Das Zeichen in der konkreten Kunst.

Konkrete Kunst hat es in heutiger Zeit schwer, wahrgenommen zu werden. Die Zeichen der Zeit stehen auf Schein, Virtualität und Bilderflut als Realitätsersatz. Resümiert man das, was die Medienkritiker behaupten, dann gilt heutzutage vor allem das als Realität, was auf dem Bildschirm des Monitors oder des Fernsehers wahrgenommen wird. Auch das Handy, mit immer größer werdenden Display, beginnt weltweit als implantierter Organersatz zu fungieren. Nach der Zeichentheorie, die seit Charles Peirce (1839-1914) unter dem Titel Semiotik firmiert, bestehen Bilder aus Zeichen. Die heutige Reizüberflutung durch einen nie versiegenden Bilderstrom entbindet den Empfänger davon, die darin enthaltenen Zeichen zu interpretieren, Konsumierung von unreflektiertem Zeichenstrom hat Konjunktur.

Diese Art der Bildrezeption kann nun nicht gegensätzlicher zu der Rezeption sein, welche die konkrete Kunst beabsichtigte. Das was unter dem Begriff konkrete Kunst subsumiert wird, entstand um 1915 und war nicht zuletzt eine Reaktion auf die Formauflösung der damaligen Kunststile wie Impressionismus, sowie vor allem expressive Darstellungen wie Fauvismus, Brücke oder Blauer Reiter, Kunststile die von vorgegebenen Naturformen abstrakte Bildideen zu verwirklichen suchten.

So entstanden fast zeitgleich in Rußland die Gruppe Konstruktivisten mit Tatlin, Rodtschenko und Malewitsch sowie in Holland die De Stijl-Gruppe mit Theo van Doesburg und Piet Mondrian. Vor allem bei der De Stijl ist man auf konsequente Abgrenzung zum Begriff  Abstrakte Malerei bedacht. Van Doesburg, der 1930 den Begriff >Konkrete Kunst<  kreierte, definierte in manifester Art die Begriffe abstrakt und konkret: > Konkrete Malerei ist also keine abstrakte, weil nichts konkreter ist, nichts wirklicher ist als eine Linie, eine Farbe eine Fläche. Es ist das Konkretwerden des schöpferischen Geistes.< Und weiter zur Definition der konkreten Kunst:   >Es geht also hier nicht um abstrakt deutende Kunst, sondern um konkret herstellende Kunst. Jede Bindung an Naturformen an Gefühlsleben bedeutet eine Trübung des Universellen durch das Besondere und Individuelle, verklärt durch das Lyrische, Dramatische, Symbolische die Erscheinung einer reinen, in sich selbst bestehenden Harmonie.< Man suchte nach letzter Reinheit und universeller Harmonie und schaltete konsequent Naturformen aus und ersetzte sie durch Kunstformen. Um  Assoziationsmöglichkeiten mit Naturformen auszuschalten werden nur klare, intellektuell beherrschbare, geometrisch messbare Elementarformen sowie reine, ungebrochene Farben verwendet. Auf dem Bild wird, möglichst ohne Hervortreten der persönlichen Handschrift, die Ordnung der Formen und Farben dargestellt. Und dazu noch mal van Doesburg: >Stelle die Mathematik, ihre Erkenntnisse der Ordnungen von Maß und Zahl als Formel heraus, so die Malerei in ihren von Proportion und Harmonie als Farbform-Formel. In der Malerei gibt es nichts zu lesen, es gibt nur zu sehen.< Das Bild der konkreten Kunst besteht so aus geometrisch geformten Flächen, und aus ungebrochenen Farben. Die Technik der Herstellung ist geometrisch genau, Zahl und Maß bestimmen den Aufbau. Die bildnerischen Elemente haben so keine andere Bedeutung als sich selbst. 

