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Eine Galerie wird zum Museum: Die Malerin Bridget Riley bei Max Hetzler von GerriT GoHLKe

ielleicht hitte man am Eingang ecine
Hinweistafel anbringen sollen: Vorsicht,
Revolution! Dann wiirden die Besucher
sich suchend nach dem Aufruhr um-
schauen, aus dem diese Malerei einmal hervor-
gegangen war. Bridget Rileys spate Op-Art-Bilder
werden derzeit in der Berliner Galerie Max Hetz-
ler mit der ganzen Wucht und dem Pathos eines
Museums présentiert. Machtige Einbauten, spar-
sam behingte Kabinette, ein eigens montiertes
Beleuchtungssystem — alles hat man getan, um
diesem Werk eine mafigeschneiderte Umgebung
zu schaffen. Doch gerade deshalb wirke es seltsam
tiberzeitlich und ruhig gestellt: Die Geschichte
scheint ebenso ausgeblendet wie jeder zu offen-
sichtliche Gedanke an Markt und Handel.

Dem Verkaufserfolg tut das offenbar gut. Nach
gut zehn Ausstellungstagen meldet die Galerie sechs
von elf angebotenen Gemilden und die meisten
Grafiken als verkauft. Solche Erfolgsmeldungen
gehdren zum Geschift, doch die Botschaft ist auch
ohne sie klar: Rileys Bilder sind in den Kanon der
Kunstgeschichte aufgenommen, auch wenn von
den Vorldufern und Wegbereitern geometrischer
Experimente hier nur selten die Rede ist. Riley soll
nicht mit den Pionieren abstrakter Malerei vergli-
chen werden. Sie wird so ikonenhaft prisentiert wie
der spite Matisse, dem sie sich vor allem am Anfang
ihrer Ausbildung so verwandt gefiihlt hat. Die
physiologischen und psychologischen Mechanis-
men, die in dieser iiberaus planvollen, durchrecher-
chierten Malerei einmal analysiert werden sollten,
der wiitende, aus Verzweiflung geborene Bruch mit
kunsthistorischen Traditionen haben sich ganz von
selbst in erhabene Dekorationsstiicke verwandelt
und sind fiir den Kunstmarkt so iiber die Jahre zu
einem immer verlockenderen Angebot geworden.

Das Abenteuer optischer Verunsicherung, die
Schaffenskrise, aus der Riley sich Anfang der
1960er Jahre mit dem Einsatz gerader Linien als
»einer der fundamentalsten Formen iiberhaupt«
gerettet hatte, appellieren nun komfortabel an die
Emotionen des Publikums, das an Wochenenden
in die Galerieriume stromt, als habe im sozial
umkimpften Wedding eine Kunsthalle eréffnet.

Wer urspriinglich den gréfleren Anteil an die-
ser Musealisierung hatte, die Kiinstlerin oder ihre

maxhetzler.com

Handler, lisst sich heute kaum noch sagen. Dabei
war anfangs niemand markdckritischer als die
Kiinstlerin, als sie in den sechziger Jahren ent-
decken musste, dass ihre geometrischen Muster
mehr und mehr zu Gebrauchsformen der Popu-
lirkultur wurden. Riley kimpfte notfalls auch mit
Urheberrechtsanwilten um die Autonomie ihrer
Werke und gegen die Kopie ihrer formalen Erfin-
dungen. Sie verstand ihre Arbeit als Attacke auf
das Publikum, dessen Unwohlbefinden sie nicht
nur in Kauf nahm, sondern provozierte. Sie woll-
te wie mit Pfeilen auf das Gesicht des Betrachters
zielen, wie sie einmal sagte, und stritt zugleich
gegen cin iiberkommenes Kiinstlerselbstverstind-
nis, das noch immer die Zufille kiinstlerischer
Handschrift als Ausdruck genialer Freiheit ver-
stand. Weder Popkultur noch Romantik wollte
sie schaffen, sondern eine Art Grundlagenfor-
scherin der Primarwahrnehmung sein.

