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Fleeting 
Galerie Kicken exhibits photos by Jitka Hanzlová

by Christiane Meixner
 
It could be so easy. The photographs by Jitka Hanzlová are perfectly suited to presume only aesthetic purposes 
of them. The slim, colourful fish in water from the series Silent Blue #1 or the shimmering blue of an iceberg in 
the foreground of a different series. Both seem to breathe pure beauty. The viewer is content to look beyond 
the objects’ isolation, which the lauded Czech artist (*1958) is also expressing. 
 
Galerie Kicken counters with a clear message. In the foyer of the prewar apartment hangs the opening piece of 
a large, wonderful solo show of Hanzlová’s work, a different Silent Blue motif that leaves no room for 
misinterpretation. Here too colourful things are floating in the ocean, but instead it is a mosaic of garbage, which 
will come to threaten and then displace all of life in the sea.
 
The artist distances herself any judgment. She pursues her job as documentarian in earnest, selecting just the 
right slice of reality for her images. Kicken speaks of a “poetic line of research” in the artist’s work since 1993; it 
is hard to find a better description that draws together the quiet contradictions that forms in her images. 
Whenever Hanzlová photographs people, animals, or landscapes, the fragility of the moment comes into focus. 
What we see is often in danger. Perhaps already even overrun by a trend that leaves nothing behind of the 
beauty captured in the film.
 
In the end, the images do pass judgment. Almost unnoticeably, they draw us into a universe of supposed 
succinctness we are to esteem. Sometimes, as in the fleeting formations of water and clouds that Hanzlová also 
pictures, they can only be kept by camera. In other situations, the viewer is allied with the grappling, searching 
researcher and longs to encounter the subject, even in reality.

Galerie Kicken Berlin, until January 14, Tuesday–Friday 2-6pm

CAPTION:
The untitled motif from the series Silent Blue has been photographed in 2018. 

© Jitka Hanzlová / VG Bild-Kunst, Bonn, 2022  



Es könnte so einfach sein. Die Fotogra-
fien von Jitka Hanzlová eignen sich her-
vorragend, um in ihnen vor allem ästheti-
sche Absichten zu unterstellen. Dieser
schmale, farbige Fisch im Wasser aus der
Serie „Silent Blue #1“ oder der bläulich
schimmernde Eisberg im Vordergrund ei-
ner anderen Bilderserie. Beide scheinen
pure Schönheit zu atmen. Über die Isola-
tion der Objekte, die die vielfach ausge-
zeichnete tschechischen Künstlerin, Jahr-
gang 1958, ebenfalls ausdrückt, sieht
man gern hinweg.

Die Galerie Kicken begegnet dem mit
einer klaren Botschaft. Im Foyer der Alt-
bauwohnung hängt, als Auftakt einer gro-
ßen, wunderbaren Soloschau von Hanz-
lová, ein anderes „Silent Blue“-Motiv, das
überhaupt kein Missverständnis zulässt.
Zwar schwimmen auch hier bunte Dinge
im Meer. Doch es handelt sich um ein Mo-
saik aus Müll, das alles Leben in dem nas-
sen Element bedroht und schließlich ver-
drängen wird.

Die Künstlerin wirkt weit von jedem
Urteil entfernt. Sie nimmt die Aufgabe
der Dokumentarin wahr, die nur den rich-
tigen Ausschnitt der Realität für ihre Bil-
der wählt. Von einer „poetischen For-
schungslinie“ im Werk der Künstlerin
seit 1993 ist bei Kicken die Rede. Besser
lassen sich die leisen Widersprüche, die
sich dann doch in ihren Motiven formie-
ren, kaum zusammenbringen. Wo immer
Hanzlová Menschen, Tiere oder Land-
schaften fotografiert, rückt zugleich das

Zerbrechliche dieses Moments in den
Blick. Was wir sehen, ist in den meisten
Fällen gefährdet. Vielleicht sogar schon
von einer Mode überrollt, die nichts
mehr von der fragilen Schönheit des Fest-
gehaltenen übrig lässt.

