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Aussteiiungseröffnung Tremezza von Brentano,
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Meine Damen und Herren, die Ausstellung “Tremezza von
Brentano: MEDIENLEBEN” ist auf ihrer Tournee bisher an
keinem so für sie richtigen Ort gewesen wie hier an ihrer
siebten Station im Frankfurter Filmmuseum, einem
Medienmuseum. Die Bilder dieser Ausstellung sind gemalte
Bilder, keine Filmbilder, aber sie beschäftigen sich mit den
Helden des Films, mit den Helden der Medien, die wir aus
Spielfilmen, Werbefilmen, von Plakaten, Anzeigen, aus
Zeitschriften, von Fotoausstellungen und auch aus Büchern
schon kennen. Wir sind so vielfältig mit ihnen umgeben, wir
sehen sie so oft, auch ohne eigentlich hinzusehen, daß sie in
unserem Unterbewußtsein zu Hause sind.

Zumeist reicht ein kurzer Blick, um zu wissen, was sie von
uns wollen. Wissen wir es wirklich? Haben wir wirklich genau
genug hingeschaut? Tremezza von Brentano hat es auf
jeden Fall getan. Sie hat, was ihr auffiel, analysiert und
geordnet, hat vereinheitlicht und zentriert. Die Künstlerin
hat aus dem Vielen ausgewählt, hat verglichen, hat Gruppen
gebildet, hat Bewegung angehalten, Posen eingefroren,
Charakteristisches so herausgestellt. Auf diese Weise wird



die Wirklichkeit als Kunst anders und schärfer sichtbar –
ohne daß dies auch gleich eine Wertung beinhaltete.

Die Massenmedien, die die Werbebilder zeigen, schaffen
durch die Wiederholung von Ähnlichem und Gleichem Typen,
gar Prototypen, an denen sich Käufer, Erwerbende,
Beworbene orientieren sollen. Indem Tremezza diese Typen
in Bildern zusammenfaßt, etwa “Kunstfiguren –
Filmmänner”, “Saubermänner” oder ganz explizit
“Männerbilder der Medien” oder aber “Anhängende Frauen”
oder “Frauen der Kosmetikwerbung”, “Lange Hälse”, geht
sie zeitweise bis zur Karikatur, um das Typische deutlich zu
machen. Dabei nimmt sie die einzelnen Figuren aus ihrem
orginalen Kontext, aus der Geschichte, die sie erzählen, und
montiert sie in eine neue Geschichte, die Geschichte ihrer
eigenen Sicht, mit der sie zeigt, so was gibt es, so was gibt
es nicht nur einmal, seht hier: Thema, seht hier: Variationen,
seht: Körper, Haltungen, Gesten, Posen, Attitüden, Moden
und zeitlos sich Wiederholendes. Ich spreche von Montage,
weil dies mehr als Collage ist. Es sind keine
ausgeschnittenen Figuren, die zusammengeklebt werden,
sondern es sind Kompositionen, Anordnungen,
nebeneinander, voreinander, sich durchkreuzend,
verschlingend, vernetzend, verknotend. Dabei bleiben sie –
einzeln oder in Paaren – seltsam allein, alleingelassen,
erstarrt, maskiert, erfroren. Ihre Nacktheit hat ihren Reiz
eingebüßt, das Blau, das in so vielen Bildern dominiert,
nimmt dem vielen exponierten Fleisch die Wärme.

