Wandtexte

Sophie Taeuber-Arp 1889–1943. Bewegung und Gleichgewicht
Die Schweizer Künstlerin Sophie Taeuber-Arp leistete mit ihrem einzigartigen Œuvre einen der bedeutendsten Beiträge zur Entwicklung der Avantgardekunst in Europa.

 

Als Ausdruckstänzerin beteiligt sie sich zunächst an den Soiréen der Dadaisten. Ab etwa 1916 entwickelt sie als Malerin, Textilgestalterin, Plastikerin, später auch als Innenarchitektin eine unverwechselbare Bildsprache: Ein Zusammenspiel von Form und Farbe, von Rhythmus und Balance. Ausgangspunkt und Ziel ihres frühen Schaffens ist es, Kunst und Alltag miteinander zu verbinden und somit die traditionelle Trennung von angewandter und freier Kunst aufzuheben. Sophie Taeuber-Arps Œuvre basiert dabei im Wesentlichen auf den Ausdrucksmitteln der geometrischen Abstraktion. Durch ihre klaren Kompositionen wird sie zu einer Schlüsselfigur der Konkreten Kunst. 

 

Ein Panorama aus 130 Werken soll ihr facettenreiches künstlerisches Schaffen erlebbar machen. Inspiriert durch Sophie Taeubers Auftritte als Tänzerin und das einzigartige Marionettenspiel »König Hirsch« wird ihr künstlerischer Weg gleich einer Bühneninszenierung in sieben Akten nachgezeichnet. Ausgehend von den noch sehr strengen, frühen horizontal-vertikalen Kompositionen zeigt sich in vielen ihrer Arbeiten ein spielerischer Umgang mit den Formen. Das symbolhafte Andeuten von Figuren und Gegenständen verleiht ihrem Werk dabei einen besonderen Akzent. Losgelöst von jeder strengen Ordnung bilden die rhythmisch bewegten Linienbilder ihrer letzten intensiven Schaffensperiode einen lebendigen Schwerpunkt. 

Zu Beginn

Das Frühwerk Sophie Taeubers ist uns heute kaum bekannt. Erhalten sind aus den Anfangsjahren nur wenige Porträts, Stillleben und Landschaftsszenen. 

Ab 1916 realisiert sie eine Reihe von Gouachen, Collagen und Webarbeiten, die als Vertikal-horizontale Kompositionen bekannt wurden. Sie gehören zu den ersten Werken konkreter Kunst überhaupt und stellen Sophie Taeuber in den Rang von Künstlern wie Piet Mondrian oder Kasimir Malewitsch – vermutlich finden ihre Versuche sogar vor deren Experimenten statt. Die Formen leiten sich nicht aus Gegenständen der Realität ab, sind also keine Abstraktionen: Farbe und Form selbst sind die Mittel der Gestaltung und die Grundbausteine der Komposition. Auch wenn Sophie Taeuber in den Folgejahren immer wieder Figürliches in ihre Werke einfügt und die Geometrien lockert, bleiben Strenge und Klarheit doch Charakteristika ihrer Kunst, ebenso wie das Spiel mit Statik und Bewegung, das ihr Schaffen bis zuletzt prägt. 

Den Vertikalen und Horizontalen fügt Sophie Taeuber schließlich die Diagonale hinzu, dem Rechteck und Quadrat das Dreieck und den Kreis. In vier kleinformatigen Kompositionen spielt sie mit den unterschiedlichen Formen, dreht, wendet, stapelt und schichtet sie immer neu, schneidet die Elemente an, legt sie übereinander oder lässt sie aneinandergrenzen. Sie erhöht so den Eindruck von Dynamik und Räumlichkeit und legt auch Assoziationen von Landschaft und Figürlichkeit nahe. Diese Gouachen dienen, wie zahlreiche andere, als Entwürfe für textile Umsetzungen, in diesem Fall für eine Webarbeit. In dieser fügen sich nicht nur die kleinen geometrischen Entwürfe zu einem beeindruckenden Panorama zusammen: Mit einem Mal sind nun auch Blumen, Bälle, Hunde und menschliche Gestalten mit erhobenen Armen zu erkennen. 