So werten die Bilder am Ende doch. Na-
hezu unmerklich saugen sie einen in den
Kosmos des vermeintlich Lapidaren, das
es zu schätzen gilt. Manchmal, wie in den
flüchtigen Wasser- und Wolkenformatio-
nen, die Hanzlová ebenfalls bannt, sind
sie nur mit der Kamera zu bewahren. In
den anderen Situationen verbündet sich
der Betrachter mit der tastenden, suchen-
den Rechercheurin und wünscht sich Be-
gegnungen mit den Sujets – auch in der
Wirklichkeit.  Christiane Meixner

— Galerie Kicken, Kaiserdamm118; bis 14.
Januar, Di–Fr 14–18 Uhr

Auf einer weißen Tischdecke ein Glas
mit Erdbeeren, daneben Blätter der
Früchte. In weiteren Gemälden füllen
sich Gläser mit weißen Lilien, violett
schimmernden Stiefmütterchen, Rosen
in dezenter Schattierung. Auf einer Blei-
stiftzeichnung, akribisch genau und in nu-
ancieren Grauabstufungen, steht im Däm-
mer ein halbvolles Wasserglas auf einer
Fensterbank, an den Wänden zeigt der
Putz erste Risse, der Ausblick ein entlaub-
tes Bäumchen vor einer Hausfassade.

Die 2017 verstorbene spanische Male-
rin Isabel Quintanilla gilt in ihrer Heimat
als eine Ikone der zeitgenössischen
Kunst. Ihre gemalten Gläser, auf denen
Lichtreflexe ihr spielerisches Eigenleben
führen, sind bei Sammlern begehrt. Nicht
nur in Spanien, wo der Realismus seit Ve-
lázquez, Ribera und Zurbarán Tradition
hat, sondern bis ins nördliche Europa hi-
nauf. Die Galerie Brockstedt zeigt nun er-
neut Werke der Künstlerin.

Quintanilla, deren zeichnerische Hoch-
begabung früh gefördert wurde, begann
mit einem Naturalismus französischer
Prägung. Davon zeugt in der Ausstellung
ein Gemälde der Calle de la Hiedra in Ma-
drid von 1967, die ebenso gut auf dem
Pariser Montmartre um 1900 gelegen
sein könnte. Doch bald widmete sich
Quintanilla einem figurativen Realismus,
der mit dem aufkommenden Fotorealis-
mus made in USA nichts gemein hatte.
Auch in ihrer Beibehaltung des klassi-
schen Tafelbildes folgte sie nicht neuen
Strömungen, die Nachkriegsabstraktion
mit ihren europäischen Spielarten lehnte
sie ab. Im 1970 entstandenem Ölgemälde
„Ventana“ rückte ein typisch spanisches
Fenster in den Mittelpunkt, selbst die Ver-
ankerungen sind exakt erkennbar.

Als großformatiges Panorama unter
blassblauem Himmel bietet sich aus
schräger Vogelperspektive die Kulisse
Roms, wo sich Isabel Quintanilla Anfang
der 1960er mit ihrem Mann, dem Bild-
hauer und Zeichner Francisco López, auf-
hielt. Doch aus der Città Eterna sind die
Volksmassen, der tosende Verkehr und
auch Fellinis dolce vita verschwunden.

Entstanden ist das Gemälde allerdings
erst 1998/99, bei Brockstedt wird es flan-
kiert von einer Ansicht des ebenso men-
schenleeren Madrider Stadtviertels Valle-
cas, das die Malerin in überschaubare
Ferne entrückt. Ihr Standort war wohl
ihre Finca außerhalb der Stadt. Bezüge
zur eigenen Person, ihrem häuslichen
Umfeld, hat Quintanilla immer wieder in-
tegriert. Im Stillleben mit Erdbeeren, das
auf den Erdbeerbaum im Madrider Wap-
pen verweist, ist es ein Fingerhut als Zei-
chen von Näharbeiten, anderswo sieht
man Nagellackfläschchen. Die obligaten
Vanitas-Symbole wie Totenschädel oder
Insekten fehlen dagegen in den Stillle-
ben, die jeglicher Opulenz und farblicher
Dramatik entbehren. In fein abgestimm-
ten Valeurs auf die Leinwand gesetzt, wir-
ken sie umso wahrhaftiger. Konsequent
tauchte Quintanilla ihre Motive in ein na-
türliches Licht, das Malen dauert oft Mo-
nate: „Ich brauche jenes Geheimnis, das
das Licht über die Dinge legt.“

