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So viele Tode sind der Malerei im 20. Jahr-
hundert prophezeit worden. Da wundert
es nicht, dass die Königsgattung auch von
jener amerikanischen Strömung versto-
ßen werden sollte, die sich die Überwin-
dung aller europäischen Traditionen auf
die Fahnen geschrieben hatte: der Mini-
mal Art. Für Donald Judd, den Vordenker
dieser letzten großen Avantgarde der Abs-
traktion, galt es 1965 als ausgemacht, dass
„Farbe auf einer ebenen Oberfläche“ passé
sei. Warum? Weil sie nicht die Wirkungs-
macht im Raum erzielen könne wie ein Ob-
jekt. Womit Donald Judd vor allem seine ei-
genen Objekte meinte. Das Beispiel seiner
Kollegin Jo Baer hätte ihn eigentlich eines
Besseren belehren können. Denn was als
„fremd“, „knapp“, „intensiv“ oder auch
„aggressiv“ zu gelten habe – Judds spezifi-
sche Gütesiegel für die neue Abstraktion –,
hatte Baer gemalt. Es war dogmatische Ver-
blendung, die ihre Kollegen die Malerei als
überkommen erscheinen ließ.

Die 1929 in Seattle geborene Künstlerin
war in den frühen Sechzigern ins Herz der
von Männern dominierten New Yorker Mini-
mal-Szene vorgedrungen. Äußerst reflek-
tiert hatte Baer in dem angeblich verzopften
Medium völlig neue Möglichkeiten auch für
den Minimalismus erkundet: Die einfache
Setzung im neutralen Galerieraum, der da-
mit als Ganzer zu einem theatralischen
Raum des Sehens wurde. Zu Recht wehrte
sie sich 1967 denn auch in einem offenen
Brief gegen die Attacken durch Donald Judd
und Robert Morris, die sie naturgemäß
auch auf ihr eigenes Œuvre bezog.

Jo Baers damalige Bilder könnten einfa-
cher kaum sein. Die gesamte Leinwand ist
homogen mit weißer Farbe bemalt. Keine
Handschrift, keinerlei Gestik gibt sich dem
Auge zu erkennen. Umrandet ist das Weiß
allein von einem gemalten schwarzen Rah-
men und einer daran sich anschmiegen-

den, schmalen farbigen Linie. Der Blick
auf das große Weiß nimmt dieses Farb-
band allenfalls als Widerschein an der Peri-
pherie wahr. Jo Baers Malerei leuchtet wie
ungetrübte Spiegelungen einer gleißen-
den Helle. Makelloser geht es nicht, alles
Begehren nach reiner Abstraktion ist in die-
sen Gemälden vollständig befriedigt.

Häufig ließ Baer solche Bilder als Dipty-
chen auftreten, als eineiige Zwillinge, wie
Augenpaare, die den Blick des Betrachters
erwidern. „Wer es beim ersten Mal nicht
verstanden hat, bekommt eine zweite
Chance“, begründet die Malerin die Doppe-
lung der Arbeiten. Ironisch natürlich, in
der ihr eigenen Lakonie. Die Überzeu-
gungskraft ihrer Malerei liegt nicht nur in
ihrer Binnenstruktur. In kleinen Zeichnun-
gen spielt Baer die Hängung ihrer puristi-
schen Gemälde durch und sucht nach Opti-

onen, nicht nur das einzelne Bild kongenial
an der Wand zu platzieren, sondern den
Blick auf mehrere Arbeiten im Raum zu ei-
nem Bild zusammenzuführen. Die Ausstel-
lung im Kölner Museum Ludwig könnte
diesen Aspekt stärker zur Geltung brin-
gen, vorteilhaft für Wechselausstellungen
ist der Korridor in der ersten Etage ohne-
hin nicht – bedauerlich angesichts eines
Werks, das überhaupt zum ersten Mal in ei-
nem Museum hierzulande gewürdigt wird.