Ich spreche von Komposition, ich spreche von Blau, d.h. von
Farbe. Wir haben es mit Malerei zu tun, nicht mit Fotografie
oder Film. Und wenn man nach dem ersten Erkennen der
Figuren, ihrer Haltungen und möglicherweise auch der
Inhalte, die sie transportieren, vor diesen Bildern etwas
länger verweilt, wird einem klar, daß die Malerei in diesen
Bildern das Wichtigste ist. Ich meine damit nicht nur wie



Hände und Gesichter wiedergegeben sind, wie Früchte,
Inkarnat, Haar- oder Seidenstoffe gemalt sind, sondern z.B.
ob und wie Räume geschaffen werden, in denen sich diese
Figuren bewegen, falls sie sich bewegen. Was an die Stelle
von Räumen tritt, ob Raumillusion angestrebt wird und was
in der seltsamen Flächigkeit der Bildgründe eigentlich
geschieht. Es gibt viele Bilder, in denen die Figuren in einem
blau-weißen Wolkenhimmel angesiedelt sind, andere, in
denen sie auf schmalen Farbstegen vor dem Hintergrund
dieses Himmels zu balancieren scheinen. In manchen
überzieht ein Netz einen Teil des Hintergrunds oder aber
Ecken sind unvermittelt gelb, blau oder grün, durch
Fensterformen manchmal als Zeichen für Haus
ausgewiesen. Horizontlinien können Ferne andeuten, doch
alles ist in sich drängender Nähe befangen. Die Malerei der
Hintergründe, könnte man sie ohne die Figuren sehen, gäbe
eine eigene abstrakt kubistische Farbkomposition. Sie hält
die Figuren zusammen. Sie trennt sie aber auch wie mit
Paravents, über die sie nicht in die Nachbarszene schauen
können. Dadurch wird ihre Beziehungslosigkeit noch
verstärkt.

Dies sind ein paar Bemerkungen, die jedermann beim
Betrachten dieser Bilder machen kann, und ich habe sie hier
ausgesprochen, um Sie vielleicht leichter in diese etwas
schwierige Welt der Künstlerin hineingleiten zu lassen. Erst
wenn man sich länger in ihr aufgehalten hat, kommt man zu
all den Analysen und Reflexionen, die die Künstlerin dazu
gebracht haben, so und nicht anders zu malen und die ihren
Gesprächspartner, Professor Dr. Wilhelm Salber, zu seinen
sehr erleuchtenden Ausführungen gebracht hat, die im
Katalog abgedruckt sind.

In seinem langen Essay, unter dem Motto “Alles ist
Medium”, den ich Ihrer eingehenden Lektüre empfehle,
zeigt er, wie Tremezza von Brentano die Medien unseres



Wirkens in das Medium von Kunst übersetzt. Und über Kunst
ganz allgemein sagt er, sie dränge sich dazwischen, sie
rücke hin und her, sie hebe heraus, sie übersetze Medien
und ihr Medium. Professor Salber ist Psychologe, und es
wäre gewiß schön gewesen, wenn er hier diese Einführung
gemacht hätte. Nun aber stehe ich hier, auch eine alte
Bekannte der Künstlerin.

Wir haben zwei Filme miteinander für das Fernsehen
gemacht. Der letzte war ein Ateliergespräch, bei dem ich
wieder einmal feststellen konnte, wie klar Tremezza über
ihre Arbeiten sprechen kann. Das kommt natürlich daher,
daß sie nicht in irgend einer Ecke anfängt und dann mal
sieht, was dabei herauskommt, sondern weil sie – so nehme
ich an – mit einem ausgearbeiteten Konzept an ihre Malerei
herangeht. Als Kunstbetrachterin und Kunstjournalistin, die
ich bin im Gegensatz zum Seelenforscher Salber, möchte ich
gerne die Künstlerin dazu bringen, auch Ihnen einen Einblick
in ihr Atelier, d.h. in ihre Malweise zu geben. Denn nichts ist
törichter, als im Beisein einer Person, die sehr wohl selbst
den Mund aufmachen kann, über sie zu sprechen, ich meine
über Dinge, die sie sehr viel besser weiß als ich.



