Der Augenblick davor

«Die Ankunft der Baume», ein subtil-ratselhafter und evokativ-weitgreifender Titel, den Svenja
Herrmann ihrem neuen Gedichtband gegeben hat. Mitte September wird sie hier in der Ausstellung
«Referenzen» aus ihrem Buch lesen. Ankunft, Ankommen, das In-Bewegung-Sein ist auch sprechend
fur die Gestimmtheit der Ausstellung mit ihrer Fille an resonanzhaltigen Impulsen. Auch das
bildnerische Schaffen artikuliert sich; es spricht ganz unterschiedliche und vor allem eigene, intim

gepréagte Sprachen, die sich Grundlegendem nahern, standig auf der Suche nach dem Ankommen.

Isabella Lanz hat Kunstlerinnen und Kinstlern ihrer Galerie art station in einer Serie eine Carte
blanche gegeben. Sie dirfen jeweils ergdnzend zur Présentation ihrer eigenen Arbeiten andere
Kinstler hinzuziehen, mit denen sie auf irgendeine Weise eine persdnliche Beziehung verbindet. Nun,
nach der Ausstellung «Korrespondenzen», die auf einem langjéhrigen Briefwechsel unter
befreundeten Kiinstlern basierte, hat Michael Eul (*1966) sich fiir das Bezugssystem der Referenzen
entschieden. Allem voran geht es um die Reverenz, hier mit v geschrieben, die er der Person Jean
Greset erweist, seinem franzdsischen Galeristen, der ihn seit Langem einladt und ihm gleichsam den
Boden bereitstellte, damit er kuinstlerisch Wurzeln schlagen und produktiv ausschlagen konnte. Um
die Pflege der Aste, die spriessen, bemiiht sich seit geraumer Zeit in der vierten Ausstellung mit

Michael Eul auch Isabella Lanz hier in Zirich.

Gleichzeitig gibt es eine Art «Referenzennetz», welches einige der von Jean Greset vertretenen
Kinstlerinnen und Kinstler im Hinblick auf verbindende Affinitdten zusammenbringt. Micheal Euls
Arbeiten sind eingebettet in und umgeben von Werken Aurélie Nemours’, Anne Tastemains, Bernard
Aubertins und Dan Millers. Auch diesen Kinstlermitstreitern, deren Werke er sehr schatzt und dies

durch die Einbindung in seine Ausstellung auch demonstriert, erweist Michael Eul seine Reverenz.

Etwas im Verborgenen liegt beim ersten kurzen Augenschein vermutlich das latent Verbindende,
dieses gemeinsame Interesse am Bild(er)Schaffen. Der erste Augenblick will gedehnt erfahren
werden. Erlauben Sie mir daher, ein paar personliche Gedanken und Statements der Kinstler und
Kinstlerinnen in den Raum zu stellen, um dadurch gleichzeitig auch die Sprache beziehungsweise
Sprachlosigkeit in ihrer Wichtigkeit zu betonen, die in den Werken bedeutsam anklingt, vorklingt oder

auch nachhallt.

Zentral fUr das Herantasten an die Arbeiten ist ein Gedicht von Aurélie Nemours, welches sie 1954

niedergeschrieben hat:

«In meiner Sanduhr
Entgegen allen Anscheins
Steigt die Leere langsam auf

Und nimmt den Raum des Sehens ein»?!



Intuition und Sensibilitat waren die Leitplanken dieser 2005 im Alter von 94 Jahren verstorbenen

Kinstlerin, deren asketische Strenge nie Kalkil oder mathematisch motiviert war.

Anne Tastemain malt malerische Vorschlage. Jede neue Variation schenkt einen neuen Blickwinkel
auf die Welt. Zeichnend verhillt und entdeckt sie. Die Leere schreibt sich sichtbar ein, verzahnt sich
mit der Zeichenspur. Verwickelt sind die Elemente einer mobilen Zerstlickelung. Die Nahe zur
Kalligrafie ist als Potenzial im Zeichenraum des Dazwischen sichtbar. Die 1950 in Paris geborene
Kinstlerin, die sich in einem Klostergebaude im Burgund eingerichtet hat, war viel auf Reisen. Neben
Luzern und Berlin lebte sie in Rabat, der Hauptstadt Marokkos, ein Aufenthalt, der ihr Sehen
besonders durch architektonische Elemente, vor allem Gitterstrukturen, entscheidend beeinflusst hat.
Linien zeigen sich und zeigen dadurch. Passagen werden initiiert. Repetierte Markierungen und sich
fortpflanzende Entwicklungen halten die visuelle Aktivierung in standiger Bewegung — eingebunden in
Rhythmen mit einer eigenen Zeiterfahrung. In der Transparenz gehaltene, gleichsam an der

Oberflache anklopfende Vorboten erscheinen als Sprachrohre fiir Werdendes.

