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Man mdchte sie auspacken, ihnen die Bandagen abnehmen, die, so eine erste, gekrédnkte Vermu-
tung, uns bloB daran hindern sollen, ihnen zu nahe zu kommen, auf sie zu schauen und das zu
sehen, was uns erwartet — oder was wir glauben erwarten zu diirfen: Namlich ein Abbild von etwas.
Doch nichts von dem, was wir klischeeerhétschelten Bildverarbeiter und -konsumenten argwéhnen,
ist tatsdchlich wahr. Es wird nichts verhindert, nichts wird unseren Blicken entzogen. Es ist, wie es
ist, so, wie es sein soll. Da helfen auch die spérlichen Hinweise, verwischte Tropfen und unklare
Fahrten anderer Farben an den schmalen Leinwandseiten und an den Feldrainen der Farbe dieser
ebenso prachtigen wie empfindsamen Bildkérper nicht heraus. Sie erkldren nur, dass auch schein-
bar monolithische Arbeiten wie diese eine Entwicklung hinter sich gebracht haben mussen, sie nicht
aus dem Nichts entstehen, sondern ihre Zeit brauchen, sie wachsen missen und Stadien wie Zu-
stdnde zu durchlaufen haben, bevor sie fertig sind, bevor sie sie selbst sein kénnen. Nein, die Bilder
von Andrea Schomburg sind nicht zur lllustration von etwas vorgesehen, sollen kein Abbild land-
schaftlicher Erfahrungen oder von dhnlichem sein, ihre Malerei ist zuallererst selbstreferenziell. Sie
gibt zuvorderst Auskunft nur Uber das, was ist: die Gr6Be des Feldes, Konsistenz und Stofflichkeit,
Waérme, Dichte, Leuchtkraft und Brillanz, Bewegung und Kraft von FARBE. Und erst, wenn wir uns
dessen bewusst sind, wenn wir nicht mehr ldnger zwanghaft versuchen, diese Farbflichen und
Farbbédnder abzuwickeln und dahinter zu blicken, erst wenn unsere Neugierde sich zufrieden gibt
mit dem, was ist und nur mit dem, werden wir den Klang dieser Bilder wahrnehmen kénnen, Klang,
der von ihrer Oberfliche kommt. Ein ganzes Konzert aus Fllstern und Lauten, Spiegelungen, Lich-
tern und Schatten.

Es stimmt ja nicht, dass es nur ein, zwei Dominante gibt in diesen Bildern. Denn dann wéren es ,die
roten Bilder* oder ,die weiBen®. Es sind ja keine reinen, ungebrochenen Téne. So tiefe, feste Far-
ben, deren Stofflichkeit schier mit Hdnden zu greifen ist, die so ganz und gar nicht die Porositdt und
Fliichtigkeit des reinen Pigments haben, kénnen nur in einem langen Prozess des Malens entste-
hen, in Schichten, wobei das Malen hier den Vorgang an sich meint, die Arbeit oder sagen wir die
physische Handlung, die fir das Resultat, das Bild, letztlich verantwortlich ist. Diese Farben haben
Verdnderungen durchlaufen, sie haben eine Vergangenheit. In jenem Rot lieben sich auch Schwarz
und Gelb und Blau und Grin und das Schwarz dieses Fonds ist eigentlich ein melancholisches
Grau, ein echter Ausdruckswert. (Wie viel mehr Lebenswille in eine graue Fldche passt, werden uns
spdter noch die Arbeiten von Jupp Linssen beweisen.) Die Bruchlinien und H6hengrate, die Faltun-
gen und Schrunden, die uns anfangs mit ihrer parallelen, meist horizontalen Ordnung noch dazu
verflihrt haben, sie gegenstandlich zu interpretieren, diese Lineaturen gldnzen auf ihren Gipfeln und
Kd&mmen und an ihren Wetterfronten in vielerlei Nuancen, so als hétte sich der Schwei3 unzéhliger
daruber streichender Hdnde mit dem Staub der Atmosphére, Lehnspuren und anderen Verfarbun-
gen verbunden und eine hauchdlinne Patina hinterlassen. Nein, so Farben stammen nicht aus dem
Kiibel. Sie sind ein Produkt aus Zeit.

