft, vergleichbar der viriditas (lat.: das Griin)
der Hildegard von Bingen.

(i

Rl il
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EMIL CIMIOTTI
Gottingen 1927 - 2019 Wolfenbuttel

Ohne Titel (Papierrelief,
aus der Reihe Macchiato)

Papierrelief, 2015
66 x 97 cm
Signiert

Provenienz
Atelier des Kunstlers

Ausstellung

Emil Cimiotti: Bronzeskulpturen und
Papierreliefs, Minchen, Bayerische
Akademie der Schonen Kiinste,

8. November — 12. Dezember 2018

Mit den Papierreliefs setzt im Schaffen Emil Cimiottis 2012
eine neue Werkgruppe ein. In dieser setzt sich der Bildhauer
mit den plastischen Méglichkeiten des Materials Papier in
Verbindung mit der Farbe auseinander. Es entstehen ver-
schiedene Werkserien, unter diesen die 2015 geschaffene
und von Cimiotti Macchiato (dt.: fleckig, gefleckt) benannte
Serie. In dieser driickt und knittert der Bildhauer den Pa-
pierbogen zu einem lockeren, die ganze Flache des Papiers
Uiberziehenden Gespinst gratartiger Strukturen, die dem
eigentlich zweidimensionalen Papier den Charakter eines
Reliefs und damit Dreidimensionalitat geben. Strukturen
wie auch Raumlichkeit werden von der Farbigkeit der Papier-
reliefs aufgenommen, indem sie ein Gespinst aus locker
verlaufenden monochromen Farbflecken bildet, deren unter-
schiedliche Hell- und Dunkelwerte Raumlichkeit suggerieren.
In vorliegendem Papierrelief der Reihe Macciato setzt
Cimiotti mit einem warmen Griin, das ins Olivgriin tendiert,
einen lebhaften Kontrast zum WeiB des Papiers. Grin ist
neben den Farben Rot und Braun eine der bevorzugten
Farben der Papierreliefs des Bildhauers. Die sich mit dieser
Farbe verbindenden Vorstellungen von Vegetation und Land-
schaft sind durchaus berechtigt, da Cimiottis Schaffen,
trotz gegenstandsloser Abstraktion, in Form- und Farbge-
staltung von Natur und Landschaft inspiriert ist.
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SAM FRANCIS

San Mateo 1923 — 1994 Santa Monica

SF 73-671 B

Aquarell und Acryl auf Papier, 1973
19,8 x 13,6 cm
Verso Nachlass-Stempel

Das Werk ist unter der Nummer
SF 73-671 B in der Sam Francis
Foundation, Los Angeles, registriert

Provenienz

Nachlass Sam Francis

Gallery Delaive, Amsterdam
Privatsammlung, Niedersachsen

Priméres Ausdrucksmittel und eigentliches Thema der
Malerei von Sam Francis ist die Farbe. Francis, der zu den
bedeutenden Protagonisten des Abstrakten Expressionis-
mus der zweiten Generation zahlt, gilt als ein Meister der
Farbe. Zur Intensitat und Subtilitét seiner Farben tragt die
hohe Konzentration der Pigmente im Verhéltnis zu den
Bindemitteln bei, die der Kinstler bei ihrer Herstellung
wahlt. Welche Leuchtkraft und Vitalitét er in seinen Werken
mit den Farben, aber auch der Art des Farbauftrags, er-
reicht, zeigt die 1973 entstandene Arbeit SF 73-671 B.
Es dominiert hier ein satter Griinton voller Lebendigkeit und
Frische. VerflieBend bildet Francis lockere, gegenstands-
lose Flachen, die je deckender, dichter im Farbauftrag desto
dunkler ausfallen, je transparenter, desto heller. Hinzu
kommen zahlreiche gréBere und kleinere Farbspritzer in
Rot, Gelb, Blau, Orange und Violett, die der Komposition
Leichtigkeit und Heiterkeit verleihen.

Mit der Farbwahl in der Komposition SF 73-671 B konzen-
triert sich Francis auf den sechsteiligen Farbkreis, beste-
hend aus den heute allgemein als die drei Priméarfarben
anerkannten Farben Rot, Gelb und Blau, sowie den soge-
nannten Sekundérfarben Grln, Violett und Orange, die
aus der Mischung der Priméarfarben gebildet werden koén-
nen. Flr Sam Francis zahlt Griin neben Rot, Gelb, Blau
und Violett zu den funf wesentlichen Farben, wenn er
notiert: ,red & gold, blue & purple & green / The five basic
colors“.1®
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DAMIEN HIRST
* 1965 Bristol

Fruitful

Laminierter Giclée-Druck auf
Aluminiumverbundplatte, 2020

39 x39cm

Verso digital signiert und nummeriert
Eines von 3308 Exemplaren

Provenienz
HENI Editions, London

€1.200
(Subskriptionspreis bis 31. Marz 2021,
danach € 1.400)

Die Edition Fruitful zeigt in Nahaufnahme ein Detail aus Damien
Hirsts neuer Serie der Cherry Blossom Paintings (Kirschbliiten-
bilder), die von blihenden Kirschbdumen inspiriert ist. Das Detail
bildet mit der Wiedergabe der pastos aufgemalten und aufge-
spritzen Farbe eine abstrakt-gegenstandslose Darstellung, deren
Farbigkeit die Vorstellung eines blihenden Baumes vor einem
blauen Fruhlingshimmel evoziert. Es entsteht ein leuchtend-ex-
pressives Bild voller Dynamik und Schénheit.

Mit der Visualisierung blihender B&dume im Fruhling schlieBt Hirst
an Werke des Impressionismus und des Postimpressionismus an
wie die blihenden Apfel- und Mandelbdume von Claude Monet,
Vincent van Gogh und Pierre Bonnard.

Die Kirschblitenbilder und somit Fruitful stehen sinnbildlich far
den zyklischen Lauf des Lebens: von der Schénheit der Blite,
deren Verganglichkeit, bis hin zu einem neuen Leben, das sich aus
der Frucht entwickelt. Hirst unterstreicht mit den Kirschbltiten-
bildern und der Edition Fruitful abermals die Intension seiner
Kunst, die er 1991 definierte: ,Bei Kunst geht es um das Leben,
es kann um gar nichts anderes gehen. Es gibt nichts anderes.”
Und so ist dann auch die Edition zugunsten der Kampagne
Riscrivimo il Futuro der Organisation Save the Children entstanden.
Diese Aktion zielt auf Unterstlitzung sozial benachteiligter Kinder
in Italien, die aufgrund der Covid-19 Pandemie von den Schul-
schlieBungen betroffen sind. Und so wird die Edition im Sinne
ihres Titels Frichte tragen.
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ROLF CAVAEL
Kdnigsberg 1898 — 1979 Minchen

Ohne Titel (N°71/Mi 4)

Ol auf Leinwand, 1971

48,5 x 60,5 cm

Monogrammiert, verso signiert,
datiert und bezeichnet N°71/Mi 4
WV Keller, Nr. 1971/25

Provenienz
Galerie Maulberger, Miinchen

Literatur

Horst Keller, Rolf Cavael,
Werkverzeichnis, Minchen 1984,
S. 178, Nr. 1971/25

Rolf Cavael, der zusammen mit Willi Baumeister, Rupprecht Geiger,
Fritz Winter und weiteren Kunstlern 1949 in Minchen die Gruppe
der Gegenstandslosen griindet, die sich wenig spater ZEN 49 nennt,
gehort zu den friihen Vertretern einer gegenstandslosen Malerei

in Deutschland. Bereits in den 1920er Jahren von der abstrakten
Kunst beeinflusst, insbesondere von Wassily Kandinsky, dem der
Kunstler seit 1931 freundschaftlich verbunden ist, entstehen ab
1959 informelle Kompositionen, die mittels einer Vielzahl kleinteiliger
Farbflachen sowie schwarzer, sich teils verdichtender Grafismen
von beeindruckender Impulsivitat, Lebendigkeit, R&umlichkeit und
Asthetik der Farbwahl sind. Cavaels informelle Kompositionen
werden oftmals von einem Farbklang dominiert, so auch die vor-
liegende Arbeit aus dem Jahr 1971, in der eine Vielzahl verschie-
dener Grintdne den Ausdruck bestimmt.

