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2016 ist fiir das Museum Haus Konstruktiv ein wichtiges Jahr: Wir feiern unser 30-jahriges Beste-
hen. Aus diesem Anlass wird unsere kontinuierlich gewachsene Sammlung mit der gross angeleg-
ten Gruppenschau «Um die Ecke denken» gewiirdigt. In der Ausstellung verzichten wir bewusst
auf externe Leihgaben und konzentrieren uns ausschliesslich auf Werke aus dem Sammlungsbe-
stand. Die Auswabhl erfolgte aus iiber 900 Werken, von denen mehr als 100 seit dem letzten Jubi-
laumsjahr 2011 hinzugekommen sind. Diesen Neuzugidngen und dem historischen Erbe einiger
Schliisselfiguren der konstruktiv-konkreten Kunst mochten wir besondere Aufmerksamkeit
schenken. Mit den «Gastinterventionen» setzten wir die ausgewahlten Exponate in einen Echo-
raum der zeitgendssischen Kunst. Dabei sind verschiedene kiinstlerische Strategien und Medien
(Video, Performance, Malerei, Skulptur, konzeptuelle Text-Bild Arbeiten) beriicksichtigt, die Kon-
textverschiebungen und Bruchstellen erzeugen und sich als humorvolle, subversive Kommentare
lesen lassen.

Die alle Stockwerke umfassende Sammlungspréasentation ist in mehrere Themenbereiche geglie-
dert, die firr die inhaltliche Ausrichtung des Museum Haus Konstruktiv von zentraler Bedeutung sind.
Die Gliederung stellt dabei eine von mehreren Méglichkeiten dar, denn die meisten Werke kénnten
auch in andere thematische Beziehungsgeflechte gesetzt werden.

Integriert in die Sammlungsprasentation sind kuratierte Interventionen eingeladener Kiinstlerinnen
und Kiinstler, die von der Historie auf die Gegenwart und von der Gegenwart auf die Historie schauen,
und uns damit sozusagen «um die Ecke» denken lassen. Gezeigt werden beispielsweise Christian
Jankowskis Neonarbeiten aus der Serie «Visitors» (2011), fur die der Kiinstler Bemerkungen aus Gaste-
biichern von Museen mitsamt den dazugehérigen Kritzeleien in Neonschriftziige tlberfiihrt hat. Als vor-
weggenommene Kommentare an spezifischen Orten der Sammlungsprasentation platziert, verweisen
sie in selbstreferenzieller Manier auf den Dialog zwischen Werk, Kurator und Besucher. Mit Martin Wal-
des Gastintervention «Timeline 201.6» (2008/2016) wird die Zeitlichkeit von Werk und Sammlung hinter-
fragt. In programmierten Intervallen fliegen Kalenderblatter von der Decke, die mit eigens fiir die Aus-
stellung angefertigten Zeichnungen versehen und in die Zukunft datiert sind. Dabei regen die Blatter
nicht nur zum Nachdenken lber die zeitliche Bedingtheit von Sammlungen, sondern auch (iber die
Verganglichkeit der eigenen Existenz an. Anlasslich der Kiew Biennale 2015 setzte sich der mit Compu-
teranimationen arbeitende Kiinstler Yves Netzhammer erstmals in einem Werk mit dem russischen
Konstruktivismus auseinander. Entstanden ist die installative Arbeit «<Das Kind der Sége ist das Brett»,
bei welcher die hybride Sprache der digitalen Medien auf das formal-asthetische Vokabular der 1910-
20er Jahre trifft. Netzhammer hat sie fiir seine raumfiillende Intervention im Museum adaptiert und mit
ausgewahlten Werken aus der Sammlung erganzt. Sylvie Fleury verbindet die Wandmalerei «The Eternal
Wow» (2005/2016) mit dem Bild «Free Buren» (2008/2016) zu einer ortspezifischen Wandarbeit, lasst
zur Vernissage Frauen in Cocktailkleidern herumgehen, deren Design an die Mondrian-Kleider aus Yves
Saint-Laurents Herbstkollektion von 1965 erinnert und zeigt ein an Mondrians Neoplastizismus ange-
lehntes Gemalde, dessen strenge Bildkomposition durch eine kleine Flache aus rotem Pliisch gebro-
chen wird. Martin Creeds Interventionen bestehen aus massenproduzierten Materialien, wie etwa han-
delsiibliche Klebstoffe, Nagel, Legobausteine und Balle, die nach vorgegebenen Handlungsanweisun-
gen in situ zu sogenannten «Stacks» gestapelt oder anderweitig eingesetzt werden. Nedko Solakovs
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Zeichnungen an den Stahltragern in den Ausstellungsraumen des 4. Stock entstanden kurz vor der
Eréffnung. Es sind Kommentare auf die Kunst und den Ort, den der Kiinstler vorfindet und auf die Welt
in der wir leben. Claudia Comte zeigt eine Holzskulptur aus der Serie «Giant Bone» (2015), mit der sie
die Gitterstrukturen Sol LeWitts neuinterpretiert. Olaf Breuning flihrt zur Er6ffnung und Jubildumsfeier
seine «Smoke Bomb»-Performance — ein Feuerwerk aus Farbpulverbeuteln — auf. Zudem erhalten die
Besucher wahrend der Ausstellung gratis ein Klebetattoo nach seinen Zeichnungen und kénnen so
einen Teil der Ausstellung auf ihrer Haut weitertragen. Eine Wandinstallation im 5. Stock zeigt Plakate,
Einladungskarten und Flyer der Grafikagentur WBG AG, die im Laufe der fast 30 Jahre wahrenden Zu-
sammenarbeit entstanden sind.