Je methodischer sie dabei wurde, desto mehr
ging dem Werk alles Uberraschende verloren. Bis
heute inszeniert diese Malerin in ihren Bildern die
ausgestandenen Kampfe der Moderne. Die Riley-
Fabrik macht einfach keine Pause, auch wenn die
Rebellion, die diese Unternehmung in die Welt
tragen sollte, keine Opponenten mehr hat.

Thre Marktposition hat von dieser Arbeitsweise
profitiert. Lange schon zicht sie es vor, die Mal-
arbeit an Assistenten zu delegieren. So sollte Em-
phase vermieden werden, und so konnten Be-
arbeitungsspuren gar nicht erst entstehen. Riley
war immer Riley. Wihrend der Kunstbetrieb bis
heute Miihe hat, Pioniere der Abstraktion wie
Frantisek Kupka einzuordnen und zu schitzen,
entwickelte sich die Britin zur Altmeisterin der
»reinen, ungehinderten Wahrnehmungg, der un-
gehinderten Unmittelbarkeit zwischen Bild und
Betrachter und hat mit diesem Markenzeichen
auf den Auktionen lingst die Millionengrenze
durchbrochen. Thr statdiches Persephone 1 von
1969 erzielte gerade erst vor ein paar Tagen bei
Sotheby’s umgerechnet 1 033 361 Euro. Riley ist
der Star der Streifen und Rauten.

Und so lisst sich die Berliner Ausstellung am
chesten als anatomisches Modell einer Erfolgs-
geschichte geniefien. Wie immer bei Rileys gro-
BBeren Projekten hat der Architekt Paul Williams

den Raum so umgestaltet, dass jedes Einzelwerk
cine moglichst ungestorte Wirkung auf den Be-
trachter entfaltet. Williams, ein Psychologe der
Raumgestaltung, schwirmt von der subtilen
Mischung aus Leuchtstoffréhren und Strahlern,
die ein jahreszeitlich ideales Licht iber die Lein-
winde fluten. Ein Tross von Helfern und Dienst-
leistern hat der Kiinstlerin ihre Wunschumge-
bung geschaffen. Dabei hat die Galerie ganz
nebenbei auch sechs Leihgaben aus privaten
Sammlungen aufgehingt, allen voran die fast 17
Meter lange Composition with Circles, die nun
das Leitmotiv des Raumes bildet, eine Art Su-
per-Riley, modern und leer, rhythmisch und an-
schlussfahig. Die Galerie schafft sich das imagi-
nire Museum, in dem es nur noch Klassiker
gibt. Der kaufinteressierte Sammler soll begrei-
fen, dass ihm die einmalige Chance geboten
wird, aus dem musealen Kanon zu schopfen.

Dass sich dieses Werk in den vergangenen
Jahrzehnten immer neue formale Mittel erschlos-
sen hat, ohne je die Fragestellung zu verindern,
wird dabei zweitrangig. Und geht es iberhaupt
um die zum Verkauf angebotenen elf Werke?
Oder soll die Ausstellung das Umfeld schaffen, in
dem sich Rileys Werk reibungsloser in den eu-
phorisierten Auktionsmarkt einschleusen ldsst?
Geht es in Paul Williams eleganter Parzellenarchi-
tektur auch um den Schlussverkauf eines Lebens-
werkes? Soll hier der Kunsthandel am Ende Ge-
winne erlésen, die sich auf dem Galerieparkett
allein nicht mehr verdienen lassen?

Doch das ist so spekulativ wie der boomende £
Marke selbst. Was bleibt, sind Streifen, Kurven <
und Rauten, Bégen und geometrische Schnitte §
und zuletzt eine sanfte Reform der iibermichti-
gen Vertikalen in Rileys Werk. Die Altmeisterin £
ist elastischer geworden. Sie hat die Zahl der§
Farben verringert und erkldre entspannt, sichG
noch einmal selbst infrage stellen zu wollen. Gur &
méglich allerdings, dass diese Experimentierlust £
in all der eleganten Inszenierung unsichtbar g
wird. Ein bisschen geht es hier zu wie an Revo- 3
lutionsjahrestagen. Die Erinnerung ist so schén,
weil sie uns nicht mehr verunsichern kann. Im
Falle Rileys ist das fiir Sammler derzeit ein iiber- £
aus verlockendes Argument.

courtesy

bb.



