Peter Somm – Gemaltes Licht 

Gemaltes Licht, Mystik, Transzendenz oder schlicht „das Erhabene“ – dies sind Assoziationen, die sich bei der Betrachtung von Peter Somms Gemälden unweigerlich einstellen, und unter deren Gesichtspunkten das Werk des Künstlers immer wieder zitiert wird. Das scheinbar auf die Leinwand gebannte Leuchten, das uns aus jedem der hier gezeigten Streifen- oder Kreisbilder entgegenstrahlt, hat eine magisch fesselnde Wirkung, es scheint von erahnbar metaphysischen statt konkret existenten Welten zu erzählen. 
Im Grunde ist es aber viel mehr als das, was die Faszination und Komplexität dieser Werke ausmacht und ihre Bedeutung für die heute oft lautstarke und schnelllebige Kunstwelt festlegt. Es sind Gegensätze, die sich in Peter Somms Malerei vereinigen und die sich in etwa mit den Begriffspaaren von Gerinnung und Verflüchtigung, Ratio und Mystik und – um es etwas überspitzt zu formulieren – konkreter Kunst und Kunst der Romantik benennen lassen.

Beginnen wir mit dem Gegensatzpaar von Formgerinnung und -Verflüchtigung, denn es ist der ständige Wechsel zwischen diesen beiden Polen, dem sich unsere Netzhaut bei der Betrachtung von Somms Werken ausgesetzt sieht. Aus einer dunklen Randzone des Bildes kämpft sich allmählich eine Horizontlinie oder eine Kugelform heraus, deren Grenzen aber nicht genau auszumachen sind. In dem Moment, wo wir glauben, eine Formkontur werde greifbar, stellen wir fest, dass die Umrisse bereits wieder in der Auflösung begriffen sind, dass die Helligkeitszone, welche die Kugelform suggeriert, gegen das Bildzentrum hin bereits wieder verdunkelt wird. Nicht Form an sich also, sondern Form-Werdung oder Form-Auflösung und der Grenzbereich zwischen diesen beiden Phänomenen ist ein Thema dieser Darstellungen. 
Die alte Frage von Formwahrnehmung und -Genese spielt auch für das zweite Gegensatzpaar, unter dem man Somms Werk betrachten kann, eine Rolle: Ich habe es Ratio und Mystik genannt und meine damit den Gegensatz zwischen berechnetem Bildaufbau und transzendentalem Anschein. 
Treten wir nämlich näher an eines der hier präsentierten Bilder heran, um dem Geheimnis dieses magischen Leuchtens auf den Grund zu gehen, so zerfällt die Form gänzlich; was wir aus der Nahsicht statt der sonnenfinsternis-ähnlichen Erscheinung der Kreisbilder erkennen, sind einzelne Kreisringe, die sich vom Bildrand her gegen das Zentrum stufenweise aufhellen. Wenn die hellste Farbstufe erreicht ist, kehrt sich die Entwicklung um: Die Kreisringe verdunkeln sich gegen den Kreismittelpunkt hin wieder. Mit der Zunahme an Helligkeit werden die Kreisringe ausserdem stetig schmaler, und zwar nicht einfach willkürlich, sondern einer exponentiellen Zahlenreihe folgend. Durch diese „Verdichtung“ wird der Kontrast zwischen Hell und Dunkel verstärkt und die Lichtstrahlung suggeriert. Mit einem Zirkel zeichnet Somm die berechneten Radien auf der Leinwand ein; das Auftragen jedes Farbrings erfolgt – zumindest in den Acrylbildern – durch kreisförmiges Abkleben. 
Dasselbe gilt, umgedeutet auf die Waagerechte, für die Streifenbilder. Auch hier werden die Farbstreifen gegen die als Horizont wahrgenommene Gerade kontinuierlich aufgehellt und exponentiell verschmälert. Die Horizontlinie teilt hier die Bildfläche im Verhältnis 1:2; in der oberen der so entstehenden zwei Teilflächen hat ausserdem die Grenze zwischen homogener Farbzone und dem ersten sich aufhellenden Farbstreifen eine besondere Position:  Durch sie wird die gesamte Bildfläche im goldenen Schnitt geteilt. 