Cavael, der in der Zeit des Nationalsozialismus aufgrund seiner
klUnstlerischen Arbeit 1937 flr neun Monate im Konzentrations-
lager in Dachau inhaftiert wird und durch Beschlagnahme und
Zerstorung einen GroBteil seines Werkes verliert, kommt erst spat
zu Ehren. 1958 werden seine Werke auf der XXIX. Biennale von
Venedig ausgestellt, 1960 in einer Einzelausstellung in der Kunst-
halle Baden-Baden gezeigt. 1978 wird der Kinstler mit dem
Verdienstkreuz 1. Klasse der Bundesrepublik Deutschland, dem
Corinth-Preis der Kunstlergilde sowie mit Retrospektiven in der
Ostdeutschen Galerie Regensburg und der Stadtischen Galerie
im Lenbachhaus in Minchen geehrt.
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NOBERT BISKY
* 1970 Leipzig

Conversion therapy Il

Ol auf Papier, 2018
37,5 x 475 cm
Signiert und datiert

Provenienz

Atelier das Kunstlers
Galerie Konig, Berlin
Privatsammlung, Hannover

Die 2018 entstandene Komposition von Norbert Bisky verbindet
abstrakte Farbfelder mit Darstellungen jugendlicher ménnlicher Akte.
Diese sind lebhaft bewegt und korrespondieren mit der expressiven
Farb- und Formgebung. Kontrére, verunsichernde Assoziationen
stellen sich ein: einerseits Visionen von Wasser und Badenden, die
in dies einzutauchen oder aus diesem emporzusteigen scheinen,
andererseits Bilder fragmentierter, zerrissener Korper.

Die Werke von Norbert Bisky zielen auf eine kritische Reflexion der
Gegenwart. In Conversion therapy Il nimmt der Kinstler 2018 Be-
zug auf die gefahrlichen und menschenunwdrdigen Praktiken der
sogenannten Konversionstherapie (seit 2020 in Deutschland gesetz-
lich verboten). Ausgehend von der Auffassung von Homosexualitat
als Krankheit, psychische Stérung oder stindhaftes Verhalten werden
weltweit insbesondere heranwachsende homosexuelle Menschen
pseudowissenschaftlichen oder religiés beeinflussten Praktiken
unterzogen. Mit dem Ziel einer sexuellen Umorientierung erleiden
sie korperliche und psychische Gewalt, Traumatisierung und Aus-
grenzung. Indem Bisky in seinem Werk die Vorstellung von Baden-
den evoziert, greift er auf die christliche Symbolik von Quellen oder
auch Brunnen zurtick, die als Sinnbilder fir Reinigung, Heilung und
Erneuerung, auch im Sinne der moralischen Lauterung, fungieren.
Eine Lauterung, deren Resultat der segmentierte, der versehrte
Mensch ist? Trotz der verstérenden Thematik, verwendet Bisky in
seinem Werk lichte, positiv konnotierte Farben. Sie verweisen auf
den Widerspruch von duBerem Schein und innerer Wahrheit.
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ROBERT METZKES
*1954 Pirna

Jenny, libermiitig

Terrakotta, engobiert, 2015
245x35x%x 16cm
Monogrammiert, datiert und
nummeriert

Ex.-Nr. V/VII

Provenienz
Atelier des Kunstlers

Die Terrakottaplastik zeigt ein junges Madchen, auf einem kasten-
artigen, braun und grau gestreiften Sockel sitzend. lhren rechten
Unterarm auf den Sockel stlitzend, die Beine (bereinanderge-
schlagen, lehnt sie sich gelassen zurtick. Den Kopf auf die Schulter
gelegt, blickt sie heiter, beinahe schelmisch — doch in Gedanken
versunken. Die Bekleidung, ein Rock mit hellgriinen, blauen und
braunen Streifen sowie ein kurzarmliges Shirt mit blauen Streifen
und hellgriinen, braun eingefassten Rauten, bestarkt Kérperhal-
tung und Mimik in ihrem Ausdruck. Das Rautenmuster erinnert an
das klassische Kostiim des Arlecchino oder Harlekins, einer Figur
der Commedia dell’Arte. In der bildenden Kunst wird das Rauten-
kostlm teils auch auf die Darstellung des weiblichen Pendants
des Arlecchino, die Colombina oder Columbine Ubertragen. Beide
Figuren verkérpern in der Commedia dell'arte die komischen, von
Witz und Intelligenz gepréagten Charaktere. Und so verbinden sich
in Metzkes Jenny, tbermditig verschiedene Ebenen: das zeitge-
nossische Portrét, eine Vorliebe fur das Hintergriindige sowie das
Interesse an literarischer und kunsthistorischer Tradition.

Unter den von Metzkes verwendeten Pigmenten fir seine Engoben
sind die griinen eher selten. Der Bildhauer bevorzugt Farbtone,
die den naturlichen Farben der Tonmassen nahestehen wie etwa
Ocker, Rot, Orange, Braun, Grau und WeiB. Das helle Grin der
Bekleidung der Plastik erinnert an das Hellgriin des erwachenden
Frihlings, der sich gedanklich mit dem Heranwachsen und der
Jugend verbindet. Kbrperbewegung und Ausdruck der Plastik
zeugen davon: Jenny, (bermditig!
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PIERO DORAZIO
Rom 1927 — 2005 Perugia

Rosso pari I°

Ol auf Leinwand, 2002

24 x 30 cm

Verso signiert, datiert und betitelt

Auf dem Keilrahmen Stempel des Studio
Piero Dorazio mit der Nummer ,5677"

Das Werk ist im Archivio Piero Dorazio,
Mailand, registriert.
Mit einem Foto-Zertifikat vom 1. Oktober 2019

Provenienz

Atelier des Kunstlers

Collezione Adriano Vendramelli, Fondazione
Luigi Bon, Colugna di Tavagnacco

Der italienische Maler Piero Dorazio gilt als ein Weg-
bereiter der Abstraktion in Italien und ein fihrender
Vertreter der Konkreten Kunst. Die Sujets seiner
Malerei sind die Farbe (Licht), befreit von aller sym-
bolischen Bedeutung, die Form, optische Dynamik
und der Raum. Aus farbigen Streifen, Strichen,
Linien, Bandern, die horizontal, vertikal oder auch
diagonal verlaufen kdnnen, komponiert der Maler
Felder, Netze, Gitter und Cluster von unterschied-
licher Dichte.

In Rosso pari 1° liegen elf diagonal verlaufende Farb-
streifen Gber einem monochrom roten Grund, wobei
sechs Diagonalen von rechts unten nach links oben
gezogen sind, finf Diagonalen von links unten nach
rechts oben. In der Mitte der Komposition sich Uber-
lagernd, verdichten sie sich hier zu einem Gitter. Die
Farbténe reichen von Gelb, Orange und Rosa bis hin
zu Hellgrln, Grin, Hell- und Mittelblau sowie Violett.
Warme und kalte Téne sind in ihrem Verhéltnis aus-
geglichen. Die Farben sind deckend aufgetragen
und bilden ein Farbfeld voll leuchtender Strahlkraft.
Eine weiBe Diagonale verstérkt diesen Eindruck. Die
von Dorazio gewahlten Farben wirken in ihrem Zu-
sammenspiel harmonisch, aktivierend, energetisch,
doch auch beruhigend und entspannend.
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FRITZ WINTER

Altenbogge 1905 — 1976 Herrsching am Ammersee

Abstrakte Komposition

Ol auf Velinpapier, 1959
17,3 x 24,2 cm
Signiert und datiert

Provenienz
Atelier des Kinstlers
Privatsammlung, Berlin

Fritz Winter, der von 1927 bis 1930 Schiler von Josef Albers,
Wassily Kandinsky, Paul Klee und Oskar Schlemmer am Bauhaus
in Dessau war, gilt neben Willi Baumeister als einer der wichtigsten
Mittler zwischen der abstrakt-gegenstandslosen Kunst der Klassi-
schen Moderne sowie der Nachkriegsgeneration. Er gehort 1949
zu den Grindungsmittgliedern der Gruppe der Gegenstandslosen
in Miinchen, die sich wenige Monate spater den Namen ZEN 49
gibt, und mit den Beteiligungen von 1955, 1959 und 1964 zu den
frihen documenta-Kunstlern.