Bei all der Gedankenklarheit ihres frü-
hen Werkes mag es überraschen, dass Baer
eben dieses wiederholt naiv genannt hat.
Naiv, so argumentiert Baer, jedenfalls in po-
litischer Hinsicht, sei ihre Vorstellung ge-
wesen, die Abstraktion könne so etwas wie
einen Raum der Individualität in der Ge-
sellschaft verkörpern. Nicht zuletzt die poli-
tischen Krisen in Amerika und auf der gan-

zen Welt hatten Jo Baer zu der Einsicht ge-
bracht, dass sich Kunst dezidiert politisch
begreifen müsse.

Nach einem lange herbeigesehnten New
Yorker Auftritt im Whitney Museum ent-
sagt sie 1975 plötzlich und unwiderruflich
der Abstraktion und favorisiert stattdes-
sen eine von ihr ausgerufene „radikale Fi-
guration“. Nicht allein der ungegenständli-

chen Malerei, sondern auch dem Marktmo-
loch New York kehrt Baer den Rücken, um
sich in Irland, London und schließlich in
Amsterdam niederzulassen, wo sie noch
heute lebt.

Buchstäblich zu den Wurzeln der
Menschheit will die Malerin in pastellfar-
benen Bildern zurückgehen, Baer greift
Motive der Höhlenmalerei auf und bringt

archaische Fruchtbarkeitssymbole auf die
Leinwand. Monumentale männliche und
weibliche Geschlechtszeile schweben ort-
los im Raum, beschwören die Fortpflan-
zung. Wer diese Bilder jetzt in Köln Seite an
Seite mit den Abstraktionen sieht, könnte
denken, zwei grundverschiedene Künstler
würden hier zwangsweise liiert. Jo Baer
spürt dem tödlichen Blick des Basilisken,
der mythischen Drachenschlange, ebenso
nach wie dem Wasserkreislauf in der Na-
tur und in ihrem Badezimmer. Am Ende
stößt die Malerin zu autobiografischen Bil-
dern mit Darstellungen ihrer selbst als
Schaumgeborene unter dem weit aufgezo-
genen Sternenhimmel vor.

Ganz aus dem Nichts kam die Figurati-
on allerdings nicht. Die Kölner Ausstellung
zeigt bislang kaum bekannte frühe Gou-
achen wie eine Adaption von Goyas draller
„Maya“ mit lasziv knospenden Brüsten
von 1960 – die Liegende ist bei Baer jedoch
eine Afroamerikanerin. Schon früh bringt
sie auch die Mythologie ins Spiel: „Ge-
strüpp des Kadmos“ betitelt sie im Jahr
1967 eine Werkreihe mit einer stilisierten
Zeichensprache, benannt nach dem König
von Theben, dem Überlieferer der phönizi-
schen Buchstaben.

All die synkretistischen Werke der Zeit
nach 1975 sind erkennbar von einem huma-
nistischen Ethos getragen, und doch: Es-
senzieller und unverwechselbarer als die
angeblich radikale Figuration und ihr
schwülstiger Spiritualismus ist Baers glas-
klare Abstraktion im Zeichen der Minimal
Art. Es sind diese Gemälde, die den viel be-
schworenen Tod der Malerei auf ihre Wei-
se als Trugbild entlarven.  GEORG IMDAHL

Jo Baer. Museum Ludwig, bis 25. August. Katalog
(Verlag der Buchhandlung Walther König) 28 Euro.
www.museum-ludwig.de

Das große Weiß
Von gleißender Helle zu mythologischen Figurationen: Das Kölner Museum Ludwig zeigt die US-amerikanische Malerin Jo Baer

Die zwanghafte Forderung, dass der
Jazz etwas grundlegend Neues, Epocha-
les zu schaffen hat, steckt tief im Avant-
garde-Denken des 20. Jahrhunderts,
das längst in seinem Erneuerungsan-
spruch erstarrt ist. Aber weil sich gera-
de eine neue Generation Jazzmusiker
von den Grenzen ihres Genres lossagt,
wird sie von ihren Plattenfirmen eifrig
mit Etiketten wie Nu Jazz oder Next
Generation versehen. Der Schlagzeuger
Kendrick Scott gehört zu diesem Kreis,
der den Jazz mit neuer Relevanz verse-
hen soll. Mit seiner Gruppe Oracle
macht er eigentlich nichts Neues, aber
was er macht, ist brillant genug. Auf
„Conviction“ (Concord) schöpft er wie
die meisten seiner Weggefährten aus
der gesamten amerikanischen Musikge-
schichte. Sein Quintett arbeitet neben
Originalen Stücke von Herbie Hancock
und dem Liedermacher Sufjan Stevens
auf. Scott erzeugt dabei auf Becken und
Snare einen flirrenden Basisrhythmus,
der dem gesamten Album einen enorm
dynamischen Swing verleiht. Darüber
bringt die Band ihre Improvisations-
kraft mit einem soliden Sinn für melodi-