Selten finden sich Landschaften. 1990
taucht die Sierra de Guadarrama auf, de-
ren Bergkette sich als Silhouette am Hori-
zont erstreckt. Erst bei nahem Hinsehen
entpuppen sich zwei rote Tupfer als win-
zige Wanderer. In einem Interieurbild
von 2003 fiel Quintanillas Blick in ihr
abendliches Wohnzimmer im milden
Licht einer Stehlampe. Bücherregal,
Couch, Fernseher und die selbst gemal-
ten Bilder an der Wand leben friedlich ne-
beneinander, von Menschen keine Spur.

1938 wurde sie in Madrid geboren, stu-
dierte an der Escuela Superior de Bellas
Artes und bildete mit ehemaligen Studien-
freunden die kleine Gruppe der „spani-
schen Realisten“, zu der auch López ge-
hörte. 1987 erhielt sie den Kunstpreis
der Stadt Darmstadt. Sie starb im Alter
von 79 Jahren in Madrid. Die Preise bei
Brockstedt liegen zwischen 950 und
280000 Euro.  Angelika Leitzke

— Galerie Brockstedt, Mommsenstr. 59; bis
31. Januar, Di–Fr 12–18 Uhr, Sa 11–14 Uhr

Barlachs signierte Bronze „Der Flüchtling“ stammt von 1920, trägt den Gusstempel von H. Noack, Berlin und misst knapp 40 Zentimeter.

E
r wird immer in Erinnerung
bleiben und mit Ernst Barlach
identifiziert werden: „Der Spa-
ziergänger“, eine Bronze von
1912. Wie der Mann gegen

den Wind anläuft, offenen Blicks und
mit freier Stirn, das lässt nicht nur den
leidenschaftlichen Wanderer vor uns er-
stehen. Es symbolisiert auch eine Le-
benshaltung. Die Skulptur aus dem in
Ratzeburg ansässigen Barlach-Nachlass
wird in einer repräsentativen Ausstel-
lung der Galerie Nierendorf für 72000
Euro angeboten. Der überwiegende Teil
der Plastik stammt aus Ratzeburg, die
Grafiken kommen zumeist aus dem Be-
stand der Galerie.

Nierendorf ist die älteste Galerie in
Berlin. 1920 in Köln gegründet, zog sie
drei Jahre später in die Metropole. Bar-
lach blieb stets im Blickfeld. Noch
1935, als die Nationalsozialisten die Ex-
pressionisten als „entartete“ Künstler
diffamierten und die Galerie dem politi-
schen Druck kaum noch standzuhalten
vermochte, wurden seine Plastiken ge-
zeigt. 1967 übertrug Barlachs Sohn Ni-
kolaus ihr einen Teil der Vertreter-
rechte, bis sie 1980 von den Enkeln
wahrgenommen wurden. In dieser Zeit
hat der 2015 verstorbene Galerist Flo-
rian Karsch etliche bedeutende Bronzen
und ein umfangreiches Konvolut des
grafischen Werkes erworben. Die der-
zeitige Exposition ist bereits die fünfte,
die einen Querschnitt durch alle Schaf-
fensphasen von Barlach vermittelt.