Die in Olfarben auf Velinpapier gemalte Abstrakte Komposition aus
dem Jahr 1959 zeigt einen beigen, pastos-schrundigen Grund,
der partiell mit Rot und Griin Uberarbeitet ist. Auf diesem verteilen
sich mit schmalem Spachtel aufgetragene weiBe Farbstreifen, die
Winter in Abschnitten mit Blau, Rot, Griin sowie Grau Uberarbeitet
hat. Die Komposition wirkt locker, leicht und heiter. In der Gestal-
tung informell, deutet die Abstrakte Komposition in der Auffassung
der Farbstreifen auf eine Auseinandersetzung mit der Serie
Contraste de formes (1913) von Fernand Léger.

Auch wenn Winter zu den bedeutenden Vertretern der abstrakt-
gegenstandslosen Kunst der Nachkriegszeit gehort, lassen seine
Werke Gegenstandliches als Assoziationen zu. Kunst schafft, so
Winter, , ordnend Parallelen, menschliche Parallelen zur Umwelt*“.16
Die helle, lichte Farbigkeit sowie das Schwebende der Formen in
Abstrakte Komposition evozieren Vorstellungen von Bliten und
Frihling.
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REINER WAGNER
* 1942 Hildesheim

Landschaft bei Weidwies

Ol auf Leinwand, 2020
75 x 85 cm
Signiert und datiert

Provenienz
Atelier des Kunstlers

In Landschaft bei Weidwies von 2020 nimmt sogenanntes Grinland
(Weiden, Wiesen) anndhernd zwei Drittel der Darstellung ein. Vom
Menschen geschaffen und erhalten, gehort das Griinland als ein
pragendes Element zum bayerischen Alpenvorland, dem die Einzel-
siedlung Weidwies geografisch angehort. In Landschaft bei Weidwies
erstreckt sich das Grinland, durchzogen von einem schmalen Weg,
zunachst bis hin zu einem Stadel mit hellrotem Dach, sodann in die
Ferne bis zu einem Waldstreifen, der von einem hohen, blauen
Gebirgszug hinterfangen wird. Uber dem antropogen geschaffenen
Okosystem mit Stadel sowie dem Naturraum, gebildet aus Wald
und Gebirge, erhebt sich, diese vereinend, der Himmel.

Neben dem Grlnland zeugen Stadel und Weg von der Anwesen-
heit des Menschen. Auch wenn beide wesentliche kompositorische
Elemente bilden, konnen sie Uberdies als Sinnbilder bestimmter
Vorstellungen verstanden werden: der Stadel als ,,urtypische Form
des Hauses, die immer existiert hat und Gltigkeit hat” (Reiner
Wagner), der Weg, die Spur des Menschen in der Natur, als ein
Symbol seines Vorwartsschreitens, oder auch des homo viator, des
Wanderers.

Das Grunland zeigt insgesamt ein lebhaftes, helles, gelbliches Grin,
das aufgrund des Lichteinfalls sowie der Schattenbildung dunklere
sowie lichtere Streifen zeigt. Im Bereich des Stadels leuchtet es in
hellem Maigrin. Baum und Wald bilden mit ihrer olivgriinen sowie
blaugriinen Farbigkeit neben den Schattenpartien des Stadels die
dunkelsten Segmente in der Komposition. Das dunkle, deckend
aufgetragene Blaugriin des Waldes verleiht diesem eine ernste,
geheimnisvolle Gestimmtheit.
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KARL BOHRMANN
Mannheim 1928 — 1998 Kaéln

Ohne Titel
(Baume gold-braun)

Olkreide auf Papier, 1998
9,56x10,3cm

Ohne Titel
(Olivgriine Baume
mit Silberstreifen)

Olkreide auf Papier, 1998
12,7 x9,5cm

Ohne Titel
(Baumreihe griin, ocker,
grau, braun, silber)

Olkreide auf Papier, 1998
13,7 x 28,6 cm

Provenienz
Nachlass Karl Bohrmann,
verso Nachlass-Stempel

Die Motive Karl Bohrmanns kinstlerischen Schaffens sind maBgeblich
von seiner Lebensumgebung und seinen persdnlichen Erlebnissen be-
stimmt. Doch nicht immer finden diese unmittelbar Eingang in sein Werk,
sondern kénnen noch Jahre spater aufgegriffen und kinstlerisch verar-
beitet werden: so im Fall der Werkgruppe der Baume. Sie geht auf den
Blick aus Bohrmanns Atelier in Disseldorf-Oberkassel zurtick, wo der
Kunstler von 1983 — 86 lebte und aus seinen Fenstern auf eine gegen-
Uberstehende Reihe von Pappeln blickte. Aus der Rickerinnerung und
der Vergegenwartigung der Empfindungen angesichts der Badume beginnt
Bohrmann um 1990 sich mit dem Sujet Baum zu beschéaftigen. Ver-
schiedene Serien entstehen, darunter die grauen Baume (1991), die roten
Baume (1996/97) sowie 1998 die Werkgruppe der griinen Baume, die in
zahlreichen farbigen und formalen Varianten geschaffen ist. Meist handelt
es sich um Zeichnungen griiner Baume in dichten Gruppen mit verschie-
den gestalteten Kronen, darunter solche die an Pappeln oder an Zypressen
erinnern — letztere weisen einen kirzeren Stamm auf — oder auch an
Kiefern. Selten deutet Bohrmann in dieser Werkgruppe Landschaft an und
dann lediglich als farbige Linie, die Himmel oder Horizont bezeichnet. Die
Gruntdne reichen von einem hellen, gelblichen Grin Uber Blaugrin bis
hin zu Oliv- und Braungriinténen.

Der Ausdruck Bohrmanns griiner Baume wird in erster Linie von den Grln-
abstufungen sowie den weiteren Farben bestimmt. Uberwiegen in den
Zeichnungen hellere, leuchtende Grinténe, ist ihr Ausdruck heiter und
lebhaft, sind die Baume in dunkleren Abstufungen des Griins gestaltet,
wirken sie ernster und ruhiger. Letztere kombiniert Bohrmann zuweilen
mit einem Silber- und/oder Goldton, der diesen Darstellungen Erhaben-
heit, Feierlichkeit und Wirde verleiht.
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ERWIN WURM
*1954 Bruck an der Mur

Ein Portriat des Kiinstlers
als junger Mann

Acryl, Farbe, Eisen, 2011
8x2,7x2,7cm

inklusive Betonsockel: H. 19,5 cm
Unikat

Der Kéufer erhalt eine Expertise
des Kunstlers.

Provenienz
Atelier des Kunstlers
Konig Galerie, Berlin

Mit der tduschend echten Nachbildung einer stehenden,
gekrimmten Gewdrzgurke als Selbstbild dekonstruiert

der tsterreichische Kunstler Erwin Wurm das klassische
Klnstlerselbstbildnis und ersetzt es durch einen banalen
Alltagsgegenstand. Erst der Titel, der auf den 1916 erschie-
nenen fiktiven autobiografischen Roman A Portrait of the
Artist as a Young Man von James Joyce anspielt, weist die
Gewlrzgurke als Selbstdarstellung, genauer als eine retro-
spektive Selbstdarstellung des Kinstlers ,,als junger Mann®
aus.