sche Strukturen ins
Reine. Das bricht
mit der alten Avant-
garde vor allem
deshalb, weil es
selbst in den freien
Momenten nicht
verstört.

Das Next Collective ist ein Septett aus
Musikern, die allesamt aus den Jazzlehr-
gängen der besten amerikanischen
Universitäten und Konservatorien her-
vorgegangen sind und beeindruckende
Resümees mit Engagements als Side-
men der jazzhistorischen A-Liga vorwei-
sen können. Für ihr Album „Cover Art“
(Concord) mit dem Trompeter Christian
Scott als virtuosem Gast haben sie das
Credo des neueren Jazz, sich die jüngere
Popgeschichte zu erarbeiten, allerdings
zum Dogma gemacht. Da covern sie
unter anderem Jay Z, Pearl Jam, Drake
und Bon Iver. Die stilistische Bandbrei-
te ihres Repertoires erschlagen die sie-
ben Musiker mit einem penetranten
Ehrgeiz, auch wirklich jede melodische
und rhythmische Quelle in einen Jazz-
Kontext zu pressen. Nun ist die intellek-
tuelle Überhöhung des Pop ein Grund-
motiv des Modern Jazz, seit Charlie
Parker und Dizzy Gillespie Broadway-
Schlager zerlegten. Das Next Collective
quält sich jedoch über lange Strecken
an Motiven ab, die viel zu sperrig oder
in sich geschlossen sind, um sie weiter-
zuentwickeln. Sicher eignen sich Beats

von Jay Z und Riffs
von Pearl Jam nicht
so gut für Höhenflü-
ge wie das Great
American Song-
book. Aber man
muss es ja auch
nicht erzwingen.

VON EVA-ELISABETH FISCHER

E s war der große Aufbruch in die Som-
mer, als sich die freie Tanz- und The-
aterszene ihren Weg aus den Ni-

schen in die Mitte der Kultur erkämpft hat-
te. Mit der neuen Bedeutung kamen auch
die Festivals, die sich als experimentier-
und risikofreudige Alternative zur Reprä-
sentationskultur satter Bürger in teurer
Abendtoilette verstanden. Das Herz ihrer
Macher schlug politisch oft links. Und mit
den neuen Festivals wanderte das Theater
vom historischen Guckkasten ins Zelt auf
der grünen Wiese oder in ehemalige Fa-
brikhallen, wo ein wenig zahlungskräfti-
ges, dafür aber begeisterungsfähiges jun-
ges Publikum auf Bierbänken und Plastik-
schalensitzen auf Überraschungen hoffte,
die dann oft genug tatsächlich eintraten.

Längst haben sich diese Festivals eta-
bliert. Impuls Tanz in Wien wird 30, Tanz
im August in Berlin 25, aber das älteste
und nach wie vor größte aller internationa-
len Tanzfestivals ist mit seiner 33. Ausga-
be das Festival Montpellier Danse, seiner-
zeit die Antwort auf das damals körperlich
noch ziemlich steife Festival d’Avignon.

Was am Rande der Festivals von Edin-
burgh oder Avignon auf Entdeckung hoff-
te, rückte auf diesen neuen Festivals ins
Zentrum. Geld für solche Kultur gab es in
den Achtzigerjahren genug, und so kamen
die großen Namen der amerikanischen
Avantgarde: Martha Graham, Merce Cun-
ningham, Alwyn Nicolais, Paul Taylor, ge-
folgt von den Heroen des Judson Church
Movements Trisha Brown, Lucinda Childs,
Meredith Monk oder Steve Paxton.