Das Aufhellen der Farbe darf von der einen zur anderen Stufe weder zu abrupt noch zu gering ausfallen, damit die Farbdifferenz ersichtlich ist aber auch nicht als scheinbarer Bruch wahrgenommen wird. 

Sie sehen: Viel Präzisionsarbeit und einiges an Kalkulation steht hinter Peter Somms Werken. Dies schmälert ihre Wirkung keineswegs – im Gegenteil! Kürzlich konnte ich einen Herrn vor einem Gemälde des Künstlers im Museum Haus Konstruktiv hier in Zürich beobachten. Im Banne der sich verändernden Wahrnehmung durch Nähe und Distanz zum Bild hat er sich mit langsamen Schritten und Blick auf das Gemälde rückwärts bewegt und ist dabei schlussendlich gegen die im Raum stehende Sitzbank gestossen. 
Ja, diese Malerei hat eine fesselnde Wirkung, auch für den Künstler selbst. Seit Beginn der 70er, als erste Streifen- und Kreisbilder entstanden, fasziniert ihn die Kontrastwirkung von konzentrierter Helligkeit gegenüber allmählich sich aufhellendem Dunkel, welche dem Auge Licht suggeriert. Damals, in der frühen Phase seines reifen Werks, hatte er nach vertieftem Studium der Zürcher Konkreten (Max Bill, Camille Graeser, Verena Loewensberg, Richard Paul Lohse) und ihrer Theorien die konkret konstruktive Kunst für sich entdeckt. Heute formuliert er seine Zugehörigkeit zu dieser Kunstrichtung unter gewissen Vorbehalten, betont nebst Gemeinsamkeiten Unterschiede. 

Damit kommen wir zum letzten Gegensatzpaar, das ich zur Betrachtung von Peter Somms Gemälden herbeiziehen möchte: der Gegensatz von Gestaltungsgrundlagen der konkreten Kunst und der Romantiker, die Somm beide in seinem Werk vereinigt. 
Was ihn vom Konstruktivismus im engeren Sinne unterscheidet ist, wie er selbst sagt, dass in seinen heutigen Werken das Mass an kompositorischen Fragestellungen bis zu einem Minimum reduziert wurde. Die Werke mit den elementaren Formsymbolen Linie und Kreis folgen stets demselben Aufbau und scheinen in sich zu ruhen. Das Interesse von Somm gilt nicht mehr der Komposition, sondern vorrangig jenem Phänomen, nach dem Farbe als Licht wahrgenommen wird. Er erprobt es bis heute in immer wieder neuen Farbnuancen und         -Kontrasten, manchmal auch in einer Umkehrung des Hell-Dunkel-Prinzips. In den letzten zehn Schaffensjahren, die wir in dieser Ausstellung überblicken können, erkundet er vermehrt auch die unterschiedlichen Möglichkeiten, welche verschiedene Maltechniken bieten, um die genannte Kontrastwirkung zu erzielen. 
Peter Somm selbst hat den Prozess seiner Entfernung vom Konstruktivismus einmal so formuliert: „Anstelle von geschlossenen Flächen wird Durchsichtigkeit und pulsierende Räumlichkeit angestrebt; statt fester Formen fluktuierendes Licht; statt Grenzen Offenheit und statt formaler Spannung feierlich-lapidare Symmetrie, Schwerelosigkeit und Schweben.“
Dieser emotionale Wirkungsanspruch und die scheinbare Vergegenwärtigung von transzendentalen Welten sind es, die einen Vergleich zur Kunst der Romantik zulassen. Doch die Parallele geht noch weiter: Wie oben erläutert wird in Peter Somms Malerei durch „Verdichtung“ von Helligkeit eine Leuchtwirkung erzeugt – im Grunde also ein wirkungsästhetisches Phänomen, mit dem wir es zu tun haben. Dieses Phänomen hat bereits gute 200 Jahre vor Peter Somm der Maler des Mystischen und Erhabenen genutzt, um dem in seinen Landschaften gebannten Licht die Symbolik des Göttlichen zu verleihen: Ich spreche von Caspar David Friedrich, einem von Somm viel zitierten und bewunderten Künstler. In Friedrichs Sepia-Zeichnungen war die Lichtzone dann auch stets die Stelle, wo das Papier nicht mit Farbe bedeckt wurde, und diese Tatsache war ihm wesentlich. Das freihalten der Lichtzone von Materialität verbildlichte noch präziser die Transzendenz an sich. 
Auch in den Aquarellbildern von Peter Somm, von denen wir hier mehrere sehen können, ist nun der hellste Farbring oder Streifen auch gleichzeitig der Ort, wo am wenigsten Farbe das Papier bedeckt, während in den Acrylbildern dort die grösste Zahl an Farbschichten übereinander liegt. 
Peter Somms Nähe zur romantischen Kunst also ist vielfältig ersichtlich, nicht zuletzt in unserem eigenen Erleben, um nochmals die zu Eingang erwähnten Begriffe zu nennen, die immer wieder beigezogen werden, um seine Gemälde zu umschreiben: gemaltes Licht, Mystik, Transzendenz, „das Erhabene“. 
Dennoch sind Prinzipien der konkret konstruktiven Kunst ebenfalls weiterhin in seinem Schaffen enthalten. Es ist nicht nur der Zirkel als Hilfsmittel, nicht nur die Berechnung von Exponentialkurven oder die Verwendung des goldenen Schnitts, was eine Verbindung zur konkreten Kunst herstellt. 

