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Editorial8

Gestaltung als Lebensbehauptung
!

Was erwarten wir von der Kunst? Zunächst ein-
mal, dass sie Ausdrucksform für Gefühle und Ge-
danken ist, die uns als Mensch bewegen. Je au-
thentischer und unmittelbarer dieser Ausdruck
sich formuliert, je mehr die Künstlerin oder der
Künstler von sich selbst zu geben vermag, umso
eindrucksvoller und einprägsamer wirkt das
Werk auf den Betrachter. Um überhaupt künstle-
risch tätig zu werden, bedarf es einesMitteilungs-
bedürfnisses; künstlerisches Gestaltenwird dabei
zu einem Mittel, sich selbst in der Welt zurecht-
zufinden, den eigenen Gefühlen und Wahrneh-
mungen eine Gestalt zu geben, die man nicht un-
bedingt verbal formulieren kann und die oft auch
nicht als geistiges Konzept vorgedacht ist. Die ge-
staltete Form jedoch ermöglicht eine verbale und
systematische Annäherung an die im Werk ent-
haltenen Themenkomplexe.
Die Schwierigkeit besteht darin, eine Balance zu
finden aus Professionalität und erlernter Gestalt-
gebung einerseits und einer Unmittelbarkeit des
Ausdrucks, die eben jene Professionalität hinter
sich lässt. Im Laufe der Geschichte stand jahrhun-
dertelang der Kanon von erlernter Formgebung
an oberster Stelle. Erst im 20. Jahrhundert gerie-
ten auch andere künstlerische Konzepte als ernst
zu nehmende künstlerische Ausdrucksmöglich-
keiten in den Blick. Der Surrealismus war die ers-
te Bewegung in der Kunstgeschichte, die systema-
tisch die Unmittelbarkeit des Ausdrucks suchte. In
der écriture automatique galt es, alle Kontrolle des
Intellekts auszuschalten. Der Idealzustand, den
die Surrealisten für künstlerische Äußerungen
suchten, war die Hysterie: ein Zustand fieberglei-
cher, erhöhter Sensibilität, in der man sich außer-
halb des Kontrollmodus befindet, geleitet allein
von Affekten, die aus dem Inneren an die Oberflä-
che drängen und einen zu unmittelbaren Aktio-
nen und Handlungen drängen.
Im Zuge dieser Forderung gerieten auch die Aus-
drucksartefakte von psychisch oder geistig er-
krankten Menschen in den Fokus. Mit der Samm-
lung Prinzhorn nahm eine der weltweit wichtigs-
ten Sammlungen aus diesem Bereich in den

1920er-Jahren Gestalt an – in genau der Zeit, in
der auch der Surrealismus sich artikulierte. Allein
die Terminologie zeigt, dass diese Ausdrucksfor-
men nach wie vor ein Randdasein in der Kunst
führen – bis heute ist von Outsider-Kunst die Re-
de. Gleichwohl gibt es immer wieder starke Be-
fürworte und Verfechter dieser Kunstwerke. Ha-
rald Szeemann hatte die Sammlung Prinzhorn,
die nach dem Zweiten Weltkrieg zunächst ein
Schattendasein geführt hatte und in Vergessen-
heit geraten war, wiederentdeckt und in der
Kunsthalle Bern ausgestellt. Zuletzt verhalf Massi-
miliano Gioni als Kurator der 50. Biennale von Ve-
nedig 2013 der Outsider-Art zu einem weltweit
beachteten, höchst prominenten Auftritt auf der
wohl wichtigsten Ausstellung für zeitgenössische
Kunst. Die für die Titelseiten der Psychiatrischen
Praxis ausgewählten Werke befinden sich also in
bester Gesellschaft! [1]

Einsamkeit – Angst – Schmerz
!

