120 Jahre Kinstlervereinigung Zirich in der Galerie ,art station“ Zirich

Wenn Formen ausser Rand und Band geraten

Seit 120 Jahren gibt es die Kiinstlervereinigung Zurich nun schon. Mit der jurierten Ausstellung,
die in der Galerie art station von Isabella Lanz stattfindet, wird das Jubildaum nach flnf regionalen
Ausstellungen abschliessend gefeiert. EIf ausgewahlte Kiinstlerinnen und Kunstler bestreiten die
Ausstellung, wobei nicht das jeweilige Schaffen der Teilnehmenden im Vordergrund steht,
sondern der Kunstverein selbst. Die Kunstlervereinigung Zirich stellt aus und sie mdchte sich
damit einem breiteren Publikum vorstellen, ja Uberhaupt auf ihre Existenz hinweisen. Als ich mich
ein bisschen in der Bevolkerung umhorte, bekam ich ofter eine von Staunen begleitete Reaktion
zu horen. Kinstlervereinigung? Viele meinten, dass es sich vielleicht um den Berufsverband

Visarte handeln kénnte. Doch ist dies keineswegs der Fall.

Mit dem Zusammenschluss versuchen die Mitglieder laut Statuten in gemeinsamen
Ausstellungen an die Offentlichkeit zu treten, sich gegenseitig zu unterstiitzen und einen
anregenden Gedankenaustausch zu pflegen. «Kunst ist schon, macht aber viel Arbeit», lautet ein
oft angeflihrtes Zitat des 1948 verstorbenen Komikers Karl Valentin. Gern und viel wird tUber
diesen Ausspruch gelacht: im Grunde sollte man ihn sehr ernst nehmen, besser noch, ihn
wirklich befolgen. Kunst ist kein handwerkliches Hobby, Kunst realisiert sich vor allem nicht in

einer gestalterischen Selbstbefriedigung.

Der offene, kritische, ehrliche Austausch will denn auch ernsthaft gepflegt werden, soll er sich in
einer gesteigerten Ausdruckskraft niederschlagen. Selbstkritik lohnt sich, kann aber sehr
unbequem sein. Mit der Jubilaumsausstellung will die Kiinstlervereinigung Zirich nicht zuletzt

gerade auch intern positive Impulse aussenden.

Die Werkprasentation in der Galerie art station gewahrt einen jurierten Einblick in das vielféltige,
sich gesamthaft beziiglich der Professionalitat allerdings zuweilen recht unterschiedlich
artikulierende Schaffen der Vereinsmitglieder. Spannend wird es, wenn Grenzen instabil werden.
Eine buchstébliche Bereicherung ereignet sich, wenn die Wahrnehmung mit einem Surplus

belohnt wird. Diesen Momenten mdéchte ich aktuell ein bisschen nachsptiren.

Raum neu erleben ist ein Weg der Annéherung. In einem weit gefassten Sinn befragt, beleuchtet
und durchleuchtet die noch junge, 1978 im Wallis geborene Kinstlerin Bénédicte Gross den
Begriff und die visuelle Manifestation eines Territoriums. Sie I6scht Gegebenes aus, verdichtet,
verschiebt und arrangiert neu. Nicht geometrische Raster, sondern kartografische Vorlagen
dienen als Quellen fiir die Ordnungsmuster ihrer Arbeiten. Bei aller formalen Verdichtung sind

ihre Gemalde inhaltlich eng in konkreten gesellschaftspolitischen Tatsachen verwurzelt. In ihrer



neusten Werkserie der «Drapeaux dynamiques» arbeitet sie mit Acryl auf wetterfesten Blachen.
In einer Reportage Uber ein Migrantencamp war sie diesem textilen Material begegnet. Ihre auf
den ersten Blick vermeintlich in der konstruktiv-konkreten Kunst verwurzelte Malerei ist getragen

von einer Bewegungsdynamik, die Orte und Identitéaten auf Wanderschaft bildhaft anklingen lasst.