Den thematischen Auftakt der Ausstellung bilden im 4. Stock die Werke der Ziircher Konkreten aus der
Sammlung des Museums. Die Bezeichnung «Ziircher Konkrete» hat sich ab den spaten 1930er Jahren
nach und nach aus der Ausstellungspraxis und nicht zuletzt tiber journalistische Berichterstattungen
etabliert. Die Kiinstler, die zu den Ziircher Konkreten geziahlt werden, haben sich offiziell nie zu einer
Gruppierung zusammengeschlossen. 1930 hatte der niederlandische Kiinstler und Theoretiker Theo
van Doesburg gemeinsam mit einigen Mitstreitern das Manifest der konkreten Kunst, «Die Grundlage
der konkreten Malerei», verdffentlicht. Einer der Kernséatze darin lautet: «<Konkrete Malerei also, keine
abstrakte, weil nichts konkreter, nichts wirklicher ist als eine Linie, eine Farbe, eine Flache». Damit ver-
deutlichte er, dass die konkrete Kunst nicht nach dem Abbilden oder Abstrahieren des Naturvorbildes
strebt, sondern aus den konkreten Mitteln der Kunst selbst gestaltet. Er gab den Impuls fiir weiterfiih-
rende theoretische und kiinstlerische Auseinandersetzungen, und eben hierin kommt den Ziircher
Konkreten eine entscheidende Rolle zu. Sie bildeten eine Art international vernetzte Keimzelle der kon-
struktiv-konkreten Kunst in Europa, deren Einfliisse, wie die Gegenwartskunst unserer Sammlung auf-
zeigt, bis heute nachwirken.