Günther Kempf Galerie Peter
Bäumler

Regensburg 1997

Alles fließt

Köln, am 18. Mai 1997. Pfingsten. Alle Tore sind offen.
Bücher und Bilder reden mit Zungen. Tiere sagen ihre
Namen, und Fratzen werden zu Gesichtern. Vertrauen stellt
sich ein, Ratschläge fließen in die Rede, Humor nimmt die
Schwere. Das Profane umweht ein Hauch des Heiligen.
Mythen entferntester Stämme klingen zusammen. Panta
rhei. Zeiten verschwimmen. Im Überblenden werden die
Konturen weich, die Kontraste mild. Alle Argumente
scheinen stimmig, alle Belege gleiten einem in die Hand.
Die Welt wird erklärbar. Kunst aus Kunst.

Da sagt Pater Mennekes so nebenher: „Manche gerieten
dabei ins Straucheln. Aber man muß halt aufpassen. Die
Welt ist glitschig.“1

Vorerst ist nur Tintin in die Gletscherspalte gerutscht,
irgendwo in Tibet, und der kommt auch wieder raus und
vollendet die Suche nach seinem chinesischen Freund. Alles
mit Hilfe seines Hundes Milou, der so erbärmlich winseln
kann. In Schrift und Bild. Bande dessinée Belge. Von Hergé
(Georges Rémi) 1929 bis 1983 gezeichnet. Deutsch: Tim und
Struppi, Comic Strip. „Als Reporter sollte Tim seinen Lesern
aus fremden Ländern berichten.“2



Na, da gibts heute doch wohl aktuellere Methoden?!
Kindergeschichten, artig, belehrend. In meiner Jugend
kamen Comics nicht vor. Bildungslücke. Vor mir liegen
Günthers neueste Werke in Fotos und Dias. Ich faxe Günther
an: Warum denn nun ausgerechnet Tim nach den Tupilaqs?
Hier seine Antwort:

„Falls sich Deine Frage darauf bezieht, weshalb ich gerade
den ‚unerschrockene(n) Held(en) im blauen Pullöverchen’3
aus der Legion der Protagonisten der ‚Storybords zum
Leben’ sozusagen als Gallionsfigur meiner neuen Arbeiten
ausgesucht habe, bin ich versucht zu antworten: ‚Er hat
mich ausgewählt.’ Bereits in einem meiner ‚Domino-Bilder’
taucht er, wenn auch nur als Name (Schriftzug), auf, und ich
weiß leider nicht mehr, ob sich unter der letzten Farbschicht
auch Tintins Konterfei verbirgt.“4

Ich bohre weiter. Seit wann hat er denn diese seltsame
Vorliebe? Antwort: „Tja, das reicht zurück in meine
Kinderzeit. Und dauert, wie man sieht, immer noch an.“

Frage: Wieso macht er denn keine Tupilaqs mehr? Das
Thema war doch unerschöpflich. Ich würde die kleinen
Männchen wirklich vermissen! Antwort: „Ich habe mich mit
den Arbeiten zur Ligne Ciaire auf einen Ausflug begeben,
ähnlich wie ich mich mit den Tupilaqs auf einen Ausflug von
der

Malerei begeben habe. Auf diesem Ausflug befinde ich mich
noch immer. Soll heißen, daß ich sehr wohl noch Männchen’
bastle. Wie lange mein Tintin-Abenteuer’ dauern wird, kann
ich auch noch nicht sagen.“

Ich insistiere: Gab es denn einen sanften Übergang, den ich
verschlafen habe, oder war der Wechsel zum neuen Thema
ganz abrupt? – „Ich nehme an, du meinst damit den
Wechsel von meinen früheren Arbeiten zu den ‚Comics’? Wie



ich ja schon erwähnt habe (s.o.), geistert diese große Ikone
unseres Jahrhunderts’5 vielleicht schon immer durch meine
Arbeit. Möglicherweise waren es zu Anfang nur diese drei
Buchstaben, die mich faszinierten, ohne daß ich die Figur,
Szenerie, Geschichte im Hintergrund sah. Aber zurück zur
Frage, der Übergang geschah fließend. Erst waren es
Namen, dann Textzeilen, schließlich Umrisse von Gestalten,
die auf meinen Bildern auftauchten.“