Die Wahl einer Gurke in diesem Kontext ist nicht zufallig,
sondern Ausdruck des Humors und Sarkasmus des Kinst-
lers. Wurm spielt mit dieser zum einen auf den Phallus an
und konterkariert auf diese Weise die auf das mannliche
Geschlecht bezogene ,Eitelkeit des Mannes (Erwin Wurm,
2015). Zum anderen ist die Gurke in ihrer Farbigkeit ein
Hinweis auf das Heranwachsen, die Unreife. Das Adjektiv
griin geht auf das althochdeutsche Verb gruoen (englisch:
grow) zurlick, was wachsen bedeutet. Insofern wird das
Adjektiv griin in der deutschen Sprache auch in der Bedeu-
tung von unreif, im Sinne jugendlicher Unerfahrenheit und
Unfertigkeit verwendet.
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SUSANNE KRAISSER
*1977 Rosenheim

Sehnsucht

Bronze, patiniert, 2020
166 x 56 x 51 cm
Signiert, datiert und
nummeriert

Ex.-Nr. 1/8

Guss: Kirchner und
Schnappinger, Ascholding
bei Munchen

Provenienz
Atelier der Klnstlerin

Sehnsucht — abgeleitet vom mittelhochdeutschen ,,sensuht®
wird Sehnsucht als Krankheit des schmerzlichen Verlangens
bezeichnet, verbunden mit dem Geflhl, den Gegenstand
der Sehnsucht nicht erreichen zu kénnen.

Laut Platon bezieht sich Sehnsucht auf etwas ,,anderswo
Seiendes und Abwesendes”. In Kunst und Kultur ist die
Sehnsucht nach der Ferne, nach der Flucht aus der Alltag-
lichkeit ein Hauptmotiv. Sehnsuchtsbilder findet man bei-
spielsweise bei den romantischen Landschaften Friedrichs
oder bei den im Biedermeier beliebten Darstellungen der
burgerlichen Idylle, die sich bis heute etwa als kollektive
Sehnsucht in den allgegenwartigen Bildern der Werbung
erhalten haben. Auf Werbeplakaten fir Bausparvertrage
dient der Garten als Paradiesersatz, in Tradition arkadischer
Landschaftsmalerei. Diese Sehnsucht nach der griinen
Natur ist eine Sehnsucht nach Vollkommenheit und Ruhe.
In dieses fortwdhrende Tradieren reiht sich meine Figur mit
dem hell-olivgriinen Kissen, dessen Arbeitstitel ,Sehnsucht
nach Sofa“ war. Die Farbe des Kissens erinnert an antike
Samtsofas und an gedeckte Griintdne der Natur.

Susanne KrailBer
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IZVOR PENDE
*1976 Zagreb

Ohne Titel

Ol auf Leinwand, 2020
120 x 90 cm
Verso signiert und datiert

Provenienz
Atelier des Kunstlers

Die gegenstandslosen Kompositionen des kroatischen Malers Izvor
Pende setzen sich mittels abstrakter Farbformen mit dem Raum
auseinander. Dabei nutzt Pende amorphe und geometrische Formen,
wie etwa vertikal ausgerichtete, anndhernd rechteckige Felder,
lineare Elemente, die Farbperspektive sowie die Moglichkeit kraft
des Farbauftrags Raumlichkeit zu suggerieren. So wirkt die lasie-
rend aufgetragene Farbe, die den Grund durchscheinen lasst, raum-
bildend, die deckend aufgetragene Farbe flachig, den Raum ver-
schlieBend. Die bei Betrachtung der Kompositionen Pendes sich
virtuell 6ffnenden, jedoch undefinierten Rdume verleihen diesen
einen surrealen Charakter.

In der 2020 entstandenen Komposition gelingt Pende durch die
Farb- und Formgebung der einzelnen Flachen die Suggestion eines
Vor- und Zuricktretens einzelner Ebenen. Im Zentrum des Werkes
scheinen die Farbflachen sich nach auBen hin zu 6ffnen und den
Blick auf einen helleren, lichteren Raum freizugeben, dessen Form-
gebung eine Wand mit Fensterdffnung evoziert. Trotz der Bewe-
gung in der Komposition, ist diese von ruhigem Ausdruck, der aus
der eher gedédmpften Farbgebung, darunter verschiedene Grin-
abstufungen, resultiert.
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RUDOLF JAHNS
Wolfenbuttel 1896 — 1983 Holzminden

Komposition, Konstr. (No. 178)

Tempera und Collage auf Papier, 1925/1971
39,5x295cm
Verso signiert und datiert

WV Krempel, Roselieb-Jahns, Nr. 634

Provenienz
Nachlass Rudolf Jahns

Literatur

Rudolf Jahns, Gemalde und Zeichnungen
1919 - 1928, Ausst.-Kat. Westfalisches
Landesmuseum fur Kunst und Kultur-
geschichte, Munster 1976, Kat.-Nr. 36
Ulrich Krempel, Barbara Roselieb-Jahns (Hrsg.),
Rudolf Jahns. Werkverzeichnis 19171981,
Ostfildern-Ruit 2003, S. 285, Nr. 634
Rudolf Jahns, Collagen, hrsg. v. Ingrid
Maossinger, Ausst.-Kat. Kunstsammlung
Chemnitz, Bielefeld 2015, S. 31 (Abb.)

Komposition, Konstr. (No. 178) gehért zu einer 1971
entstandenen Serie von Werken, in denen Rudolf Jahns
die Ausdrucksmoglichkeiten der Farben sowie abstrakter,
geometrischer Formen thematisiert. Die Datierung
1925/1971 verweist auf den Ursprung dieser Idee, die
Jahns bereits in seinen konstruktiven Werken der Jahre
um 1925 durchspielt.

In der 1971 geschaffenen Serie stellt Jahns jeweils zwei
farbig und formal unterschiedlich gestaltete Bildseiten
sich gegenuber. Getrennt werden beide Bildseiten durch
einen breiten, rechteckigen Streifen, den Jahns in ,,neu-
tralem* Grau gestaltet. In Komposition, Konstr. (No. 178)
wird der Ausdruck der linken Bildseite durch gerade,
rechteckige Formen und kihle Farbténe wie Blau, Blau-
grau und Schwarz bestimmt. Beide verbinden sich fur
Jahns mit dem , Geistigen® und dem ,geistigen Men-
sch(en)”. Die rechte Bildseite dagegen wird von warmen
Farbténen dominiert. Diese verkorpern fir Jahns, wie
auch die Kreisform, das , Triebhafte®, den ,triebhafte(n),
mit ,Herz' und ,Leib' Empfindende(n)”. Grin, das auf
der rechten Bildseite in verschiedenen Helligkeitsgraden
verwendet wird, gehort fir Jahns wie Rot, Orange und
Gelb auf die Seite der warmen Toéne. Als ,erdige” Farbe
versinnbildlicht Griin nach Jahns das ,Vegetative®, die
,Bekenntnis zum Diesseits“.'”
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HORST ANTES
* 1936 Heppenheim

Haus rot, griin, schwarz
in dunkler Flache

Aquatec mit Sdgemehl auf Sperrholz, 1997
40 x 30 cm

Verso signiert, datiert und betitelt

WV Antes Nr. 1997-25

Provenienz
Atelier des Kinstlers
Privatsammlung, Niedersachsen

Literatur

Horst Antes: Werkverzeichnis der
Gemalde, Bd. 10: 1997 - 2003,

hrsg. v. der Studienstiftung Horst Antes,
Kinzelsau 2015, Nr. 1995-25.