Das schrittweise methodische Konstruieren von Bildkonzeptionen und deren Variation zahlt zu den
Hauptcharakteristika der konkreten kiinstlerischen Arbeitsweise, wie sie u.a. die «quinze variations sur
un méme théme» (1938) von Max Bill vor Augen fiihren. Bill sah darin einen «beweis, dass die konkrete
kunst unendlich viele moglichkeiten in sich birgt». Im Fokus der kiinstlerischen Tatigkeit von Richard
Paul Lohse standen modulare und serielle Ordnungen nach systematisch festgelegten Operationsre-
geln. Wahrend fiir Bill und Lohse strenge theoretische Anséatze die Basis ihres Schaffens bildeten,
wahlten Camille Graeser und Verena Loewensberg eine freiere Herangehensweise. Graeser umschreibt
die konkrete Kunst nicht nur mit «Reinheit, Gesetz und Ordnung», sondern ebenso mit «sichtbar gestal-
tetem malerischen Klang» und betonte damit auch seine Auseinandersetzung mit Musik, auf die auch
einige seiner Bildtitel verweisen. Die jiingste Vertreterin der Ziircher Konkreten Verena Loewensberg
gilt als diejenige, deren Werk sich durch die grésste Bandbreite an Bilderfindungen auszeichnet.

Zu den frithesten Werken in der Sammlung zahlen jene von Walter Dexel, der zu den Pionieren des
Konstruktivismus in Deutschland zahlt. Er war mit dem Weimarer Bauhaus vertraut, mit Theo van Does-
burg befreundet und forderte in den 1920er Jahren, dass dem Menschen «die Mitteilungen, die er
braucht, knapp und klar dargeboten werden». Dexel und Erich Buchholz organisierten 1923 eine Aus-
stellung zur konstruktiven Kunst in Jena; ein Jahr nachdem Buchholz die Malerei aufgegeben und sich
der Architektur und dem Design zugewandt hatte. Ein Modell seines Berliner Ateliers von 1921/22 aus
der Sammlung des Museums zeigt ein formal reduziertes, malerisch-plastisches Raumensemble, das
zu einem der friihesten Werke im Kontext konstruktiv-konkreter Raumkonzepte zahlt.

Bevor das Manifest zur konkreten Kunst verfasst wurde, griindete Theo van Doesburg zusammen mit
Piet Mondrian, Georges Vantongerloo und anderen Malern, Architekten und Desighern 1917 in Leiden
(NL) die Kiinstlerbewegung De Stijl, die sich zu einer geometrisch-abstrakten Darstellungsform und zu
einem auf Funktionalitat beruhenden Purismus bekannte. Die farbige Fassung des «Rot-Blauen Stuhls»
(1918/1923) von Gerrit Rietveld, der einige Jahre spater zur niederlandischen Avantgardegruppe dazu-
stiess, wurde zu einem ihrer Vorzeigeobjekte. Mit einer drastischen Modifikation des heute vom Mobel-




hersteller Cassina S.p.A neuaufgelegten Designklassikers verweist der Schweizer Kiinstler Christoph
Biichel darauf, wie sehr ein solches Erbe auch als Fessel empfunden werden kann. Ebenso wie das
Werk Rietvelds war auch jenes von Piet Mondrian massgeblich fiir seine Zeitgenossen: Fritz Glarners
Hauptwerk und Kernstlick der Sammlung, die konkrete Raumgestaltung des «Rockefeller Dining Room»
nach seinem Konzept des «Relational Painting», fihrt dies deutlich vor Augen.

Zu den Begriindern der «Konkreten Poesie» zdhlt Eugen Gomringer, der als Sekretédr von Max Bill an
der Hochschule in UIm mit konkreter Kunst in Beriihrung kam. Gemeinsam mit Dieter Roth und Marcel
Wyss griindete er 1953 die Zeitschrift «Spirale», welche konkrete Poesie und Kunst zusammenbrachte.
Werke von Ingrid Isermann zeigen das Fortwirken in die Gegenwart.