In jenen glücklichen Jahren erblühte in
Europa das Tanztheater oft genug an städ-
tischen Bühnen. Pina Bausch trat ihren Sie-
geszug um die Welt an. Jack Lang deklarier-
te in Frankreich den jungen Tanz zum Ex-
portartikel und gründete, fernab von Pa-
ris, die Centres Choréographiques als nach
wie vor beispielhafte Einrichtungen in der
Provinz zur Kultivierung des zarten Pflänz-
chens zeitgenössischer Tanz, der alles sein
konnte und wollte – nur nicht Ballett. Man
lernte Dominique Bagouet, Mathilde Mon-
nier, Maguy Marin, Angelin Preljocaj ken-
nen. In Belgien entwickelte sich unterdes-
sen eine Szene eigenwilliger Individualis-
ten, die Europa im Sturm nahmen: Anne
Teresa De Keersmaeker, Jan Fabre, Wim
Vandekeybus, Jan Lauwers, Michel Laub,
Alain Platel.

All diese Namen bildeten (und bilden bis
heute) das Mantra der Festivalveranstal-
ter. Jenseits des schwerfälligen Gastspiel-
betriebs etablierter Häuser tourte ein Festi-
valzirkus, der auch Eintagsfliegen mit spe-
ziellen Festivalproduktionen hervorbrach-
te. Die Veranstalter mussten irgendwann
einsehen, dass auch das größte Potenzial
sich irgendwann erschöpft und die Mög-
lichkeit, Festivals individuell voneinander
abzugrenzen, zunehmend schwieriger,
aber vielleicht auch überflüssig wurde.
Man sah und sieht deshalb landauf, landab
dieselben Künstler, allenfalls mit verschie-
denen Produktionen, aber am liebsten
doch mit dem neuesten Stück.

Die meisten Protagonisten des ameri-
kanischen Modern Dance leben inzwi-
schen nicht mehr. Die Stars des Post Mo-
dern Dance sind um die 70 und älter. Im
Programm des Tanz im August in Berlin
wirkten Trisha Brown und Steve Paxton
schon wie eine Hommage an die Vergan-
genheit. Denn zu den großen Namen der
Achtzigerjahre haben sich nur wenige
neue hinzugesellt. Da stellt sich die Frage,
ob sie künstlerisch wirklich so übermäch-
tig sind, dass ihnen niemand die Stirn bie-

ten kann, oder es zumindest nicht wagt.
Über manche choreografischen Zentren in
Frankreich herrschen seit nahezu 30 Jah-
ren dieselben Choreografen, was dem-
nächst eine Strukturreform dieser Zen-
tren auch in Gestalt von Zeitverträgen für
maximal zehn Jahre zur Folge haben wird.

Um den Reiz ihres Festivals dennoch zu
erhalten, fahren die künstlerischen Leiter
regelmäßig einkaufen oder buchen Neues
von guten Bekannten auf Verdacht. Kopro-
duktionen in einer global vernetzten Tanz-
gemeinde sind längst die Regel. Das hilft,
die Produktionskosten zu senken und mög-
lichst viele Aufführungsmöglichkeiten zu
gewährleisten. Das Kunstenfestivalde-
sarts in Brüssel zum Beispiel dient, ur-
sprünglich dank der Spürnase seiner Erfin-
derin und Kuratorin Frie Leysen, nach wie
vor als Garant dafür, auch Exotisches mit

Qualität zu finden. Und Sujets à vif, die Rei-
he junger Tanz- und Performance-Kunst
des Avignon-Festivals, ist eine ebenso klei-
ne wie verlässliche Quelle für frisches Blut.
Beide Orte bereist auch Jean-Paul Monta-
nari, Leiter von Montpellier Danse, um
sein Programm mit Neuem zu bereichern.
Natürlich klagt auch er, der sich nicht
scheut, unter Publikumsmagneten vielver-
sprechende Unbekannte zu mischen, über
die Stagnation der Szene.