In Auseinandersetzung mit den sogenannten Kopf-Serien
(Mystische Képfe, Heiligengesichter, Abstrakte Kopfe, Medi-
tationen) des russischen Malers Alexej Jawlensky entstehen
ab 1993 im Werk von Horst Antes gemalte Analogien zu
einzelnen dieser Kopfe. Das 1997 von Antes geschaffene
Haus, rot, griin, schwarz in dunkler Flédche ist eine solche
Analogie. Sie entstand zu Jawlenskys Mystischer Kopf:
Junger Buddha von 1918 (WV 986; Privatbesitz). In Haus,
rot, grin, schwarz in dunkler Fldche Gbernimmt Antes aus
dem Werk des russischen Malers die Farben Rot, Grin
und Schwarz, deren Anordnung sowie bestimmte formale
Kompositionsprinzipien. Mit dem Haus als Analogie zum
Kopf reagiert Antes auf dessen Metaphorik sowie Entste-
hungsprozess, der mit einer mystischen Versenkung des
Klnstlers einhergeht. Die auf ihre Grundform reduzierten,
hermetisch verschlossenen Hauser sind ihrerseits Meta-
phern des geistigen Rickzugs, des sich AbschlieBens gegen
die AuBenwelt, der Selbsteinkehr, der Konzentration auf
das Spirituelle wie sie Francesco Petrarca in De vita solitaria
beschreibt. Zudem stehen diese metaphorisch fir Antes’
eigene Haltung gegentber der Welt. Das Haus-Motiv kann
als ein Selbstbild des Kinstlers gedeutet werden. Eine ,casa
come me“, ein ,,Haus wie ich“, hat sich der italienische
Schriftsteller Curzio Malaparte bauen lassen. Das Haus

als Alter Ego, die Architektur als Sinnbild der bevorzugten
eigene Lebensweise und -auffassung.
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ERNST WILHELM NAY
Berlin 1902 — 1968 Koln

Waldgeist

Gouache auf Papier, 1948
24,8 x 16 cm

Signiert und datiert

WV Claesges 48-018

Provenienz

Atelier des Kunstlers

Erwerb von Nay durch den GroBvater
des Vorbesitzers am 4. April 1948
Erich Wendt, Hannover

Literatur

Magdalena Claesges, Ernst Wilhelm Nay:
Werkverzeichnis. Aquarelle — Gouachen —
Zeichnungen, Bd. 1, 1919 — 1948, Ost-
fildern 19, S. 400, Nr. 48-018

Nach Ende des Zweiten Weltkrieges mietet Ernst Wilhelm
Nay, dessen Berliner Wohnung und Atelier im Krieg durch
Bombardierung zerstort wurden, im Frihsommer 1945 in
Hofheim im Taunus das Atelierhaus am Kappenberg. In
dem nahe am Wald gelegenen kleinen Atelierhaus findet
Nay zu neuen formalen Gestaltungen, die sich mit ,my-
thisch-magischen” Ideen verbinden:*® die so genannten
Hekate-Bilder (1945 —1948), benannt nach dem 1945
geschaffenen Olbild Tochter der Hekate |, entstehen; her-
metische, in abstrakter Formensprache gemalte Werke
von mythischem Inhalt. Die Figur bleibt im Zentrum Nays
Arbeiten, wird jedoch formal und farbig eng mit der sie um-
gebenden Natur als ihr Urgrund verwoben. In gedréngter
Dichte finden sich teils an anatomische Details erinnernde
spitzwinklige (Dreiecke, Rauten), runde und lineare
Formen, zuweilen mit Punkten kombiniert, sowie freie
Formenflachen. Die Gouache Waldgeist ist eine charakte-
ristische Komposition Nays dieser Phase. In Griinténen
(wohl Chromoxidgriin sowie Schweinfurter Griin), einem
rotlichen Braun, Gelb, Grau sowie Schwarz und Weil3 ver-
gegenwadrtigt Nay mit Waldgeist die mythische Personifi-
kation einer den Wald durchwirkenden Naturkraft, die
Ausdruck dessen geheimnisvoller Magie zu sein scheint.
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MAX UHLIG
*1937 Dresden

Kleine griine Landschaft
(Mecklenburg)

Ol auf Leinwand, 1980

55 x 101 cm

Verso signiert, datiert (Juni 1980)
und betitelt

Ausstellungen

Max Uhlig: Gemalde, Aquarelle,
Zeichnungen, Graphik, Skizzen-
blcher, Staatliche Kunstsammlungen
Dresden — Kupferstich-Kabinett;
Kunstmuseum im Ehrenhof, DUssel-
dorf, 5.12.1993 - 13.2.1994 und
9.4. - 23.5.1994 (Kat.-Nr. 19,

Abb. S. 41)

LUnregelmaBige Pinselstriche haue ich auf die Leinwand und lasse
sie, wie sie sind: Flecken dickfllssiger Farbe, unberihrte Stellen
auf der Leinwand, nebeneinander Unfertiges, Ubergangenes, Rot-
ziges, kurz ... auf keinen Fall augentduschende Malerei“. Mit diesen
Worten beschreibt der Dresdener Kinstler Max Uhlig seine Land-
schaftsmalerei, fUr die die Kleine griine Landschaft von 1980 ein
charakteristisches Beispiel ist. Keine ruhige, in die Weite sich
offnende Landschaft mit niedrigem Horizont, sondern zahlreiche,
breite, diagonal sich kreuzende Pinselstriche und Farbspritzer
bilden ein dichtes, netzartiges Geflecht, tber dem sich am oberen
Bildrand ein schmaler, graublauer, ruhiger Streifen 6ffnet.

Uhligs Landschaften entstehen vor der Natur, in Zwiesprache mit
dieser. Dabei richtet der Kunstler seine Aufmerksamkeit meist auf
ein in der Ferne liegendes Detail, eine Sequenz, einen bestimmten
Ausschnitt der Landschaft, in dem sich charakteristische Elemente
des jeweiligen Landstriches verdichten und holt sie in die Néhe.
Gesehenes, darunter die wechselnden Lichtverhéltnisse der Tages-
und Jahreszeiten, die sich wandelnde Farbigkeit und Empfundenes
durchdringen sich.

Den Malprozess beginnt Uhlig stets mit den hellsten Farbténen, wie
Gelb und Orange, legt dartiber die Komplementéarfarben, dann
dunklere Farben sowie schlieBlich ein Netz schwarzer Pinselstriche,
das zur Leuchtkraft der darunterliegenden Farbschichten beitragt.
Seit Anfang der 1970er Jahre verbringt Uhlig wiederholt die Som-
mermonate im mecklenburgischen Krukow bei Penzlin, wo auch
die Kleine grine Landschaft entsteht, deren unter dem Schwarz
dominierendes Grln ihr den Titel gibt.
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EMIL SCHUMACHER
Hagen 1912 — 1999 San José, Ibiza

G 52-1984

Gouache auf Ingres-Bitten, 1984
50 x 66 cm
Signiert und datiert

Provenienz
Nachlass Emil Schumacher

Ausstellung

Emil Schumacher: Blatter aus dem
Engadin, Emil Schumacher Museum,
Hagen, Januar — Méarz 2019 (mit
Ausst.-Kat., Abb. S. 58)