«Was das Weil3 betrifft, das ich in
den letzten zehn Jahren viel be-
nutzt habe: es ist gewisserma-

Ren das Extrem von Rot(...)»?

So Bernard Aubertin, der 2015 verstarb, im Alter von 81 Jahren.

Und weiter:

«Was mich betrifft, habe ich in der Mono-
chromie ein plastisches Quartett gefun-
den: Raum, Zeit, Bewegung, Energie,
das man, mittels mannigfacher gewo6hn-
licher Materialien, ohne Unterlass bear-
beiten muss, um die Schdnheit, nach der

wir alle so sehr streben, zu erreichen.»®

Schliesslich der Amerikaner Dan Miller (*1961), ein Autist. Er schweigt — und er berichtet uns
gleichzeitig so viel aus seiner eigenen Welt. Im Creative Growth Art Center in Oakland, Kalifornien,
erkundet, organisiert, be- und verarbeitet er die Welt um ihn herum — auf seine ihm eigene Weise. Er
gewinnt seiner realen Isolation im Rahmen eines ihn schiitzenden Handlungsspielraums eine kreative
Kommunikationsform und personliche Lebensweise ab. Seine Arbeiten haben Eingang ins MoMA
gefunden. Letztes Jahr waren Werke von ihm an der Biennale in Venedig zu sehen —im Rahmen von
«VIVA ARTE VIVA» im Pavillon der Farben. Seine vielschichtigen Zeichnungen erhalten im

Uberschreiben eine plastisch-korperliche Prasenz, die betont existenziell zu fiihlen und zu héren ist.



Bernard Aubertin (1934-2015) war ein Vertreter der Zero-Bewegung. Mit Zero verband sich in den
50er-Jahren der Wunsch nach Aufbruch. Mit «Zero» sollte nicht auf einen Nihilismus verwiesen
werden. Vielmehr sollte der Name, wie es Otto Piene als eine zentrale Figur der Zero-Bewegung
formulierte, «fiir eine Zone des Schweigens und neuer Mdoglichkeiten» stehen.*

Feuer war ein Arbeitsmaterial von Aubertin. Rot war die bevorzugte Farbe seiner monochromen

Bilder. Rot, Rot, Rot — immer anders: die Strukturen wechseln und damit der Energiehaushalt.

Dass das Bild Feuer sein misse, davon war Aurélie Nemours Uberzeugt. Sie sehen, liebe

Vernissagegaste, es gibt Uberschneidungen.

Dan Miller lebt fur die Suche nach neuen Méglichkeiten, Mdglichkeiten, sich wortlos zu artikulieren
und neue Ausdrucksweisen der Kommunikation zu finden. Jean Greset und Michael Eul haben aus
dem Fundus des Galeristen ein anregendes und buchstablich ziindendes Werkensemble
zusammengestellt. Alles vibriert, héchst geladen gerade auch dort, wo die Spannung kaum merklich
wahrnehmbar, doch visuell spurbar ist — befreit vom Begrifflichen, verwurzelt im Realen, jenseits
figurativer Begrenzungen. Unterschwellig scheint das Bestreben nach einem Neo-Humanismus aktiv
geblieben zu sein. Oder neu aktiviert.

Kernsttick der Ausstellung sind die Werkensembles von Michael Eul. Er versteht sich dezidiert als
Maler, seine Werke sind Bilder, sind Objekt-Bilder, sie thematisieren Malerei und stellen immer wieder

von Neuem die Frage: Was ist ein Bild?

Die allerneuste Serie tragt den Titel: ELEGIE. Ihr ist auch die begleitende Publikation gewidmet; in
einen gebundenen festen Leinenbuchdeckel ist ein Leporello eingearbeitet, der ziehharmonikaartig
zusammengelegt und in variablen Sequenzen ausfaltbar ist. Die Handhabung des Leporellos geht mit
einer Ent-wicklung einher, die offen narrativ konnotiert ist. Michael Eul mochte die einzelnen Arbeiten
als Strophen eines Gedichts verstanden wissen. Jede Strophe kann fur sich gelesen werden, doch
hangt sie stets mit allen anderen zusammen. Es ereignet sich ein Mithehmen und Weitertragen, ein
Einbringen und variierendes Modulieren, ein Addieren und Verdichten im empfindsamen Lesen des

visuellen Angebots der konkreten Gestimmtheiten und selbstredenden schlichten Materialien.