Ich kann es immer noch nicht begreifen. In den
Bildergeschichten gibt es allerlei komische Figuren doch
kann die Komik einen Künstler reizen? „Ich weiß nicht, wie
wichtig Komik im Comic generell ist. Es gibt völlig
unkomische Strips, die höchstens absurd sind. Bei Tintin
spielt Komik schon eine Rolle, und ich halte mich selbst ja
auch für einen Witzbold.“

Aha, so komme ich ihm auf die Schliche. Es waren also
inhaltliche oder auch formale Anstöße? Jetzt lobt er mich!
„Ja, gute Frage. Wenn ich mir ein Comic anschaue (ich sage
absichtlich anschaue, denn ich lese erst mal nicht), kommt
es sehr stark darauf an, wie mich die Zeichnung, der Stil
anspricht. Ob er mich anspricht. Ich habe mit dem Inhalt
von Herges Geschichten durchaus meine Probleme. Die
habe ich aber auch mit der Political Correctness. Ich will
sagen, daß ich manche der Stories nicht political correct
oder aber zu bemüht finde. Die Idee, die Ausstellung ‚Ligne
Ciaire’ zu betiteln, kam mir (Witzbold) deshalb, weil eben
diese klare Linie abwesend ist, oder weil ich bemüht bin,
dieselbe zu zerstören. Wobei es mir nicht darum geht, das
Vorbild zu zerstören. Nein, man soll meine Arbeiten schon
ernsthaft als Hommage verstehen.“

Na, dann müssen wir die Kunst auch als Kunst behandeln.
Kunstkritisch die Bilder untersuchen. Ich frage also nach
dem auffällig pastosen Farbauftrag. „In der Tat waren meine
ersten Bilder (lang, lang ist es her) flachbrüstige



Illustrationen. Geschichten gar. Und die ersten Arbeiten zu
Tintin waren auch Holzschnitte, die auch in der Ausstellung
zu sehen sein werden, also eine (Druck-)Technik, die dem
gedruckten Comic ja schon sehr nahe kommt. Andererseits
ist da wieder der Druckstock, der ja schon wieder diese
Haptik hat, die auch meinen Ölbildern eigen ist. (Erst Öl auf
Holz mit Vertiefungen, seit gut zwei Jahren jetzt Öl auf
Leinwand mit Erhöhungen.) Ich übersetze die ‚Vorbilder’ also
in meine eigene Bildersprache.“

Schließlich hat mir Günther dann noch den entscheidenden
Hinweis gegeben, Comics seien doch die heutige Volkskunst.
Das klingt nach den Manifesten der Väter. Ich blättere. In
COBRA, Nr. 7 findet sich ein Artikel über Comics, doch der
allein ergibt nichts. Das Stichwort führt weiter zu

Asger Jorn. Ich springe auf diese Zug und rausche in eine
andere Welt. Hund Milou – Struppi – bleibt winselnd zurück.
Und mir gehen die Augen auf. Hatte ich nicht Günther
kennengelernt als Sprecher einer Gruppe mit dem herrlichen
Namen „Warum Vögel fliegen“ (zusammen mit Jürgen Huber
und Ulrich Pöppel, die gemeinschaftlich Bilder malten)? Das
hatten ihnen die COBRA-Künstler vorgemacht. Auch die
wollten „eine kollektive Kunst, aber eine, die – als Mythen-
schaffende – das Resultat ähnlich fühlender Individuen ist
und nicht die Erfüllung gesellschaftlicher Aufträge. ”6

Und die „Volkskunst“ definiert Asgar Jorn in dem
Ausstellungskatalog Spiralen, Kopenhagen 1950 sehr
pragmatisch: „Volkskunst bedeutet nicht etwa, für das Volks
zu singen, sondern heißt, das Volk zum Singen zu bringen.
Volkskunst besteht nicht darin – wie viele Demokraten so
gern glauben -lediglich eine Kunst zu machen, die dem Volk
gefällt, sondern vielmehr das zum Blühen zu bringen, was
als Kunst aus dem Volke wächst ... Die Kluft zwischen