1982 reist Emil Schumacher erstmals in das Engadin, ein Hoch-
tal im schweizerischen Kanton GraublUnden. Fasziniert von der
lichtdurchfluteten Hochgebirgsregion richtet sich der Kinstler
in Samedan im Oberengadin ein Atelier ein, in dem er bis 1999
mehrmals im Jahr Uber einen langeren Zeitraum hinweg arbei-
tet. Hier entstehen ausschlieBlich Gouachen, die als Blatter aus
dem Engadin in die Kunstgeschichte eingegangen sind. Zu
dieser beeindruckenden, von der imposanten Natur des Hoch-
tals inspirierten Werkgruppe gehort die Gouache G 52-1984.
lhre Farben bilden ein Aquivalent zur Farbigkeit der alpinen
Landschaft: das Griin der Flora, das WeiB des Schnees, das
Grau des Gesteins sowie das Blau des Himmels. Das flr Schu-
machers Werke charakteristische schwarze Lineament weist
auf der linken Bildseite, Gber der typischen Bogenform des
Klnstlers, eine hoch ansteigende, dreieckige Spitze auf. Un-
mittelbar stellt sich der Gedanke an die markante Form des

Piz Ot ein, einen Uber 3000 Meter hohen Berg nordwestlich
von Samedan. Viele der Blatter aus dem Engadin sind formal
von den gewaltigen Bergpanoramen angeregt, ohne aber ab-
bildhaft gemeint zu sein. Die Farbe Grin, die den Ausdruck
von G 52-1984 bestimmt, ist als Verweis auf die Natur zu ver-
stehen. Obwohl im Werk Schumachers eher selten, findet sich
Griin dennoch in einer Reihe seiner Arbeiten in verschiedenen
tonalen Abstufungen, hier in einem dunklen, leicht ins Blaue
tendierenden Grun.
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RAINER GROSS
*1951 Kol

Burnshaw

Ol und Pigmente auf Leinwand, 2003
51 x 41 cm
Verso signiert, datiert und betitelt

Provenienz
Atelier des Kunstlers

Wie im Werk von Sam Francis ist in den Arbeiten von
Rainer Gross die Farbe das primére Ausdrucksmittel.
Diese entfaltet ihre Wirkung in einer lebendigen, dyna-
mischen sowie aufgrund der sich Uberlagernden Pig-
mentschichten und des Entstehungsprozesses krustig-
reliefartigen Oberflachenstruktur. In Burnshaw sind es
hellgriine sowie orange bis dunkelorange Farbschichten,
die in ihrem Zusammenspiel strahlend, impulsiv und
genuin wirken. Diese losen positive Assoziationen aus,
die sich mit dem Erwachen der Natur im Frihling ver-
binden. Insbesondere das Hellgriin korrespondiert mit
der Farbe des austreibenden Baumlaubs, das in seinem
frihen Stadium ein helles Grin zeigt.

Burnshaw ist ein frihes Beispiel flr ein Einzelgemalde
(Single) unter den Contact Paintings des Kunstlers. Wie
far die Twins (Zwillinge) wahlt Gross auch hier die Titel
aus dem New Yorker Telefonbuch nach dem Zufalls-
prinzip aus.
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HEINRICH STEINER
Kaiserslautern 1911 — 2009 Rom

Bei den rosa Hausern

Aquarell auf Butten, vor 1991
47 x 65 cm
Signiert

Provenienz
Atelier des Kinstlers
Privatsammlung, Niedersachsen

Heinrich Steiner, der bereits von 1938 bis 1950 in Italien, tberwie-
gend in Florenz und Rom, gelebt hat, richtet sich 1964 ein Atelier
in Lerici, am Golf von Neapel, ein. 1974 entschlieBt er sich zur
endgiltigen Abkehr von Deutschland und Ubersiedlung nach Rom.
Mit der mediterranen Landschaft findet Steiner zu einem seiner
bedeutendsten Sujets. In assoziativem Malvorgang schafft er vom
Seherlebnis inspirierte, imagindre Landschaften, oftmals mit Archi-
tekturmotiven. Letztere verbindet Steiner mit der Landschaft zu
einer harmonischen Einheit, indem er die Bauten in ihren Formen
der amorphen Natur angleicht und auf sie die Farben der Natur
Ubertragt. Steiner entwickelt auf diese Weise heitere, farbintensive
Bildwelten voller Poesie und Leichtigkeit.

Gruntone sind in Steiners Werken stets von zentraler Bedeutung.
Er setzt sie nicht nur als Lokalfarbe der Pflanzenwelt ein, sondern
Ubertragt sie zuweilen auch auf den Himmel sowie die Architektur-
motive. In dem Aquarell Bei den rosa Héusern verwendet Steiner
Griun in verschiedenen Abstufungen und Mischungen: vom Gelb-
griin des Himmels bis hin zu einem dunklen Olivgriin. Von besonde-
rer Bedeutung flr die Farbwirkung des Aquarells ist der Rot-Griin-
Kontrast von Haus und Baum. Griin bildet in der Farbenlehre die
Komplementarfarbe zu Rot. Werden Komplementéarfarben neben-
einander gesetzt, steigern sie sich gegenseitig in ihrer Wirkung.
Diesen Effekt haben sich zahlreiche Kunstler zu eigen gemacht,
unter diesen die Fauves sowie die Expressionisten.
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DANIEL ENKAOUA

* 1962 Meaux, Seine et Marne

Fin d’été sur Martorell

Ol auf Leinwand, 2019 — 20
50 x 65 cm
Signiert, verso datiert und betitelt

Provenienz
Atelier des Kunstlers

Die Landschaften des in Barcelona lebenden Kunstlers Daniel
Enkaoua entstehen zumeist in der stidwestlich der katalanischen
Hauptstadt gelegenen Region Penedés. In Fin d'été sur Martorell
wahlt Enkaoua einen Standort oberhalb der westlich von Barcelona,
am nordlichen Rand des Penedes liegenden Stadt Martorell.
Obwohl Enkaouas Landschaftsbilder groBtenteils vor der Natur ge-
malt sind, handelt es sich bei diesen nicht um Veduten, um topo-
grafisch exakte Wiedergaben eines bestimmten Landschaftsaus-
schnittes. Sie scheinen, auch wenn in Zwiesprache mit der Natur
geschaffen, in erster Linie Ausdruck eines bestimmten Weltver-
standnisses des Kunstlers zu sein, eines Weltverstandnisses, das
Himmel und Erde, das die gesamte Schopfung als Einheit betrachtet.
Diese findet ihren visuellen Ausdruck in der Fusion von Erdober-
flache und Himmel am Horizont sowie mittels des Lichts, das die
gesamte Komposition einheitlich durchflutet. Einbegriffen in die
Einheit ist der Lauf der Zeit und somit die Tages- und Jahreszeiten.
In Fin d'été sur Martorell gibt Enkaoua das Licht, die Stimmung
und die Erscheinung der Landschaft im Spatsommer wieder. Die
sommerlichen Temperaturen sowie die Trockenheit haben die
Vegetation in ihrer Erscheinung beeinflusst: ihr sattes Griin in ein
dunkles Olivgriin sowie vor allem in rétliche Brauntdne gewandelt.
Enkaoua gelingt es in Fin d'été sur Martorell eindrucksvoll die Uber
der Landschaft liegende sowie diese durchwaltende spatsommer-
liche Atmosphére visuell zu vermitteln.
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GOTTHARD GRAUBNER
Erlbach/Vogtland 1930 — 2013 Dusseldorf

Ohne Titel (Kissenbild; Farbleib)

Acryl und Ol auf Nessel iber Schaumstoff
und Karton auf Leinwand, 1964

45x45 x4 cm

Verso signiert und datiert

Provenienz

Atelier des Kunstlers
Galerie Ernst, Hannover
Privatsammlung, Hessen
Galerie Defet, NUrnberg
Privatbesitz, Deutschland

Farbe ist im Werk von Gotthard Graubner von substanzieller
Bedeutung. Graubner verwendet sie jedoch nicht in illu-
sionistischer, gegenstandlicher Absicht oder symbolischer
Bedeutung, sondern als autonomes Gestaltungsmittel. ,Far-
be ist mir selbst Thema genug®, erlautert der Maler 1975:
,Die Farbe von jedem literarischen Inhalt befreit, Rosa ist
nicht Haut, Grin nicht Natur, Grau nicht Traurigkeit. Farbe
besitzt eigenes Leben, eigene Sensibilitat.”“ 1°