Die gestalterischen Versuche einer Neuausrichtung verlangen im Grunde auch nach einer erst noch
zu erschaffenden neuen Sprache. Michael Eul und ich konnten keine Begriffe finden, die genau das
treffen, worum es kinstlerisch geht. Konstruktionen oder Geriiste befriedigten als Ausdruicke nicht,
offene Gehause wurde schon eher akzeptiert. Vielleicht kann ich mich Gber Bild-Ebenen-Kdrper
nahern. Das Bild wird auf alle Falle Kérper und wird gleichsam zum Landeplatz, zur Halterung fir die
Farbe.

Die Koinzidenz ist ideal. Die kiinstlerische «Starternahrung» hat Micheal Eul im Umfeld von Imi
Knoebel gefunden. Nun ist gerade noch bis Ende Woche im Haus Konstruktiv in Zirich eine

fulminante Retrospektive zu besuchen, in der Imi Knoebel die Besucher buchstablich in das zum



Kdrper gewordene Bild eintreten lasst. Weiss herrscht in den bildhaltigen Malerei-Architekturen
Micheal Euls vor. Mit Schwarz wurde oftmals, zuweilen nur teilweise, grundiert. Und da sind beim
langeren Erkunden Farben zu entdecken, ein ganz eigenwilliges Griin, ein moosgriines Gefihl, ein
ganz eigenes Rot, ein Grau, das es nur in aufgewihltem Wasser gibt — verschmolzen mit den
Materialien, nicht aufgetragen.

Als ob die Farben zwischen Schwarz und Weiss sich absondern, ausdiinsten, wirden.

«lch interessiere michx», so Carl Andre, selbst ernannter Materialist, «jetzt nicht mehr so sehr fir die
Geflhle, die ich mit Worten zum Ausdruck bringen konnte, sondern eher fiir die in den Worten selbst

innewohnenden Gefiihlsempfindungen.»®

Michael Eul erzéhlte mir in einem Interview, dass die Spannung zwischen den
Konstruktionselementen von Befindlichkeit erzéhle. So ist, was als raumliches Ereignis stattfindet,
eine Ubertragung einer Befindlichkeit in den Raum. Die Objekt-Bilder sind Bild-Dichtungen. Ritze und
Uberlagerungen, Durchblicke und Scharnierstellen, offene Gebilde im Wechsel mit geschlossenen

transportieren ein dialogisches Moment. Es sind die kleinen Differenzen, die zum Inhalt werden.

«Elegie» heisst, wie bereits erwdhnt, die neuste Serie. Die Elegie ist ein Klagelied, meist in Distichen
verfasst, die wiederum aus Pentametern und Hexametern zusammengesetzt sind. Ein differenziertes
Schema metrisch-formaler Kriterien im Wechsel der Hebungen und Senkungen wirkt préagend.
Hélderlins beriihmte Elegien fallen im Gesprach, damit wird der Gedanke an die uniberbriickbare

Distanz zwischen Ideal und Wirklichkeit in Erinnerung gerufen.

Bei Michael Eul darf die Wehmut allerdings auch heiter sein.

Blind sind die «Spiegel», mit denen uns die Arbeiten in der Ausstellung «Referenzen» konfrontieren,
doch sie sind voller Energie, Partner in einem steten Energieaustausch, der uns zwar immer mit
Vorenthaltung konfrontiert, doch auch mit dem Erlebnis, dass hinter dem Schwarz wieder ein Rot oder
eine andere Farbe kommen wird. Verschleiern, um zu entschleiern. Begegnungen, Resonanzen und
Selbst-Reflexionen werden ausgeldst. Transkription und Translation ereignen sich.

Mit einem Gedicht von Carl Andre, einem Bildhauer des Minimalismus, mochte ich schliessen:

«Vorwort zu meinem Werk selbst

In, ist, mein, von, Akt, das, hinein,
gemacht, gleich, dieses, Werk, Teile,
aufgehauft, Haufen, zerbrochen, Stiicke,
Stapel, Klastik, gestapelt,

identisch, austauschbar»®
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