Die Figuren frihester Arbeiten von Bénédicte Gross sind gedanklich in ihren neusten Bildern
noch immer eingewoben. «Geschlossene Grenzenx lautet der Titel des quadratischen
Gemaldes, welches Ruth Knopfli in die Ausstellung gegeben hat. 1934 geboren, ist sie die
weitaus alteste Teilnehmerin. Zwei vollkommen unabhangig voneinander arbeitende
Kinstlerinnen, altersméssig die Klammern bildend, treffen nun mit ihren Arbeiten aufeinander.
Beide haben eine Affinitat zum Medium der Collage, habe ich durch persénliche Ausserungen
oder Notizen erfahren. Bénédicte Gross lost gegebene Grenzmanifestationen auf, um ein
Potenzial fir Neuorientierung aktiv werden zu lassen, ohne jedoch die lauernde nachste
Grenzziehung auszublenden. Ruth Kndpfli konstruiert in ihrem Bild malerisch eine formale
Transformation, die auf inhaltlicher Ebene wirksam ist. Eine zum Kreis sich verdichtende Grenze,
mittels rotoranger Linien ausgel6st, stoppt den Bewegungsdrang ihrer drei senkrechten Figuren.
Auch ein sichelférmiger Bogen lenkt den Bewegungsverlauf. So unterschiedlich die Werke, so
unterschiedlich die Vorgehensweise, so Uberraschend verbindend ist die eher im Verborgenen
von beiden aufgenommene Migrationsproblematik. Wobei, gerade auch im Hinblick auf den Titel
«Geschlossene Grenzenx, immer auch das einzelne Individuum und sein Entfaltungsspielraum

gemeint sein kénnten.

Die wahrnehmbaren Stadien von anwesend oder abwesend sein, von sich zeigen oder sich
zuriickziehen, von auftauchen und eintauchen sind immer wieder Themen der Kunst und auch in
dieser Ausstellung vielfaltig behandelt. Werfen wir einen Blick auf die Reliefs von Ueli Gantner
(*1950), welcher der Kiunstlervereinigung als Prasident vorsteht. Viele seiner Arbeiten, denen oft
der Goldene Schnitt zugrunde liegt, bringen im Zusammenspiel von Licht und angelegten
Strukturen sinnliche Erfahrungsmomente im aktiven Betrachten hervor. Formen werden
wahrnehmbar, die im erweiterten Sehprozess aus ihrem ungesehenen Status herausgeholt
werden. Er 6ffnet mit seinen ausgekligelten Lamellenreliefs gleichsam Tore in entmaterialisierte
Bildwelten, die ungefiltert als Wirklichkeit wahrnehmbar werden. Kdrper und Formen zeigen sich
im Zuge einer angeregten Bewegung, Kérper, die nicht begreifbar sind, aber erkennbar in der
sinnlichen Empfindsamkeit. Farben und Formen wechseln mit jeder Bewegung, mit jedem
Wellengang, mit jedem Atemzug. Alles gerét in einen Schwebezustand, gesteigert durch

Reflexionen und Schattenwirfe: verbliffend, harmonisch, irritierend.

Raum wird in der Zeit sinnlich erfahrbar. Zum subtilen — gleichsam feinfadig verwobenen —
Schwingungserlebnis gerat die Arbeit von Marianne Theis (*1946). Linie und Flache, weisse

Farbe und rohe Leinwand verbindet sie durch alternierend rhythmisierte, radikal spitzwinklige



Dreiecke, die Ubergangsszenarien in vibrierender Wechselseitigkeit und in einem pulsierenden
Schwebezustand halten. Flachigkeit raumt Raumlichkeit Raum ein. Die gelernte Grafikerin malt
ihre Bilder aufbauend auf den spezifischen Erfahrungen, die sie aus ihrer Beschaftigung mit den
Eigengesetzlichkeiten der Bildwerdung im Rahmen der Druckgrafik gewonnen hat. Ein lineares
Raumgespinst ist entstanden, das von Dreiecksformen beziehungsweise halben Quadraten
gleichsam verdichtend gehalten und energetisch aufgeladen wird. Struktur und Textur
changieren.