In den frihen 1960er Jahre beginnt Graubner die zwei-
dimensionale Flache des Farbtrédgers mittels Uberspannter
Schaumstoffpolster in den Raum greifen zu lassen. Diese
Werke bezeichnet der Maler zundchst als Farbleiber, ab den
frihen 1970er Jahren als Farbraumkdrper. Charakteristisch
fur die Werke von Graubner ist der Aufbau aus transparent
Ubereinandergelegten diinnen Schichten warmer und kalter
Farbwerte komplementérer Farben, die das Bildfeld in flUssi-
gem, wolkigem Verlauf Uberziehen. Es entsteht der Eindruck
diffuser Farbrdume von faszinierender Undefinierbarkeit.
Die 1964 datierte Arbeit gestaltet Graubner mit einem stark
verdinntem Rosa sowie Grin. Vom aufgepolsterten Mittel-
feld des Werkes, in dem sich die Farbe zum dunkelsten Teil
der Komposition verdichtet, breiten sich die Ubereinander
gelegten, aber dennoch transparenten Farbschichten, wolkig
nach auBen verlaufend und luzider werdend aus: die Farben
scheinen sich vom Zentrum der Arbeit aus pulsierend nach
auBen auszudehnen. Graubner selbst hat vom Atmen der
Flache gesprochen.?°
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THOMAS CENA
*1970 Kattowitz

Die Leine

Holzkohle, Leindl und Aquarell
auf Bitten, 2020

99 x 89,5 cm

Verso signiert und datiert

Provenienz
Atelier des Kunstlers

Die in Mischtechnik ausgeftihrte Landschaft von Thomas Cena
zeigt einen Uferabschnitt der in Leinefelde im thiringischen
Landkreis Eichsfeld entspringenden und bei Schwarmstedt
(Heidekreis) in Niedersachsen in die Aller mindenden Leine.
Der Blick auf den dicht von Bdumen umstandenen Flusslauf
wird im Vordergrund durch ein groBes, ins Wasser ragendes Ge-
ast verstellt und hier verschattet. Himmel, Fluss, Uferbdschung
und angrenzende Vegetation gestaltet Thomas Cena mit zahl-
reichen lockeren, kleinen Strichen, die die Bildgegenstande
optisch aufloésen. Einzig das im Vordergrund gezeichnete Ast-
werk ist durch die Verdichtung der einzelnen Linien von festerer
Form. Die Baume am Ufer sowie das in den Fluss ragende
Geést bilden Spiegelungen auf dem Wasser.

Obwohl das Motiv ein Segment der sichtbaren Wirklichkeit
wiedergibt, ist es insbesondere aufgrund seiner Farbigkeit von
dieser abstrahiert. Neben Blau- und Grinténen Uberwiegen
Orange und Violett, die sich in der Distanz optisch zu Braun-
tonen verbinden. Cena gelingt es in seiner Komposition die
Atmosphére eines sonnigen, leicht dunstigen Tages heraufzu-
beschworen.

Die Leine gehort zu einer Reihe von Arbeiten Cenas, die sich
mit dem Sujet des Flusses auseinandersetzen, wobei sich der
Kunstler auch fur dessen Konnotationen interessiert. So ist der
Fluss in der Philosophie etwa ein Beispiel fir die Einheit der
Gegensatze, ein Grundgedanke der Lehre Heraklits, da er Kon-
tinuitat (Flusslauf) und Variabilitat (das FlieBen) vereint.
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ALEXANDER STROHTE
* 1969 Holzminden/Weserbergland

Grignano - Miramare

Ol auf Leinwand, 2020
130 x 81 cm

Verso signiert, datiert und
betitelt

Provenienz
Atelier des Kunstlers

Das groBe Thema des in Hamburg lebenden und arbeitenden Kinstlers
Alexander Strohte ist das Meer: seine Schodnheit und spezifischen Cha-
rakteristika, die es umgebende Landschaft, die mit ihm verbundenen
Empfindungen, die sich mit ihm verknipfende Menschheitsgeschichte,
die sich um das Meer rankenden Mythen und Erzahlungen, aber auch
seine Bedrohung und Zerstérung durch den Menschen sind die Sujets
seiner abstrakten Seestlicke. Formal als All-over Malerei mit einer Viel-
zahl und in mehreren Schichten ausgefiihrten Pinselstrichen gestaltet,
sind die verwendeten Farben, die Art des Pinselduktus sowie deren
Anordnung Ausdruck der mit dem jeweiligen Seestlck verbunden in-
haltlichen Konnotationen. Den Farben, insbesondere der Blau- und
Grinskala, kommt in diesem Kontext besondere Bedeutung bei. Allein
neun unterschiedliche Grinténe, die Strohte dartiber hinaus teils mit
Gelbtonen mischt, sind Teil seiner aktuellen Palette.

In Grignano - Miramare treten neben die verschiedenen Blau- und Griin-
tone kleine weiBe Farbeinsprengsel, die als Reflexe der weiBen Kalk-
steinarchitektur des Schlosses Miramare (Castello di Miramare) bei
Grignano zu verstehen sind. Das auf einem Felsvorsprung in der Bucht
von Grignano, nordwestlich von Triest, sich erhebende Schloss wurde
im Auftrag des Erzherzogs Ferdinand Maximilian von Habsburg in den
Jahren 1856-60 erbaut und verdankt der imposanten, aus Liebe zum
Meer gewahlten Lage seinen Namen. Das Grin der zum Schloss ge-
horenden Parkanlage mit teils subtropischer Bepflanzung wirkt vor der
weiBen Kalksteinarchitektur dunkel. Dieser Eindruck flieBt in die Farb-
gebung des Seestlckes ein, wodurch die weien Reflexe des sich
spiegelnden Schlosses gleichzeitig akzentuiert werden.
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HERBERT ZANGS
1924 - Krefeld - 2003

Ohne Titel (Pinselabwicklung)

Dispersionsfarbe auf Papier, um 1980
60x43 cm
Verso Nachlass-Stempel

Provenienz
Nachlass Herbert Zangs
Galerie Maulberger, Miinchen

Kompositionsprinzipien wie die serielle Reihung und die
rhythmische Struktur bestimmen die um 1980 entstandene
Pinselabwicklung von Herbert Zangs. Indem der Kinstler
einen in Farbe getauchten Pinsel auf das Papier in immer
die gleiche Bewegungsrichtung aufdrickt und abrollt, ent-
stehen von links nach rechts oben gefiihrte, annahernd
parallele Farbbahnen.

Die auf hellblauem Blattgrund in griiner und weiBer Farbe
ausgeflihrten Pinselabwicklungen lassen ein Bild voller
farbiger Dynamik und lebendigem Rhythmus entstehen,
die Resultat der Pinselfihrung sowie der unterschiedlichen
Intensitat des Farbauftrags sind.

Herbert Zangs, dessen kinstlerisches, einerseits dem
Informel, andererseits der Zero-Bewegung nahe stehendes
Schaffen von der steten Suche nach neuen formalen Aus-
drucksmitteln gepragt ist, bevorzugte in seinem Werk fur
einige Jahre den monochrom weien Farbauftrag. Ab Mitte
der 1950er Jahre ergénzen diesen auch wieder Farben
wie Rot, Blau, Gelb oder Griin, wobei sich der Kinstler
meist auf eine oder zwei dieser Farben sowie die Tonalitat
des Malgrundes konzentriert.
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DANIELA GULLOTTA
*1974 Bologna

Beelitz IX

Mischtechnik auf Holz, 2013
30x40cm

Verso signiert, datiert und
betitelt

Beelitz VIII

Mischtechnik auf Holz, 2013
30 x40 cm

Verso signiert, datiert und
betitelt

Provenienz
Atelier der Kunstlerin

Bevorzugtes Sujet der in Bologna lebenden Daniela Gullotta sind Archi-
tekturruinen und somit vom Menschen geschaffene, jedoch aufgegebene
Existenzraume. Als stumme Zeugen der Vergangenheit (iben diese auf
die Klnstlerin, die an der Accademia di Belle Arti in Bologna sowie am
Royal College of Art in London studiert hat, eine magische Faszination
aus, die sich in ihren Bildern verlassener R&ume wiederspiegelt.