Auf die Bühne

Bewegung im Raum ist ein zentraler Aspekt im Œuvre Sophie Taeuber-Arps. Besonders intensiv setzt sie sich zunächst mit dem Thema Tanz auseinander. Vergleichbar den Bestrebungen in der bildenden Kunst, sich von den Traditionen zu lösen, entwickelt sich seit Beginn des 20. Jahrhunderts als Gegenbewegung zum klassischen Ballett der Ausdruckstanz. Frei von jeder strengen Choreographie ermöglicht dieser die individuelle Darstellung des inneren Erlebens, der Gefühle. Der Tanz nach unzusammenhängenden Wörtern bietet auch Sophie Taeuber die Grundlage für einen neuen rhythmisch-abstrakten Ausdruck. Seit 1916 beteiligt sie sich als Tänzerin, später auch als Choreographin an Aktionen der Dadaisten in Zürich.
Kostüme und Masken sind wesentlicher Bestandteil der meisten Auftritte. 
Das Interesse der Avantgardekünstler an der Kunst fremder Kulturen, besonders an der afrikanischen und der indianischen, war groß. Es ist bekannt, dass Sophie Taeuber in Zürich an verschiedenen Bällen teilgenommen und zumindest bei einem zugleich die Dekoration gemeinsam mit Hans Arp ausgeführt hat. 

Obwohl die angewandte und bildende Kunst später in den Vordergrund ihres Schaffens rücken, bleibt der Tanz entscheidende Inspirationsquelle. So auch 1918 bei der Inszenierung des Marionettenspiels König Hirsch. Aus dem ursprünglich tragikomischen Märchen Carlo Gozzis des 18. Jahrhunderts entwickelt sich eine zeitkritische Parodie auf die Psychoanalyse Sigmund Freuds, in der Dr. Ödipus Komplex und Freudanalytikus zu lebendigen Protagonisten werden.

Bisher waren Marionettenspiele auf Jahrmärkten lediglich ein Ersatz für Theateraufführungen. Sophie Taeubers avantgardistische Umsetzung bricht mit allen bislang bekannten Traditionen. Die Körper der Marionetten bestehen allein aus zusammengefügten geometrischen Elementen und auch das Bühnenbild ist derselben abstrakten Formensprache verpflichtet wie ihr gesamtes Œuvre.

Mit Figur und Gegenstand

Nicht nur in ihren Marionetten und Tanzkostümen verbindet Sophie Taeuber die Strenge geometrischer Form mit Figürlichkeit, auch in anderen Gestaltungen, die an die Vertikal-Horizontalen Kompositionen anschließen, verzahnt die Künstlerin beides spielerisch. Wie für viele Künstler ihrer Zeit gab es für sie keine Trennung zwischen freier Kunst und Kunsthandwerk, im Gegenteil: Bewusst verwischte sie die Grenzen und strebte danach, gestaltete Objekte ins tägliche Leben zu integrieren. Mit Zierrändern verzierte Teller, Wandteppiche, Kissen, Schmuck, Pompadours und Buchumschläge tragen ihre Handschrift. Alle diese Gegenstände sind zweckbezogen, aber immer auch Bilder, eigenständige Kompositionen.

Hatten sich in Sophie Taeubers frühen Werken bereits Figuren und abstrakte Motive angekündigt, baut sie dieses Repertoire in den 1920er Jahren weiter aus: In ihren Kissenentwürfen setzt sie als Motive Blumen und Blätter ein, aber auch Tiere, vornehmlich Vögel. Zudem variiert sie in vielen Arbeiten die menschliche Figur. Ihrer Erfahrung als Tänzerin folgend, stellt sie immer wieder rhythmisch bewegte Gestalten dar, leitet Menschenfiguren aber auch aus Bildwerken alter Kulturen ab. Einige Arbeiten zeigen religiös anmutende Figurinen, deren Arme in Halbkreisen an den Körper gestützt und deren Köpfe von Aureolen umfangen sind.

Sophie Taeuber-Arp verstand es, ihre Vorstellungen klar zu vermitteln. Ihre Ausführungen im Heft Anleitung zum Unterricht im Zeichnen für textile Berufe stellen nicht nur eine fundierte Kenntnis ihres Handwerks unter Beweis, sondern zeigen auch ihre intensive Beschäftigung mit Farbtheorien.

Eindrücklich ist ihr Plädoyer für eine neue, dem modernen Leben angepasste Gestaltung: „Da es nicht möglich ist, uns in den genauen Zustand des Menschen einer vergangenen Epoche zurückzuversetzen, so wird, was wir in einem früheren Stile zu schaffen versuchen, immer unecht sein.“ 

Räume 

Sophie Taeubers Interesse am Thema Raum geht weit über Architektur und Innenraumgestaltung hinaus. Die Gestaltung von Lebensraum im weitesten Sinn bildet für sie Ausgangspunkt und zugleich Ziel ihres Schaffens. 