War «feinfadig» bei Marianne Theis metaphorisch gedacht, so trifft man bei den Arbeiten von
Conny K. Wepfer (*1961) ganz konkret auf reale textile Gespinste, die sich allerdings, kaum
gesehen, in tdnzerischer Flichtigkeit auch gleich wieder in ihrer Leichtigkeit zu entziehen
scheinen. In einem Buchtext, den ich fur Ueli Gantner vor zwei Jahren schrieb, hatte ich folgende
Worte des Naturwissenschaftlers Hans-Peter Duirr aus einem Vortrag am Paderborner Podium
zitiert: «Materie ist nicht aus Materie aufgebaut! Wenn wir die Materie immer weiter
auseinandernehmen, in der Hoffnung die kleinste, gestaltlose, reine Materie zu finden, bleibt am
Ende nichts mehr Ubrig, was uns an Materie erinnert. Am Schluss ist kein Stoff mehr, nur noch
Form, Gestalt, Symmetrie, Bewegung (...). Das Priméare ist Beziehung, der Stoff das
Sekundare.» Ueli Gantner ist auf der Suche nach den priméaren Beziehungen. Conny K. Wepfer
sucht sich dem Dasein Uber die Verwendung von textilen Fadengespinsten auf transparenten,
rosafarbenen Tiillstoffen zu nahern. Sie schrieb mir «von der Leichtigkeit des Seins», die dazu
einlade, «sich mitreissen zu lassen», ich selbst verfolge in Gedanken die Fragilitat des Daseins.
Die stoffliche Durchlassigkeit wird zur Metapher einer Daseinsmembran. Eine aus dem Kontrast

gewonnene Strahlkraft bringt (Licht-) Energie ins Spiel.

Die schwerelos anmutenden, schachtelartig gefassten Luft-Gebilde von Conny K. Wepfer, die
aus einem schwarzen Grund herauszuquellen oder sich in diesen hineinzubewegen scheinen,
erinnern ein bisschen an Kokongespinste, die wiederum als Nester fir Metamorphosen oder als
Riickzugsorte assoziativ gedeutet werden kénnten. Kokon beziehungsweise «Cocoon» hat der
heute in Buchs lebende, doch 1962 wie Bénédicte Gross ebenfalls im Wallis geborene Bildhauer
Horst Bohnet seiner Werkserie gegeben. Im Gegensatz zum netzartigen Tull, der sich
hervorragend zum beinahe widerstandslosen Drapieren eignet, fordert die Bearbeitung des
Marmors eine ausserst zeitintensive Gestaltungsweise. Horst Bohnet spricht von «meditativer

Handarbeit», wenn er den Stein «ent - wickelt».

An eine Spindel, ein mumifiziertes Kajak oder ein Fossil lasst sich bei den «Cocoons» ebenfalls
denken. Zeit und Bewegung gehen Uber in Dauer und Bewegungslosigkeit, um von neuem eine
Metamorphose zu begleiten. Mit jedem Bearbeitungsgang, mit jeder neuen Schnurlinie wird
Materie entfernt und gleichzeitig das entstofflichte Innere schitzend verschnirt. In einer

paradoxen gegenlaufigen Verwicklung von Enthdllung und Verhillung entwickelt sich das Sein in



Metamorphosen des Steins. «Die Bearbeitung, der Inhalt und die Form verschmelzen zu einer

Einheit», schrieb mir Horst Bohnet.

Unzahlige Zustandssituationen verdichten sich bei Horst Bohnet in einer einzigen Arbeit. Eva
Gallizzi (*1947) stellt in ihrem mehrfarbigen Holzschnitt acht Augenblicksmomente neben- und
untereinander, sie verbindet das Nacheinander zu einem feinst nuancierten Feld der (beinahe)
Gleichzeitigkeit. Schutz bei Horst Bohnet und Schutzlosigkeit bei Eva Gallizzi prallen
aufeinander. Die Zartheit der blaulichen Farbgebung unterstreicht eine Art symbolische
Dinnhautigkeit und Verletzlichkeit. Das Naturschauspiel der Eruptionen des «Minute Geyser's»
im Yellwowstone National Park hat tiber die Jahrhunderte wegen des menschlichen Vandalismus
viel an seiner Kraft und Lebendigkeit eingebusst, was Eva Galizzi in ihrer Bilderfolge thematisiert

und bildlich eingefangen hat. Der «kMemento mori» - Gedanke steht im Raum.

Schones und Morbides, Reizvolles und Unberechenbares sind eng miteinander verkettet, was
jedoch oftmals erst auf den zweiten oder dritten Blick bewusst wahrgenommen wird. Diese
Zwiespaltigkeit der Erscheinungen versetzt Birgit Olzhausen (*1964) in einem oftmals
lichterfillten Dazwischen in einen Austausch steter Diffusion. Sie gewahrt Einblicke ins Innere,
doch lasst sie dabei Erkennbares nie greifbar werden. Standig werden neue Durchmischungen
angeregt. PVC-Folien sind schon seit langerer Zeit das bevorzugte Tragermaterial von Birgit
Olzhausen, die Farbe Schwarz unterstiitzt ihre zeichenhafte Ausdrucksweise. Sie schneidet und
schichtet die Folie, sie pragt und vernaht sie und sie stilpt das vernahte Objekt um, kehrt somit

das Innen nach aussen, das Aussen nach innen. Durchdringung ist ein Leitmotiv.