2013 inspirierten die einstigen Beelitzer Heilstatten, ein zwischen 1898
und 1930 stdwestlich von Potsdam errichtetes, heute denkmalgeschutztes
Ensemble von 60 leerstenenden Gebduden, die Kinstlerin zu einer Serie
von Bildern. Lange Korridore mit gedffneten und geschlossenen Turen
wie in Beelitz IX, Treppenhauser sowie einzelne Rdume wie in Beelitz VIIl
dokumentieren die Verlassenheit der Gebdude und bieten dem Betrachter
Raum fur dessen Imagination sowie Reflexion der Vergangenheit. Gullotta
steht mit ihrem Werk in der Tradition der Asthetisierung der Ruine, die
erstmals im Jahr 1337 durch den italienischen Dichter und Geschichts-
schreiber Francesco Petrarca in der elegischen Nobilitierung der antiken
romischen Ruinen zum Emblem vergangener Zeiten erfolgt.?!

In ihrer Auseinandersetzung mit Architekturruinen préaferiert die Kiinstlerin
Grautone. Diese spielen einerseits auf das Material der Architektur, den
Stein, an, andererseits verbindet sich mit diesen eine Art dokumentarischer
Charakter, der sich aus der VerknUpfung der Grauskala mit der Schwarz-
WeiB-Fotografie und deren heutiger Funktion ergibt. Zu guter Letzt ver-
weist Grau darauf, dass es sich hier um Malerei handelt, um die Rezeption
der sichtbaren Wirklichkeit und nicht um diese selbst, denn diese ware
bunt. Das Hellgriin, das sich in Beelitz VIl und IX der Architektur zu
bemachtigen scheint, verweist auf die Rlckeroberung der einstigen Kultur-
raume durch die Natur.
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PAUL RAGUENES
*1964 Lyon

Verte

0Ol, Pigmente, Bitumen auf Holz, 2005
23 x20x6.Ccm
Verso signiert und datiert

Provenienz
Atelier des Kinstlers

,The idea of mutation, of translation of color
haunts my preoccupations.”
Paul Raguénés, 2002

Im Zentrum des kinstlerischen Schaffens des franzdsischen
Kunstlers Paul Raguénes stehen das Licht sowie die Farbe.
Im Kontext der Visualisierung ihrer Wandelbarkeit, ihrer
Ambivalenz und Transformation beginnt der Kinstler 2001
eine Volumen betitelte Werkgruppe zu schaffen, die formal
Skulptur bzw. Raumkérper mit Malerei verbindet, und zu
der die Arbeit Verte von 2005 gehort.

Raguénes Volumen konstituieren sich aus mehreren Zenti-
meter tiefen, rechteckigen Holztafeln, die mit Bitumen
grundiert sowie mit mehreren Schichten in Ol gebundener
Pigmente versehen sind, wobei die einzelnen Schichten
monochrom und in ihrer Erscheinung pulvrig-matt sind. In
Verte liegt eine dunkelgriine Pigmentschicht Uber einer
dunkelroten. Beide Farben sowie das Schwarz der Grundie-
rung, das primar an den Seiten des Werkes sichtbar ist,
entfalten vielfaltige Wechselbeziehungen. Licht, Standort
und Dauer der Betrachtung tragen zum Wandel ihrer sinn-
lichen Erscheinung bei.

Raguénes Werke sind still, kontemplativ, suggestiv und
von hoher Sinnlichkeit. Sie fordern zu ruhiger, meditativer
Betrachtung auf und entfalten in dieser eine mystische,
geheimnisvolle Gestimmtheit.
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HEINZ MACK
*1931 Lollar

Ohne Titel
(Chromatische Konstellation)

Pastell, 2018
76 x 68,5 cm
Signiert und datiert

Provenienz
Atelier des Kunstlers

Gegenstand der Malerei von Heinz Mack ist die , |dentitat
von Licht und Farbe, welche im Spektrum sichtbar wird“.??
In der Auseinandersetzung mit diesem Sujet hat Mack eine
ganz eigene Form ihrer kiinstlerischen Visualisierung ent-
wickelt: die seit 1991 entstehenden und von ihm sogenann-
ten Chromatischen Konstellationen. Nicht jede Chromatische
Konstellation deckt alle Spektralbereiche des Lichts ab,
sondern kann sich auch lediglich mit Teilbereichen des Licht-
und Farbspektrums auseinandersetzen wie es das Pastell
von 2018 zeigt. In dynamischen Sequenzen veranschaulicht
Mack den Ubergang von einem hellen, gelblichen Griin bis
hin zu einem blauhaltigen Grin, das den oberen Abschluss
der Konstellation bildet.

Die Sequenzen veranschaulichen nicht nur die differente
Lichthaftigkeit der unterschiedlichen Griinténe, sondern auch
deren heterogene Ausdruckskraft, die Wassily Kandinsky

in Uber das Geistige in der Kunst fur Teilbereiche erlautert:
,Wenn das absolute Griin aus dem Gleichgewicht gebracht
wird, so steigt es zu Gelb, wobei es lebendig wird, jugend-
lich und freudig (...). Ins Tiefe sinkend, bei Ubergewicht von
Blau, bekommt das Griin einen ganz anderen Klang: es
wird ernst und sozusagen nachdenklich.“?3

.
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Atelier der Kunstlerin

Circling green, Kreisendes Griin, ist eine neue, bislang 34 Arbeiten
umfassende Serie der Kinstlerin Andrea Neuman. In circling green
verbindet Neuman technisch digitale Fotografie mit Malerei, formal
sichtbaren Wirklichkeitsraum — hier der zahlreich besuchte, zur FuB-
gangerzone umgebaute Alexanderplatz in Berlin — mit gemalter Gegen-
standslosigkeit sowie inhaltlich zwei unterschiedliche Zeitebenen: die
in der Vergangenheit liegende, fotografisch festgehaltene sichtbare
Wirklichkeit mit gemalter Gegenwart. Im Unterschied zu den vorange-
gangenen, Fotografie und Malerei verbindenden Serien der Kinstlerin
verfolgt Neuman in circling green einen neuen malerischen Ansatz,
der die Farbe nicht mehr als Flache, sondern als plastische Masse
begreift. Kreisend wolbt sich das Griin optisch in den Raum hinein,
Uberlagert die teils unter diesem noch wahrnehmbare Szenerie oder
lasst kreisrunde, in die Tiefe weisende Ausschnitte offen, in denen
einzelne Menschen oder kleine Menschengruppen sichtbar werden.
Obwohl Neuman in circling green in erster Linie formale, kiinstlerische
Aspekte untersucht sowie den Ausdruck der verschiedenen Griinab-
stufungen, bleiben ihre Arbeiten vom aktuellen Zeitgeschehen nicht
unberihrt, scheinen doch die zu kleinen Gruppen oder Einzelfiguren
isolierten Menschen die gegenwartige Situation des gesellschaftlichen
Lebens widerzuspiegeln.

In circling green 34 hat sich die hellgriine Farbmasse kegelférmig auf-
geschichtet. Dicht an dicht steht obenauf ein Paar. Der kreisende
Farbauftrag ist in dieser Arbeit dicht und opak, der Pinselduktus weniger
ausgepragt, so dass ihr Ausdruck ruhig und harmonisch ist. Die
Situation wirkt trotz Isolation innig und aufgrund des lebhaften Hell-
grins vital.
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