Der Saulenraum im 3. Stock greift Themen wie «Das Aufbrechen des Raumes — Kinetik und Spiel-
plastik» sowie «Monochromie» auf, welche miteinander verwoben sind und das Streben nach raumbil-
denden Strategien in der bildenden Kunst verdeutlichen. Monochrome Bildflachen (Olivier Mosset) und
verschieden nuancierte Farbfelder (Frank Badur) vermdgen dabei ebenso Raumtiefe zu suggerieren,
wie mit geometrischen Abweichungen konzipierte Linien- und Farbfeldgeflechte (Francois Morellet, Rita
Ernst), an- und absteigende Formprogressionen (Heidi Kiinzler) oder Reliefs, die aus dreidimensionalen
geometrischen Objekten (Klaus Staudt) und zusammengesetzten Kartonquadraten (Gottfried Honeg-
ger) bestehen. Unter dem Begriff der «Spielplastik» werden Werke zusammengefasst, die in ihrer for-
malen und farblichen Erscheinung verandert werden kdnnen. «Das rote Exzentrum 1/3» (1956) etwa
von Karl Gerstner ist aus vier drehbaren Kreisformationen zusammengesetzt, deren Verschiebung das
Bild jeweils neu variiert. Pierre Kellers «Pyramide continue (positiv/négativ)» (1969) kann durch das
Austauschen der einzelnen Magnetelemente in seiner Erscheinung spielerisch verandert werden. Zu
den Hauptwerken der Sammlung zahlt auch Victor Vasarelys «Sorata-T» von 1953, eine Plastik aus drei
transparenten Glasplatten mit schwarzen Linienzeichnungen, die sich optisch tiberschneiden. Beim
Umschreiten entsteht im Auge des Betrachters die lllusion von Bewegung, ein Wesensmerkmal der
kinetischen Op-Art. Fiir die Kiinstlerin Charlotte Posenenske mussten Gegenstinde den objektiven
Charakter von Industrieprodukten haben und nichts weiter darstellen als sich selbst. Mit dieser Forde-
rung steht sie mit ihren plastischen Bildern der 1960er Jahre aus bespriihtem Alublech in geistiger
Verwandtschaft zu den Ideen der Ziircher Konkreten. Andreas Christen, Designer und Kiinstler, der
beide Tatigkeitsbereiche akribisch auseinanderhielt, verfolgte eine Reduktion der kiinstlerischen Mittel.
Seine monochrom weissen Wandobjekte heben sich an bestimmten Punkten von der Wandflache ab
und lassen das Licht auf der Oberflache spielen.

Ein Seitenraum ist dem mexikanischen Kiinstler Rodrigo Hernandez gewidmet. Fiir seine mit formalen
und spirituellen Mehrdeutigkeiten spielenden Wandobjekte greift er auf so verschiedene Vorbilder zu-
riick, wie lllustrationen von Miguel Covarrubias, Werke des Futurismus, Kubismus und Dadaismus so-
wie der prakolumbianischen Kunst. Der zweite Seitenraum zeigt einen reprasentativen Querschnitt des
Thurgauer Kiinstlers Natale Sapone, der seit den 1950er Jahren Bildsysteme aus geometrischen For-
men und leuchtenden Farbtonen entwickelte. Bekannt wurde er v.a. fiir das Werk «Achtzentrische Krei-
se» (1968), eine Konstruktion aus verschiedenen Kreisbégen und Linien, woraus in den 1970er Jahren
auch dreidimensionale Objekte hervorgingen.

Im 1. Stock sind Werke thematisch unter den Gesichtspunkten «Wissenschaft und Forschung» und
das «Aufweichen von Ordnungssystemen» zusammengefasst. Visuell vorherrschend ist dabei die
Anwendung der Linie als gestalterisches Element. Daniel Géttins verschiedenfarbige Holzlatten gestal-
ten ein Linienbild, in welchem die Wand einen integralen Bestandteil bildet. Die Linien gezeichnet von
einem Thermohygrograph des Museums nimmt Thomas Moor als Ausgangspunkt seiner konzeptuellen
Arbeit, die liber vierzehn Ausstellungswochen hinweg die Temperatur und Luftfeuchtigkeit jenes Rau-
mes gemessen hat, in welchem die Aufzeichnungen zu sehen sind. Vera Molnar, die zu den Computer-
pionierinnen in der Kunst des 20. Jahrhunderts zahlt, liess mit dem algorithmischen Verlauf ihrer Linie



ein horizontal-vertikal ausgerichtetes Maandermuster entstehen und in zwei Wandteppiche weben. Jirg
Stauble hingegen hat eine aus einem Gitterfragment vorgefundene Linie zu einem Kreis gelegt, der zur
Wandzeichnung wird. Andrew Bick hingegen greift systematisch auf eine Rasterzeichnung der kon-
struktivistischen Kiinstlerin Gillian Wise zuriick. Davon ausgehend entstehen Malereien, die mit Zeich-
nung und Malerei, Transparenz und Opazitat, glanzenden und matten Oberflachen sowie dem Einsatz
von Farbe und Nichtfarbe operieren.