Das Spektrum der eingesandten und ausgewähl-
ten Arbeiten ist ebenso breit wie in ihrer Aus-
druckskraft beeindruckend. Viele verarbeiten
ganz offensichtlich tiefe Traumata – Schmerz,
Angst und Isolation. Eindrucksvoll ist dabei vor al-
lem, dass es nicht nur Erlebnisse sind, die patho-
logische Befindlichkeiten Einzelner betreffen,
sondern Erfahrungen spiegeln, die jeder Mensch
selbst einmal gemacht hat und daher unmittelbar
nachvollziehen kann. Einsamkeit spielt z.B. eine
zentrale Rolle in vielen Arbeiten, etwa von Men-
schen, die auf einer überdimensionalen Treppen-
anlage aneinander vorbeigehen – der eine nach
oben, der andere nach unten, ohne Kommunika-
tion, ohne bewusste Begegnung: die Treppe als
Wüste der Einsamkeit. Andere Arbeiten skizzie-
ren eine ähnliche Erfahrung als einsamen Weg
nach Nirgendwo oder als Schweigen.
Ein Hauptthema vieler Arbeiten ist die Erfahrung
von Angst. Sie äußert sich im Bild eines Strudels,
der einen in die Tiefe zu ziehen droht („Halt“),
oder als Nachtmahr in Form eines Phantasie-
vogels in grünblauer Nachtlandschaft, in der alles
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gespenstisch und bedrohlich wirkt. Eine andere Arbeit kombi-
niert Bild und Text, benennt die Angst vor Fremdem oder Frem-
den, vor Depression und Krankheit. In Suche nach Schutzmanifes-
tiert sich das Angstgefühl in einem Bild aus der Natur – ein Tier
mit übergroßen Augen und Ohren, mithin ganz auf Sendung
und Wahrnehmung eingerichtet, erfährt von einem Baum nicht
nur Schutz und Geborgenheit, sondern scheint mit diesem
Baum regelrecht zu verschmelzen, zu einer organischen Einheit
zusammengewachsen. Dahinter ist es Hell formuliert ebenso die
Angst vor dem Tod wie vielleicht auch die Zuversicht auf das,
was sich nach dem (Ab)Leben offenbaren mag. Im Vordergrund
dominieren dunkle Farben und kristallartige Strukturen, die
einerseits skelettartige Stabilität bieten, andererseits aber auch
wie ein Korsett Beengung und Unbeweglichkeit zum Ausdruck
bringen. Im Zentrum hingegen breitet sich das pure Licht aus,
das ohne jede Struktur und Binnenzeichnung auskommt und
Raum für jede Form von Imagination bietet; es ist im wahrsten
Sinne des Wortes ein Leerraum – bedrohlich und verheißungs-
voll zugleich: ein eindrucksvolles Bild für ein Jenseits unseres
Lebensbegriffes.
Die Angst vor einem Schlaganfall kommt in einem Gesicht zum
Ausdruck, das von Bäumen und Wurzeln überlagert scheint, die
vom Gesicht Besitz ergriffen haben, es übermächtig dominieren.
Was auf den ersten Blick kraftvoll, in Pop-Art-Stil und Farben fast
lebensbejahend wirkt, erweist sich beim genaueren Hinsehen als
(Über)Lebenskampf mit einem aufgerissenen, noch wahrneh-
menden Auge und einem anderen Auge, das schon gelähmt und
abgestorben scheint. Trotz aller Bedrohung, die sich in dem Ge-
sicht spiegelt, konstatiert das Bild dennoch eine Einheit von
Mensch und Natur, wird die Bedrohung als ein Teil der Natur dar-
gestellt – am Ende eine berührend versöhnliche Sicht auf diesen
Zustand von existenzieller Angst.
Ein anderes Werk führt nicht minder eindrucksvoll den Gegen-
satz von Aufbau und Zerstörung, so der Titel, vor. Ein Baum aus
lauter Gesichtern, der im Stamm ein blütentreibendes Herz trägt,
wird bedroht von einem Räderwerk der Zerstörung. Ein mensch-
licher Körper, bestehend aus Zahnrädern, die mit der mechani-
schen Präzision eines Uhrwerks ein mörderisches Sägewerkzeug
antreiben, rückt dem Baum mit seinen scharfen Zacken zu Leibe
und droht abzuschneiden, was der Baum an Leben und Blüten-
pracht hervorbringt. Ebenso zerstörerisch und alles verschlin-
gend zeigt sich die Angst vor dem Teufel Alkohol, der mit gieriger
Zunge und stierem Blick nur ein Ziel zu haben scheint, nämlich
alles in den Strudel der Sucht und der Gier hineinzuziehen. Als
Beelzebub zeigt er die hässliche und bedrohliche Fratze von
Angst, Gewalt und (Selbst-)Zerstörung.
Schmerz ist ein weiteres zentrales Thema vieler Arbeiten. Ver-
zweifelte Gesten wie in Weinender Mensch, noch eindrucksvoller
vielleicht sogar in der Zeichnung Fixierung führen extremes Lei-
den und Schmerz in einer eindrucksvoll verdichteten Form vor.
Kleinteilige Zeichnungen mit spitzem Stift und scharfen Linien
führen neuronale Vernetzungen, gewissermaßen ein flächende-
ckendes Netzwerk der Schmerzen vor; eine Spirale aus Blut und
Tränen lässt das Drama der Ausweglosigkeit erahnen. Jeder hat
sein Päckchen zu tragen, und diese Päckchen erweisen sich als
schwere, fast untragbare Last: Belasteter Mensch führt uns das in
der vordergründig harmlosen Form einer Kinderzeichnung vor –
und doch in einer berückenden Intensität, für die man sich kaum
ein stärkeres Bild vorstellen könnte. Tragen und Getragen-Sein of-
fenbart uns, dass das Tragen einer schweren Last durchaus auch
als positives Gegengewicht das Gefühl von Zusammengehörig-
keit und Vertrauen beinhalten kann.