Fur Birgit Olzhausen sind taktile Empfindungsqualitdten bedeutsam. lhre die Figuration latent
enthaltenden Arbeiten scheinen ihre Quellen oftmals im Reich der Biologie und Biochemie zu
haben. «Cuticula» heisst ein dieses Jahr entstandenes dreidimensionales Gebilde, das wie ein
riesiger Zahn von der Decke baumelt. Die «Cuticula», die im Lateinischen ,Hautchen’ bedeutet,
ist eine schiitzende Aussenhaut, ein ,Oberhautchen’, ein Sekretionsprodukt der Epidermis, das
sich in einer Wachsschicht manifestiert. Phanomenal, wie diese Hautchen gleichsam als Licht-
Reflektoren, Luftregulierer und Warmekontrolleure, Feuchtigkeits- und Transpirationslenker

wirken.

Der Fotograf Ruedi Haller (*1953) kombiniert fotografische Elemente mit Holz, Rost, Acryl, Stoff,
Teer, Blei oder eben auch Wachs, wie in der ausgestellten Arbeit «Pause in Palermo Il —
gewachsen, gewaxt». Das leicht befremdliche «x» dient als kleines (persénlich initiiertes)
Irritationselement. Die am Computer veranderte und dann mit Wachs tiberzogene Fotografie
lasst die klare Erkennbarkeit des vermeintlich Realen in der Beschichtung dahinschmelzen. Auch
bei Ursula Bringolf (*1964) vermischen sich die Medien, auch bei ihr blitzen — hier in Form von

Zeitungsschnipseln — Reststrukturen realer Vorgaben hervor. «Maandern» hat sie ihrer



Werkgruppe als Titel geben, maandrieren im freien Verlauf tun vor allem die zum Einsatz

gekommenen Klebebénder, die den Pinselstrich ersetzen.

Wir sind bei unserem geistigen Rundgang Chaos und Ordnung begegnet, Bewegung und
Stillstand, Mathematik und Biologie, Farben und Farbvisionen, Reflexionen und Schattenwurfen,
Abstraktion und Emotion. Vor allem ist die stete Wandlung des Daseins deutlich ins Bewusstsein
getreten. Kunst vermag in ihren gelungensten Momenten Blickwechsel anzuregen. In der
Mathematik wird von rationalen und irrationalen Zahlen gesprochen. Immer wieder beindruckt
mich, dass die goldene Zahl Phi, die fir uns mit dem Inbegriff von harmonischem Empfinden
verbunden ist, die irrationalste aller irrationalen Zahlen ist. Es ist gerade die Fibonacci-Reihe, die
uns zeigt, dass der Goldene Schnitt kein blosses Produkt menschlichen Schénheitsempfindens
ist, sondern als objektives Entwicklungsmuster in der Natur vorkommt (Siehe dazu Dr. Dr. Ruben

Stelzner: Der Goldene Schnitt — Das Mysterium der Schonheit).

Die Bauhauslehrer Johannes Itten und Wassily Kandinsky ordneten Farben eine geometrische
Form und expressive Eigenschaften zu. Rot wurde dem Quadrat zugeordnet, ein Kanon der
Gestaltung war geboren. Réné Habermacher (*1957) kippt mit seinen kleinen Modellen die
Strenge der Vorgaben, er befreit das rote Quadrat von Statik und Schwere und unwiderruflicher
Setzung. Als ob Tentakeln den Umraum erkundenden wirden, greifen unterschiedlich schmale
Rechtecke in den Raum. Sie strecken ihre Fihler aus, schreiben Gestalt neu. Jedes einzelne der
angegliederten Elemente hat die gleiche Flache wie das rote Quadrat. Die Strenge der
geometrischen Sprache artikuliert sich naturhaft. Die Langsseiten der weissen Elemente stehen
untereinander und bezlglich der Seitenlédnge des Quadrats im Verhéltnis der Fibonacci-Folge.

Vergessen Sie gangige Kategorisierungen. Im Schauen liegt die Bereicherung.
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