Andrea Schomburgs Bilder scheinen mit nur zwei Ebenen auszukommen. Uber einen monochrom
wirkenden, geschlossenen dunklen Fonds ziehen sich Bahnen eines zweiten, sehr viel einflussrei-
cheren Farbkdrpers. Optisch gewinnen ihre Bilder darunter an Volumen. Denn hier herrscht Bewe-
gung. Trotzdem vordergriindig Klarheit und Einfachheit ihre Kompositionen bestimmen. Doch wenn
die Hektik der ersten aufgeregten Bilderoberung sich gelegt hat, wenn Ruhe eintritt ins Sehen, er-
lebt man beinahe so etwas wie Demut gegentiber dem Bild als Subjekt. Tatséchlich erfillen vor
allem die wenig sichtbaren, fast ausgestrichenen Fonds flir die Charakteristik der Bilder aus meiner
Sicht eine sehr viel bedeutendere Aufgabe als angenommen. Sie ndmlich erschaffen eine unendli-
che Raumillusion, sie sind fur diese Bilder, was der Goldgrund fiir die lkone oder die Mosaiken war:
der ideale Raumhintergrund, die Summe allen Lichts, aller Vorstellungen, aller Ideen. All das, was
passiert, was sich bewegt und an der Oberflache flieBt, und was ein meditatives Rauschen in uns
hinterldsst — einen Klang wie ein Basso ostinato, der wieder und wieder anschwillt und uns hinein-
zieht in das Bild, auf dessen Oberfliche wir uns selbst spiegeln und damit zu einem Teil von ihm
werden, all dass kann wohl nur deshalb existieren. Weil hier ein idealer Raum evoziert wird, der
eine gleichsam metaphysische Resonanz erzeugt. Erst dieser Raum, den wir eigentlich nur als Hin-
tergrund, als zweite Ebene wahrnehmen wollten, in den wir im Grunde niemals wirklich eintauchen,
niemals hineinsehen kénnen, der uns verstellt und damit unserem Ergriinden entzogen wird, macht
diese Bilder mdglich. So sind es nicht zwei Ebenen, auf denen die Bilder stattfinden: es ist ein



Raum von endloser Tiefe, in den hinein alle Seelenwundheit und Trauer, alle Hoffnung und Zuver-
sicht, alle Bewegung und Lebendigkeit, alle Spiegelungen der Realitdt wirken kénnen.

Schnitt.

Wie viel Leben passt auf eine graue Fldche? Wie sieht Kulturlandschaft aus, wenn sie sich nicht auf
sich selbst zurtickzieht?

Feldlinien zerkltften auf Jupp Linssens Materialbildern und Bildobjekten den Zusammenhang. Man-
che stehen wie Kraftfeldlinien unter Spannung und wirken dabei so eigensinnig, als wollten sie par-
tout gegenstandlich sein. Siedlungsmuster, Steinzeichnungen. Hier liegt eine (die einzige?) zarte
Anverwandlung zu Andrea Schomburgs Bildern: diese Zeichnungen, Muster, die sich filigran und in
scharfer Kontradiktion zur tbrigen Bildgestalt erhalten haben, verweisen auf eine durchstandene
Vergangenheit. Was wie Spuren aussieht, ist der archdologische Verbleib friherer Stadien, durch
die die Arbeit gehen musste, um zu werden, wie sie jetzt ist.

Dann aber sind Jupp Linssens Arbeiten auch ganz andere Bilder. Schon ihre gegensténdliche, for-
male Gestalt Idsst sehr viel eindeutigere Interpretationen und Verortungen zu. Landschaften, Archi-
tekturen, reale Strukturen finden sich als ablesbare Zitate. Vergleiche wie diese kénnen bestehen
bleiben, ohne dass sie dem Bild als Ganzem schaden. Es sind komplex gearbeitete Gebilde, einige
wirken beinahe plebejisch, die mit ihrer gebéndigten Kraft zuweilen richtig angeben. Linssen
schichtet in- und Gbereinander, er verwebt die Materie und damit zugleich deren Zeit und Geschich-
te, Funktion und Asthetik. Leinwand, Farben, Holz, Metall, Papier sind seine Materialien. Und es
sind (nun doch eine zweite Anverwandlung zu den Werken von Andrea Schomburg) ésthetische
Verdichtungen von Leben in Ort und Zeit. Aber dazu eben auch von Starke, Macht und Materie.

So sehen wir Jupp Linssen sich auf seinen Bildern immer wieder um zwei Typen von Formationen
bemtiht. Einmal die minimalistische, archaisch anmutende, reduzierte Gravur, mit ihrem verhalte-
nen Hang zum Gestischen, doch ohne jene theatralische Prdgung, wie sie der informellen Kunst
eigen ist. Von Strenge und Ordnung gefiihrt, wirkt sie geometrisch und beschreibt doch kein be-
stimmtes Gebilde, keinen Ort. Der andere Typus orientiert sich offenkundig an vegetabilen Formen.
Mit einer Poesie, wie sie nur die Natur hervorzubringen im Stande ist, leben solche Formationen
fort, tberleben Bildergrenzen, mdandern Uber Fldche und Ebene und durchleben Rdume. Und sind
dabei so zierlich. So Arbeiten verweigern sich ihrer Subsumierung unter schalen Begriffen wie abs-
trakt oder informel. Ist denn gelebtes Leben, sind denn die Erfahrungen von Melancholie und
Schmerz, Liebe und Lust, Gr6Be und Weite denn nicht real und ist es ihre Darstellung dann nicht
ebenso?

Schnitt.
Kunst ist allenthalben ein Parforceritt durch das Leben Einzelner. So viel Kiinstler, so viele Méglich-

keiten gibt es und vieles passt ganz einfach nicht zusammen... allein, wenn die Ktinstler ehrlich zu
sich selbst waren, gelingen Ausstellungen wie diese.
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