Montpellier ist oftmals Ausgangspunkt
ausgedehnter Festivaltourneen. Montana-
ri hatte auch in diesem Jahr etliche Urauf-
führungen im Programm, die nach Wien
und Berlin weiterzogen. Er teilt sich mit
der Choreografin Mathilde Monnier dassel-
be Haus, die Agora de la danse hinter den
imposanten Mauern des Ursulinenklos-
ters. Es beherbergt das Centre Choréogra-

phique wie auch das Festival de la Danse.
Monnier brachte nun ein neues Stück

zum Festival heraus, „Qu’est-ce qui nous
arrive?!?“, das man schon mal blind für
den 26. und 27. Juli zu Impuls Tanz nach
Wien eingeladen hat, weil es als Gemein-
schaftswerk der Choreografin mit einem Il-
lustrator im Vorfeld zur kleinen Sensation
hochgejubelt worden war. Es ist ein char-
manter, auch ein wenig altmodischer Tanz-
theater-Comic für Laien, dekoriert mit si-
multan hingeworfenen Tänzerporträts
von François Olislaeger, der bereits ein
Buch über die Arbeit Monniers illustriert
hat.

Montanari hasst Konzeptfestivals, will
Kasse und Klasse, weshalb in seinem Pro-
gramm stets aufeinanderprallt, was garan-
tiert nicht zusammenpasst. Hier also harm-
losestes Laientanztheater und einen

Abend später der hochdekorierte Tänzer-
Choreograf Akram Khan mit seinem eben-
so verzaubernden wie erschreckenden So-
lo „Desh“ (zu deutsch „Land“).

In dieser Produktion verschmilzt der
38-Jährige westlichen zeitgenössischen
Tanz mit indischem Kathak. Gelungen,
denn Khan setzt diesmal nicht auf den vir-
tuosen Effekt, sondern deckt seine Bril-
lanz auch inhaltlich. In „Desh“ verdichtet
er die eigene, von den politischen Geschi-
cken des Landes bestimmte Familienge-
schichte zu poetischen, auch grausamen
Bildern.

Ähnlich krasse Antipoden bilden An-
gelin Preljocaj und Emanuel Gat. Preljocaj
gibt den Franzosen, was sie lieben: hohe
Ballerinenbeine in opulenter Kulisse,
reichlich Erotik. So auch bei „Les Nuits“, ei-
ner schwülen, ganz auf Unterleibsgymnas-
tik konzentrierten Nummernrevue, inspi-
riert von 1001 Nacht, die genauso gut im Ca-
baret Lido getanzt werden könnte. Die Pro-
duktion wurde – man staunt – für die kom-
mende Spielzeit vom Berliner Staatsbal-
lett eingekauft.

Bei „Les Nuits“ waren alle 2000 Plätze

des Théâtre Berlioz in Montpellier ver-
kauft. Bei der Uraufführung von Emanuel
Gats „Goldlandbergs“ am selben Ort blie-
ben die Ränge leer. Der gebürtige Israeli be-
treibt das Tanzhaus in Istres nahe Mar-
seille und gehört zu den eigenwilligsten
Choreografen des vergangenen Jahr-
zehnts. Goulds Einspielungen von Johann
Sebastian Bachs „Goldberg-Variationen“
koppelt er mit einer Rundfunkreportage,
die Gould in den Fünfzigerjahren in einem
Mennonitendorf im Norden Kanadas auf-
nahm.

Richtig interessant wird diese Choreo-
grafie in Zusammenhang mit der Fotoin-
stallation „It’s People, How Abstract Can It
Get?“ in einer Seitenkapelle des Ursulinen-
klosters mit dem identischen Off-Ton die-
ser Reportage. Die extrem vergrößerten Fo-
tos, die Gat von seinen Tänzern während
der Proben aufnahm, wirken in ihrer enor-
men Tiefenschärfe, mit der Bedeutung des
Ortes assoziiert und ins nachtschwarze
Dunkel projiziert, wie nachgestellte,
höchst plastische Repliken alter Meister.

Gat spielt in dieser Installation mit der
christlichen Ikonografie, während bei
„The Goldlandbergs“, ähnlich genial in sei-
nen Licht-Dunkel-Effekten auf schwarz
ausgeschlagener Bühne, der Mensch als In-
dividuum mit seinen ähnlichen Wünschen
und Bedürfnissen im Mittelpunkt steht.
Das Individuelle suchen und finden Gats
barfüßige Tänzer und Tänzerinnen in ih-
rer persönlichen rhythmischen Akzentuie-
rung und tänzerischen Ausgestaltung von
Bachs Musik.