„Ledig von allzu stündlicher Zeitig-
keit, Weltgefühl, Hängen im großen, blo-
ßen Dasein“ sei das Ideal seiner Kunst,
schrieb Barlach im „Güstrower Tage-
buch“. So ist „Der Spaziergänger“ ganz

bei sich. Und das Erstaunliche: Obwohl
nur einen halben Meter hoch, strahlt die
Figur, wie alle plastischen Werke Bar-
lachs, eine Monumentalität aus, die ei-
nen unwillkürlich an lebensgroße Skulp-
tur denken lässt. Mit dem Wissen um
die schwierige Biografie des Güstrower
Einsiedlers – alle seine Kriegsmahn-
male und etwa 500 Werke Barlachs wur-
den aus Museen und öffentlichen Samm-
lungen von den Nationalsozialisten ent-
fernt – sehen wir in dem „Spaziergän-
ger“ mehr als ein widerständiges Insich-
gekehrtsein, sondern auch ein Beharren
gegen die Zeitumstände.

Barlach hatte einen Themenkanon,
dem er über viele Jahre hinweg eine
vom konkreten Anlass unabhängige, all-
gemeine Gestalt zu geben versuchte.
Etwa in der Bronze „Panischer Schre-
cken“ (54000 €) oder der Lithografie
„Die Fliehenden“ (3000 €). Letztere ent-
stand im Kriegsjahr 1918. Zumeist be-
gann der Schaffensprozess mit dem
„Aufdecken neuer Gestalten aus dem an-
scheinenden Nichts weißen Zeichenpa-
piers“. Danach schlug er die Motive oft
in Eiche oder Lindenholz und erst am
Schluss stand „Der Flüchtling“, einen
Beutel kläglicher Habe geschultert, in
Bronze (42000 €). Es sind die Randstän-
digen der Gesellschaft, die Barlach im
Blick hat, etwa die russische Bäuerin,
oder einen Versehrten oder Bettler, in
einem Holzschnitt gar mit einem Heili-
genschein umgeben (2800 €).

Für die zahlreichen Lithografien ar-
beitete Barlach nicht in Stein. Zunächst
verwendete er Zinkplatten als Druckträ-
ger. Diese Blätter fallen durch ihre
dichte Linienführung auf, so das Konvo-
lut der 1912 erfassten Motive aus dem
Bestand der Galerie. Später nutzte er
das Umdruckverfahren, das heißt er

zeichnete auf präpariertes Papier und
gab die Blätter in die Druckerei von Paul
Cassirer, wo sie als Abklatsch auf Stein
geprägt wurden, so dass sie im Druck
seitenrichtig erschienen. Diese Litho-
grafien sind markanter im Strich, etwa
„Empörung“ von 1922, auch „Der Pro-
phet Elias“ genannt (4500 €). Sie zeich-
nen sich wie fast alle seiner Grafiken be-
reits durch eine plastische Konfigura-
tion aus. Barlach genügen wenige Li-
nien, er verzichtet auf Details, deutet
den Hintergrund allenfalls schraffie-
rend an.

Die literarischen Ambitionen des
Künstlers in „drei Handwerken“, wie sie
Barlach bezeichnet hat (Plastik, Gra-
phik, Schriftstellerei), verbildlichen die
Holzschnitte zu Goethes „Walpurgis-
nacht“ und seinem Drama „Der Find-

ling“. Barlach hat
sich zeitlebens mit
dem Dichter be-
fasst. Vorzeichnun-
gen zur „Walpurgis-
nacht“ fertigte er
bereits 1920 an.
Drei Jahre darauf
erschien bei Cassi-
rer eine kostbare li-
mitierte Vorzugs-

ausgabe. Später wurden preisgünstigere
Galvano-Duplikate angefertigt. „Bar-
lachs Holzschnitte sind der wilden Aus-
gelassenheit des Textes gemäß expres-
siv überhöht, um eine Welt abzubilden,
die aus den Fugen geraten ist“, schrieb
Volker Probst, ehemaliger Geschäftsfüh-
rer der Ernst Barlach Stiftung Güstrow.

In den Illustrationen zum „Findling“
gelangt ein von verarmten Eltern ausge-
setzter Knabe zu Elise, die ihn auf-
nimmt. Dort entwickelt er sich zum ma-
kellosen Heiland der Welt. Die Geste

der Umarmung und „Das Kind in der
Glorie“ einer Madonna (Elise) taucht
auch in anderen Werken mit christli-
cher Thematik auf. Die Blätter der Holz-
schnittmappe „Walpurgisnacht“, alle-
samt signiert, werden einzeln angebo-
ten (500–1200 €), die Mappe „Der Find-
ling“ komplett für 9000 Euro.