Inspiriert von den funktionalistischen Prinzipien des Bauhaus und isometrischen Architekturzeichnun-
gen entwickelt Andrei Prolettski eigenstandige Rasterzeichnungen und -malereien. Joanne Greenbaum
vereinigt Systematik und Expressivitat, Konstruktion und Farbgewalt sowie Geometrie und gestischer
Ausdruck.

Im Erdgeschoss werden ausschliesslich Neuzugange ab 2014 prasentiert, die als «<Konzeptuelle Ge-
genwart» bezeichnet werden kénnen. Darunter sind Werke von Carissa Rodriguez und Jill Magid, die im
Sinne der Appropriation verstanden werden. Wahrend Magid die beriihmteste Werkserie von Josef Al-
bers, <tHommage to the Square», schlichtweg als Buchabbildung rahmt und somit auf die geistige und
visuelle Reproduzierbarkeit des Vorbildes anspielt, re-interpretiert Rodriguez ein «Shaped Canvas» von
Ellsworth Kelly. Mit einem speziellen Materialgemisch aus Salz erhalt das Werk eine leicht porése
Oberflache, die mit den glatten Farbfeldmalereien Kellys bricht. Im Anschluss an die Ausstellung von
Tobias Putrih erwarben wir zwei transluzide Kartonsaulen aus der «Macula»-Serie, die der Kiinstler ei-
gens fiir seine Einzelschau in Zirich konzipiert hatte. Ebenso aus Karton ist das Werk von Carlos
Bunga, dessen Arbeiten vor dem Hintergrund architektonischer und zeichnerischer Uberlegungen ent-
stehen. Attila Csdrg6 untersucht die Schnittstellen zwischen Kunst und Wissenschaft. Ein aus geomet-
risch gefalteten Papierblattern kreiertes Stillleben wird in einer zweiten Version in die Flache gelegt und
dem dreidimensionalen Objekt gegenilibergestellt. Raphael Heftis Arbeit aus der Werkgruppe «Subtrac-
tion as Addition» (2014) besteht aus mehrfach beschichtetem Museumsglas, das Ublicherweise zur
Reduktion von Spiegelungen und Reflexen eingesetzt wird. Durch die mehrfache Beschichtung entste-
hen Spiegeleffekte und farbige Lichtbrechungen, die zwischen opak und transparent changieren. Nach
seiner anfanglichen Neo-Geo-Malerei der 1980er Jahre greift Gerwald Rockenschaub fiir seine raumli-
chen Arbeiten auf industrielle Materialien und ein Vokabular zuriick, welches am Computer entstanden
ist. Fir die Werke von lan Aniill bilden konzeptuelle Uberlegungen die Ausgangsbasis. In «<Take a seat»
ist Form und Inhalt des Werkes deckungsgleich: Der Buchstabe A mit der Aufforderung und der Hocker
bilden ab, was der Wortlaut aussagt. Marguerite Hersberger hingegen lberfiihrt das Verstandnis der
Ziircher Konkreten fiir Klarheit und Ordnung in eine zeitgemasse Objektsprache.

Begleitend zur Ausstellung erscheint im Hatje Cantz Verlag Ende August ein gleichnamiger Samm-
lungsband mit Beitragen von Burkhard Meltzer, Bob Nickas, Sabine Schaschl, Brandon Taylor sowie
einem Interview mit Margit Weinberg Staber.
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