Das Allgemeingültige ergibt sich aus
den Interviews der Reportage, etwa den
Hoffnungen und Ängsten eines Familien-
vaters bezüglich der Zukunft seines Soh-
nes, einer Normalität, wie sie auch bei der
exotisch erscheinenden Minderheit einer
christlichen Täufer-Gemeinde gelebt
wird. Oder auch im Leben von Gats Tän-
zern, Menschen wie du und ich, die auf der
Bühne den Ausdruck nicht scheuen und
sich dabei dennoch diskret zurücknehmen
und das Alltägliche durch ihr Tanzen zum
Artefakt sublimieren. Und: Wie beim Kla-
vierspiel Glen Goulds ist auch bei Emanuel
Gat nichts dem Zufall überlassen.

So bleiben die Festivals der inzwischen
so etablierten Avantgarde ein Mittler. Zwi-
schen den Welten des Tanzes, aber auch
zwischen einer atemberaubenden Kunst
und einem immer breiteren Publikum.
Und bei Gat sogar zwischen den Künsten

Die interessantesten rhythmischen
Neuerungen des Pop kommen längst
nicht mehr zwangsläufig aus Amerika.
Was sich da in den letzten Jahren in
Europa, Afrika und Lateinamerika ent-
wickelte, ist so etwas wie eine neue
Enzyklopädie der Beats. An die haben
sich bislang nur wenige Jazzer getraut.
Das bayerische Trio Elf gehört auf dem
Gebiet zu den Pionieren. Wer sich das
neue Live-Album „Amsterdam“ (enja)
anhört, der erlebt ein Klaviertrio, das
sich eine rhythmische Bandbreite erar-
beitet hat, die jede noch so obskure
Inspirationsquelle aus den Nischen der
Clubgenres in einen stringenten Fluss
bringt. Das Sperrige ist hier oft Stilmit-
tel. Der Pianist Walter Lang übernimmt
dabei oft die Rolle des Ankers, der die
Ausbrüche des Schlagzeugers Gerwin

Eisenhauer bän-
digt. Nur die elek-
tronischen Experi-
mente führen da
hin und wieder in
die Irre. Aber die
kann man ja über-
springen.

Das größte Problem jeder neuen Jazzge-
neration bleiben die immer noch schier
unerschöpflichen Kataloge. In diesen
Wochen legt beispielsweise Soul Re-
cords „Hastings St. Jazz Experience“
von der Detroit Composers Ltd. neu auf.
Das erschien 1976 auf einem der zahllo-
sen Privatlabel, auf denen der Jazz Un-
derground von Detroit veröffentlichte.
Vor dem Hintergrund der bankrotten
Stadt ist das Album nicht nur ein großar-
tiger Soul-Jazz-Fund, sondern ein Zeit-
dokument. Was die Big Band aus Jazz-
und Sessionmusikern da mit einem
Chor aus Soulsängern und der Motown-
Größe Kim Weston einspielte, lebt ge-
nau von der Aufbruchsstimmung, die
im Kielwasser der Bürgerrechtsbewe-
gung und egalitären Wirtschaftswun-

derjahre der gesam-
ten schwarzen Mu-
sik von Free bis
Disco einen so unwi-
derstehlich euphori-
schen Unterton
bescherte.
 ANDRIAN KREYE

In Montpellier prallen Laien
und Virtuosen aufeinander, banale
Erotik und höchste Kunst

Klare Gedanken: Eine unbetitelte Gouache (1961). RHEINISCHES BILDARCHIV/MUSEUM LUDWIG

Aus den Nischen ins Licht
Die Avantgarde der Tanzfestivals hat sich etabliert. So ist ein Betrieb

entstanden, der um sich selbst kreist – trotzdem entsteht hier Großes

Kendrick Scott Oracle

Mit den neuen Festivals wanderte
das Theater vom Guckkasten
auf die Wiese und in Fabrikhallen

Trio Elf

Detroit Jazz Composers

Next Collective

1975 entsagt sie plötzlich und
unwiderruflich der Abstraktion
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Familiengeschichte in Bildern: Akram Khans „Desh“.  FOTO: RICHARD HAUGHTON
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