Highlights der Ausstellung sind der
massige „Ruhende Däubler“ (Bronze,
80000 €), „Der singende Mann“ als
eine der bekanntesten Plastiken (auf An-
frage) und „Der Ekstatiker" (74000 €).
Barlach kam es darauf an, der Seele des
Menschen einen gültigen Ausdruck zu
geben. Um Bronzen zu gießen, verfügte
er nicht über die nötigen finanziellen
Mittel. Erst nach 1983 entstanden sechs
nummerierte Güsse.

Die Vielseitigkeit des Œuvres ist
kaum zu fassen, wird aber durch drei
Figuren aus dem „Fries der Lauschen-
den“, einem Auftragswerk des Samm-
lers und Mäzens Hermann F.
Reemtsma, charakterisiert. Es sind Ges-
ten und Regungen tief gefühlter Indivi-
dualität, die Barlach nicht zur Ruhe kom-
men lassen. 1935, dem Jahr, in dem die
Verbote zunehmen und er sich in
Deutschland „schlecht gelitten“ sieht –
er fühlt sich als Emigrant im eigenen
Land –, lässt er den Fries bei Noack in
Bronze gießen. An diesem Beispiel kön-
nen wir den für Barlach typischen Schaf-
fensprozess verfolgen: erste Kohlezeich-
nungen, dann Terrakotta, Holz und
schließlich Bronze. Gerahmt werden
die in sich gekehrten Figuren von zwei
lithografierten Selbstbildnissen (4500
/6500 €): Barlach ernst, selbstbewusst,
mit eindringlich uns fragendem Blick.

— Galerie Nierendorf, Hardenbergstr. 19;
bis 11. März, Di–Fr 11–18 Uhr

Aus den Fugen
Die Galerie Nierendorf ehrt den Zeichner und Plastiker Ernst Barlach mit einer Ausstellung
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Jedes Kind kennt Genji. In Heian, heute
Kyoto, schrieb im 11. Jahrhundert die
japanische Hofdame und Palast-Inside-
rin Murasaki Shikibu die fiktive Biogra-
fie des Prinzen als dichtender und ma-
lender Schöngeist und Verführer. Der
Roman, im Begleitkatalog zur faszinie-
renden Ausstellung im Zürcher Mu-
seum Rietberg „Liebe, Kriege, Festlich-
keiten. Facetten der narrativen Kunst
aus Japan“ als „wertvollste literarische
Errungenschaft Japans“ charakterisiert,
wurde von Jahrhundert zu Jahrhundert
berühmter. Seine Texte und Gedichte
wurden auf Querrollen, den Emaki, mit
Miniaturmalereien illustriert, Motive
des Epos in Holzschnitt-Büchern ver-
breitet und auf Lackobjekte, Textilien,
Keramik und viele andere Materialien
appliziert. Im 17. Jahrhundert begann
eine Art Genji-Mania, die sich bis in die
Gegenwart fortsetzt – nicht zuletzt dank
der Manga-Kultur seit den fünfziger Jah-
ren. Auch Genji wurde ein populärer
Held vieler Mangas, zum Beispiel im
2016 entstandenen „li ne! Hikaru
Genji-kun (Like! Prinz Genji)“ der japa-
nischen Manga-Zeichnerin est em.

Folgerichtig widmet die Ausstellung
dem heute höchst populären Genre ei-
nen eigenen Teil, „Flow. Erzählen im
Manga“. Die Kuratorin Jaqueline
Berndt, Professorin für Japanische Spra-

che und Kultur an der Universität Stock-
holm findet besonders die „Querrollen
oder Emaki im digitalen Zeitalter auf-
schlussreich“. Hier gäbe es Schnittstel-
len zum Manga: „Es geht in beiden Me-
dien um einen transindividuellen Flow.
In diesen Fluss des Erzählens kann der
Betrachter eintauchen wie in die immer-
siven Welten der Virtual Reality. Im
Manga wurden spezifische Charakteris-

tika digitaler Ästhetik wie das Blättern
und Schichten vorweggenommen."