Als Ausdruckstänzerin setzt sie sich früh mit dem Verhältnis von Figur und Raum auseinander. Mitte der 1920er Jahre rückt die eigentliche Architektur in den Vordergrund ihrer Arbeit. In Straßburg und später auch in Paris erhält sie zahlreiche Aufträge. Die Brüder Paul und André Horn beauftragen die sie mit der Ausgestaltung der Aubette am Place Kléber im Zentrum Straßburgs. Hinter der klassischen Fassade aus dem 18. Jahrhundert planen die Horns die Einrichtung eines Vergnügungspalais mit Bar, Teesalon, Billardsaal, Tanzlokal und Kino. Für den umfassenden Auftrag ziehen Hans Arp und Sophie Taeuber-Arp Theo van Doesburg hinzu. Die Verbindung der konstruktiven Entwürfe Taeuber-Arps und van Doesburgs sowie die objektsprachlichen Motive Arps ergeben ein einzigartiges Gesamtkunstwerk: „eine“ – wie Arp betonte – „der ersten Synthesen von Architektur, Malerei und Plastik“.
Auch für ihr eigenes Wohn- und Atelierhaus entwirft Sophie Taeuber ab 1927 die Pläne. Klar und sachlich ist die Architektur und entspricht den Grundsätzen des „Neuen Bauens“ des Bauhauses. 

In den Stadtansichten von Cadaqués oder bei Paris, cimetière montmartre wird deutlich, dass sie hier in erster Linie an einem architektonischen Bildaufbau interessiert ist, den sie allein durch das puzzleartige Zusammenfügen einzelner, voneinander abgegrenzter Formen erreicht.

Ab 1932 dann entstehen schließlich die Räumebilder. „Es sind flächige Räume“, schreibt Hans Arp, „worin Linien Flächen zerschneiden, Linien Helligkeiten von Dunkelheiten abgrenzen, Linien das Bild aufteilen. Sie nannte diese Bilder‚ Räumebilder. Diese flächigen Raumwirklichkeiten sind mit den Mitteln der Farbe und Fläche allein gestaltet, ohne daß Perspektive oder dreidimensionale Illusion angewandt wären.“

Aus Farbe und Form

Als Sophie Taeuber-Arp 1929 ihre Lehrtätigkeit aufgibt, kann sie sich intensiver denn je auf ihre Kunst konzentrieren. Während viele der Arbeiten bislang als vorbereitende Studien für die Umsetzung in andere Techniken dienten, entstehen von nun an Bilder, Zeichnungen und Reliefs losgelöst von jeglicher zweckgebundener Bestimmung. Den geometrischen Formelementen Dreieck, Rechteck und Kreis, bleibt sie treu und doch spiegelt sich die neue, freiere Situation unmittelbar wider. In den statischen und dynamischen Kompositionen wird ihre Absicht klar erkennbar: die Konzentration auf das Wesentliche – auf Form und Farbe. Nichts erinnert mehr an die stilisierten figürlichen Motive, die uns noch Mitte der 1920er Jahre in vielen Arbeiten Sophie Taeuber-Arps begegnen.

Bei Triangles pointe sur pointe entwickelt sie ein harmonisches Spiel aus Dreiecken oder Quadraten vor einem freien Hintergrund. Ihren Halt finden die Formen an zarten Linien. Andere Kompositionen entsprechen nur auf den ersten Blick strengen Ordnungsprinzipien aus Kreisen, Kreissegmenten, Rechtecken oder Quadraten. Sparsam kommen bei den zumeist schwarz-weißen Rastern klare Farben zum Einsatz, setzen Akzente und lenken den Blick des Betrachters. Wie streng und wie statisch aber sind diese Kompositionen wirklich? Durch ihre Anordnung brechen vereinzelt Formen aus dem so logisch konstruierten Bildgefüge aus. Gerade diese subtilen Unregelmäßigkeiten sind es letztlich, die in den Werken eine unerwartet starke Spannung erzeugen und Bewegung der Einzelelemente suggerieren.