Den konkreten Künstlern war die Unabhängigkeit vom Gegenständlichen das Wesentliche, und dass die gestalterischen Mittel – Farbe, Form – als solche und nichts anderes wahrgenommen werden und zu ihrer Entfaltung kommen. Man könnte es so formulieren: Konkrete Kunst will nicht  „darstellen“, sondern „sein“. 
Bei Peter Somms Werken ergeben sich natürlich unweigerlich Assoziationen, bei den Streifenbildern sehen wir Horizonte, bei den Kreisbildern Kugeln oder gar eine Sonnenfinsternis. Der Künstler aber geht nicht mit dieser Absicht, etwas solches darzustellen, an ein neues Werk heran; die genannten Assoziationen dürfen sich einstellen, sind aber nicht das, was er auf seiner Leinwand abbilden will. Vielmehr interessiert ihn eben das Phänomen, dass Farbe als Licht wahrgenommen werden kann. Es ist das Material Farbe und die ihm innewohnenden Gesetze und Eigenschaften, was er in seinen Werken nutzt und auch uns so vergegenwärtigt. Die so entstehenden Gemälde sind unter Anderem minutiöse Studien von Farbverläufen, die in immer wieder neuen Tonalitäten auf ihre Wirkung erprobt werden. 
Die Farbe an sich, die nur mit ihren eigenen Gesetzmässigkeiten die variierenden Bildlösungen bestimmt, das ist eines der wesentlichen Anliegen, das auch die konkreten Künstler beschäftigte. Auch sie wurden nicht müde, diesen und anderen, selbst gewählten Problemstellungen in immer wieder neuen Bildkreationen nachzugehen. 
Konkrete Kunst und Romantik, Ratio und Mystik, Gerinnung und Verflüchtigung – in der Vereinigung dieser Gegensätze liegt die Besonderheit der hier erfahrbaren Bilder. Um zum Abschluss noch einmal den Künstler selbst zu Worte kommen zu lassen, der ein hervorragender Analytiker seiner selbst ist: „Die Spannung liegt im Umschlagen vom Rationalen ins Irrationale, im gleichzeitig Wissenschaftlich-Strengen und Magisch-Geheimnisvollen.“ Ich habe bereits erwähnt, dass dieses „Grenzüberschreiten“ tatsächlich visuell nachvollzogen werden kann: Treten Sie nahe ans Bild heran, und Sie sehen den Aufbau des gemalten Elements in seinen Kreisringen. Gehen Sie dann auf Distanz zur Leinwand und erleben Sie, wie sich allmählich eine Corona, ein leuchtender Kreisring herausbildet, dessen Grenzen aber wie gesagt nie konkret fassbar werden und der nicht von dieser Welt scheint. 
In dem Sinne: Noch viel Vergnügen bei dieser visuellen Grenzerfahrung und danke fürs Zuhören. 
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