Der phänomenale Siegeszug von
Manga und Anime, den japanischen Ani-
mationsfilmen, wird so schlüssig. An-
ders als der Markt für westliche Comics
und Graphic Novels wächst der multi-
mediale Manga-Markt, Videospiele ein-
geschlossen, weiterhin stark. Inzwi-
schen ist er eine Multi-Milliardenindus-

trie, der das Britische Museum in Lon-
don 2019 die weltweit größte
Manga-Ausstellung widmete. Die Aukti-
onshäuser Sotheby’s und Christie’s ver-
anstalten vor allem in Hongkong regel-
mäßig Manga-Auktionen, bei denen be-
sonders attraktive Lose, wie 2020 das
handgemalte Animation Cel „Pokemon
by Olm“, das Vielfache ihrer Schätz-
preise erzielen.

Nicht nur in Mode und Film ist der
Einfluss von Manga präsent. Auch die
zeitgenössische Kunst bedient sich sei-
ner Helden vom Astro Boy bis zum Kat-
zenroboter Doraemon, dem asiatischen
Pendant zu Mickey Mouse. Jeff Koons,
Kaws, Takashi Murakami oder Yoshi-
tomo Nara beziehen Motive und Ele-
mente von Manga als Material für ihre
Rekordpreis-Werke ein. Sie spielen mit
dem ästhetischen USP, dem Unique Sel-
ling Point von Manga: fröhlich bunte,
nur scheinbar kindlich-niedliche, eska-
pistische Universen zu schaffen mit Su-
perhelden und großäugigen, oft wehr-
haften Girlies, hybriden kleinen Mons-
tern und anderen Fabelwesen.

Fraglos sind pop- und sogenannte sub-
kulturelle Referenzen seit Andy Warhol
und Roy Lichtenstein Standard vieler
zeitgenössischer Kunstproduktionen.
Doch der Manga-Faktor ist zur Zeit un-
übersehbar.  Eva Karcher

Der Sonntag
im Tagesspiegel

Flüchtig
Die Galerie Kicken zeigt
Fotos von Jitka Hanzlová

Der Manga-Faktor
Wie die Ästhetik der japanischen Comics auch Blue Chips der zeitgenössischen Kunst prägt

Der Horror-Bestseller „Uzumaki“ des Manga-Zeichners Junji Ito handelt von den
Bewohnern der Stadt Kurouzu, die von Spiralen heimgesucht werden.

Unter
blassblauem

Himmel
Galerie Brockstedt: Bilder

von Isabel Quintanilla

Gestalten
aus dem
Nichts des
weißen
Papiers
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Das Motiv der Serie „Silent Blue #1“ hat
keinen Titel, fotografiert wurde es 2018.
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Mit dem „Interior de noche“ hielt Quintanilla
2003 das eigene Wohnzimmer fest.
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! „Ich war eine kleine Radikale“
Americana-Musikerin Lucinda Williams
spricht mit Cornelius Dieckmann und
Esther Kogelboom über Fans, die sie nicht
will, und die Neurosen von Bob Dylan.

! Adel berichtet
In Anne Glenconners Krimis fließt blaues
Blut. Susanne Kippenberger porträtiert
Prinzessin Margarets Hofdame.

! Nina fehlt
Wie verwindet man den Tod eines Kindes?
Deike Diening und Marie Rövekamp
begleiten eine Berliner Familie.

! Heiliges Kanonenrohr
Das Inferno im Schweizer Mürren ist das
längste Amateur-Skirennen der Welt.
Marius Buhl stürzt sich in die Tiefe.

Von Jens Grandt

24 DER TAGESSPIEGEL NR. 24 769 / SONNABEND, 8. JANUAR 2022KUNST & MARKT

Foto: Danny Clinch
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