Konsequent setzt sie die Idee ab 1936 in einigen bemalten Holzreliefs um. Zylinder ersetzen die Kreise, Würfel die Quadrate und kreisförmige Durchbrüche erlauben es, den Umraum in das Werk einzubeziehen. Bei dem Relief rectangulaire, cercles découpés, cônes surgissants  treten die bekannten Kreisformen in einen lebendigen Dialog: Mal scheinen sie sich gegenseitig anzuziehen, dann wieder abzustoßen

In Kreisen

Der Kreis wurde von jeher als perfekte Form verstanden. In der Geometrie gilt er als Figur mit maximaler Symmetrie, symbolisch steht er für Ganzheit, Harmonie, Unendlichkeit, Göttliches. Sophie Taeuber-Arp experimentiert mit dem Kreis als Fläche, Linie, Segment – und besonders zu Beginn ihres Schaffens auch mit seinem möglichen Volumen: der Kugel. Drei zwischen 1916 und 1918 entstandene Holzobjekte zeugen von ihrer Faszination: Coupe Dada, Amphore, Puderdose sind zwar Gebrauchsgegenstände, im schlichten Einsatz der halben oder ganzen Kugel und in der zurückgenommenen Farbigkeit aber auch Hommagen an die ideale Form. 

Bewegtheit wohnt dem Kreis als Ball inne, und Sophie Taeuber-Arp erforscht diese Eigenschaft Anfang der 1930er Jahre in zahlreichen Werken. Das Blatt Cercles mouvementés (Bewegte Kreise) ist dafür nicht nur wegen seines Titels ein gutes Beispiel. Die Künstlerin setzt die Kreise wie Spielsteine auf einen einheitlich hellen, zeitlosen Grund. Sie stellt in der spannungsvollen Komposition Beziehung, Nähe, Abstand her – und lässt zugleich vermuten, die Konstellation könne sich im nächsten Moment schon wieder ändern. 

Die Komposition als sensibles Gleichgewicht ist Inhalt weiterer Kreisbilder. In Werken wie Surgissant, tombant, adhérent, volant (Steigend, fallend, fliegend) schaffte Sophie Taeuber-Arp mit Farbkreisen und schwarzen Linien einen Balanceakt, ja, ihr gelingt mit der Assoziation von Vögeln, Bällen oder Tellern auf Stäben eine inhaltliche Gratwanderung und beschwingte Jonglage. Deutlich zeigt sich das Außergewöhnliche ihrer Kunst: das Ungegenständliche mit dem Gegenständlichen zu verbinden, das Gewicht mit dem Schweben, das Verharren mit dem Tanz, die Stille mit dem Zwitschern.

Freie Linien

In vielen Werken wählt Sophie Taeuber-Arp die Linie als gestalterisches Element: Als einfache Gerade teilt sie Bilder in ein ‚Oben’ und ein ‚Unten’, setzt sich als Diagonale mal über den Bildrand hinweg im Unendlichen fort oder läuft – mitten im Bild – plötzlich ins Leere. Ab Mitte der 1930er Jahre wird die Linie in zahlreichen Zeichnungen ausschließliches Gestaltungsmittel. Zunächst bildet die geschwungene Umrisslinie die Kontur von stilisierten Muscheln und Blättern. Zwischen 1939 und 1942 wird die freie Linie bestimmend für Sophie Taeuber-Arps letzte umfassende Werkphase. Die bislang geschlossenen Konturen der Muscheln und Blätter öffnen sich und verselbstständigen sich zu rhythmisch bewegten Schleifengebilden. Die meist farbigen Linien schweben nun vor dem ungewöhnlich freien Bildgrund, begegnen sich in immer neuen Variationen: mal geordnet, mal scheinbar chaotisch oder kombiniert mit geraden, winkligen Elementen. Häufig definiert Taeuber-Arp in den Zwischenräumen farbige Flächen oder setzt den ansonsten fließenden Bewegungen mit spitzen, geometrischen Formen ein spannungsreiches Gegengewicht. Nichts deutet darauf hin, dass die schwerelosen Rhythmen in einer bedrohlichen Zeit entstehen. Die Flucht vor den deutschen Truppen führt die Arps über Nérac und Veyrier schließlich nach Grasse. Nur wenige der frühen Linienbilder – die Lignes perdues sur fond chaotique – scheinen eine Auseinandersetzung mit dem Zeitgeschehen, dem zweiten Weltkrieg, widerzuspiegeln. 

Als „Linientänze“ beschreibt Arp die Zeichnungen seiner Frau und greift damit einen Aspekt auf, der sich regelrecht aufdrängt: Denn, die rhythmischen Linien lassen sich durchaus als Skizzen für Tanzchoreografien interpretieren. Oder erinnern sie nicht auch ein wenig an die Wollfäden ihrer frühen Webarbeiten? Wollfäden, die nun nicht mehr zur Umsetzung strenger Kompositionen dienen, sondern sich beschwingt und frei auf dem Blatt bewegen.