Ausdrucksmittel
!

Während das Themenspektrum der eingereichten Arbeiten sich
weitgehend in Problembereichen bewegt und Angst-, Schmerz-
und Isolationserlebnisse zu verarbeiten sucht, weisen die Aus-
drucksmittel eine große Bandbreite auf. Das beinhaltet zum
einen die Rückgriffe auf bekannte Positionen der Kunstgeschich-
te. Insbesondere Künstler, die eine Sprache zeichenhafter, sym-
bolischer Verdichtung entwickelt haben, scheinen die Schöpfer
der Titelbilder hier besonders beeinflusst und inspiriert zu ha-
ben. Paul Klee wäre hier an erster Stelle zu nennen, ebenso könn-
te man auch an Miró oder in der jüngeren Kunst an Keith Haring
oder A. R. Penck denken. Auf ganz andere Art und Weise, mit fo-
tografischenMitteln, erkennt ein Künstler in Kanaldeckeln solche
symbolisch verdichteten Figurationen.
Manchmal geht diese zeichenhafte Abstrahierung einher mit
einer betonten Materialdichte, mit pastos aufgetragener Farbe,
die der Art Brut, etwa einem Jean Dubuffet nahesteht. Die Mate-
rialhaftigkeit bewirkt einen sehr unmittelbaren Ausdruck, der
keinen Umweg über ausgewogene oder ausgetüftelte Kompositi-
on und Linienführung benötigt.
Grundsätzlich lassen sich bei den Ausdrucksmitteln zwei große
Grundrichtungen beobachten. Die einen setzen sehr stark auf
die Wirkung der Linie. Das beinhaltet die symbolhaften Strichfi-
guren in der Nachfolge von Klee, Miró oder Haring, aber es be-
trifft auch vor allem viele, die mit dem Stift arbeiten. Die scharfe,
präzise Linie transportiert oft eine Wirkung von Verletzung oder
Verletzbarkeit, geht meist mit einem sehr expressiven Duktus
einher.
Die andere Fraktion setzt mehr auf die Farbe und lässt an kunst-
geschichtliche Vorbilder wie etwa Emil Nolde, aber zum Teil auch
der Farbfeldmalerei denken. Die unmittelbare emotionale Wir-
kung der Farbe steht hier im Vordergrund. Selbstverständlich
gibt es auch die Verbindung von Farbe und Linie – zum Teil im
Stile der Pop-Art, aber oft begegnen wir auch Künstlerinnen und
Künstlern, die stilistisch der naiven Kunst nahestehen. Die Ver-
bindung zwischen naiver Kunst und Kinderzeichnung ist eng
und wurde sowohl von der Art Brut als auch später von Künstler-
gruppen wie SPUR, Cobra und anderen verfolgt, die auch dem oft
direkten, unkalkulierten Ausdruckspotenzial von Menschen mit
psychischen Erkrankungen nahestehen.
In der thematischen Fokussierung sind diese Arbeiten beeindru-
ckende Zeugnisse meist tiefgreifender, traumatischer Erfahrun-
gen, die alle Menschen angehen und zu berühren vermögen. Sie
beeindrucken aber ebenso in ihren künstlerischen Mitteln, die
zum Teil an große Vorbilder in der Kunstgeschichte anknüpfen,
die aber vor allem adäquate Ausdrucksmittel für ihre inhaltlichen
Anliegen finden. Obwohl es meist um negative Erfahrungen geht,
kommt in allen Arbeiten letztlich doch ein Lebenswille, ein Ver-
arbeitungs- und Ausdruckswille zum Vorschein, in dem sich
eine positive Haltung zum Leben manifestiert, so wie es Thomas
Mann einst in einem Brief an den Philosophen Karl Kerenyi for-
mulierte: „Ein Werk, und sei es eines der Verzweiflung, kann im-
mer nur den Optimismus, den Glauben ans Leben zur letzten
Substanz haben“ [2].
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