Der Künstler, und das gilt ganz allgemein, schafft ein Werk und realisiert darin seine Idee. Wie rezipiert, interpretiert aber der Betrachter ein Werk, welche ästhetischen Momente erschließen sich ihm? Diese Kommunikationswege zwischen Künstler - Werk -  Rezipient versucht die Zeichentheorie nachzugehen. Nach Peirce kann man nun jedes Objekt zum Zeichen erklären, vorausgesetzt es erfüllt alle Bedingungen, die zu einem Zeichen gehören. In einem Bild befindet sich nun eine mehr oder weniger große Menge von Formen wie Kreise, Rechtecke, Linien mit Farben. Jede einzelne Form mit seiner Farbe kann man nun als Zeichen bewerten. Die Summe aller Zeichen repräsentieren das Bild in seiner Komplexität. Das Wesentliche im Kommunikationsprozess ist die Nachricht, definiert als  eine Folge von Zeichen, die eine mathematisch messbare Größe enthält, die Information. Verkürzt gesagt, der Künstler auf der Senderseite stellt mit seiner Imagination, Kreation und Gestaltung aus dem ihm zur Verfügung stehendem Zeichenvorrat ein Bild zusammen und sendet dieses an den Rezipienten auf der Empfängerseite. Der Wert der empfangenen Zeichen, also die Botschaft, ist für den Empfänger abhängig von dem Verhältnis der Quantität an Neuem, das die Botschaft enthält, und der Quantität, die er davon in der Lage ist, aufzunehmen. Ist die Botschaft zu komplex, besitzt sie zu große Originalität, ist sie für den Empfänger unverständlich, ist sie zu banal, enthält sie zu viel Redundanz, also zuviel gleiche Zeichen, ist sie zwar sehr leicht vom Empfänger zu verstehen, bringt ihm aber nichts Neues. Der Wert einer Botschaft für das Verständnis des Empfängers liegt so zwischen maximaler Komplexität und maximaler Redundanz. Redundanz ist so eine wichtige Größe für die Kommunikation eines Bildes. Mit diesen stark verkürzten Grundannahmen der Informationstheorie kann man sich nun den Werken der konkreten Kunst nähern. Im Vergleich mit dem Werk von Altdorfer >Alexanderschlacht< aus dem Jahr 1529, das eine unübersehbare Menge von Zeichen und Redundanz enthält, zeigt das Werk des konkreten Künstlers eine sparsame Menge von Zeichen und wenig Redundanz. So findet man in den Bildern von van Doesburg, Mondrian, Bill, Vordem Berge-Gildewart oder Lohse, um die wichtigsten Vertreter der konkreten Kunst zu nennen, kaum mehr als zwanzig Zeichen. Die Zeichenform besteht, von Ausnahmen abgesehen, Aus Quadrat, Rechteck und Linie. Der Zeicheninhalt aus den Primärfarben Rot, Blau, Gelb und den Nichtfarben Schwarz, Weiß, Grau. Die Zeichen als solche werden nach aufgestellten Regeln gemäß der Syntaktik auf der Fläche des Bildes angeordnet. Definiert man das Zeichen nach der triadischen Relation, die Peirce aufgestellt hat, und die Max Bense, Gründer der Informationsästhetik in abgewandelter Form formulierte, dann ist ein Zeichen etwas, von etwas und für etwas, oder nach Bense, wenn Zeichen als Mittel benutzt wird, einen Objektbezug und einen Interpretantenbezug hat. Die Intension der konkreten Künstler war der Gedanke, dass ästhetische Harmonie grundsätzlich verschieden sei von natürlicher Energie, dass Anordnung und Form selbst die Realität bilden in der die universelle Harmonie anschaulich werden kann. Harmonie wird hier verstanden als Gleichgewicht aus Kontrasten, und nach Mondrian ist der elementarste Kontrast der rechte Winkel. So werden auf der Bildfläche die rechtwinkligen Formen wie Quadrate und Rechtecke gebildet, und mit einer Primärfarbe gefüllt. Die Farbe wird dabei als selbstständiger konkreter Eigenwert eingesetzt, wird selbst Zeichen. So wie eine Menge von Wortzeichen mit den Regeln der Syntax einen sinnvollen Satz ergibt, so werden hier die Bildzeichen zu einer universellen Harmonie komponiert, die sich keiner Mimesis mehr bedient, das konkrete Bild, und hier sei Kant angeführt, wird das Ding an sich.

Nun rezipiert der Interpretant das Bild nicht nur semantisch, sondern auch ästhetisch. Nun war es schon immer der Traum der Ästhetiker, das Schöne durch eine Zahl auszudrücken. Die Ansätze einer numerischen Definition gehen auf Birkhoff  zurück, der 1928 die These aufstellte, dass das ästhetische Maß M nur von zwei Faktoren, der Ordnung O und der Komplexität C, abhängt, wo raus sich die Formel M = O/C ergibt. In Worten: Wird die Komplexität bei gleichbleibender Ordnung größer, so sinkt, und umgekehrt, steigt der Ordnungsgrad bei gleichbleibender Komplexität, so steigt das Wohlgefallen, das Schöne. Die spartanische Verwendung von Zeichen im konkreten Bild muss nun geradezu den Wunsch erzeugen, hier das ästhetische Maß anzuwenden. Das kann an diesem Ort nur mit der gerade noch erlaubter Vereinfachung erfolgen, ohne Berücksichtigung der dazu notwendigen zahlreichen Birkhoff’schen Ordnungsbestimmungen und ohne Berücksichtigung der weit differenzierteren Formel, die Bense um 1955 herum aufstellte. Betrachtet man so ein konkretes Kunstwerk, mit dieser Einschränkung behaftet, ganz allgemein, dann lässt sich eine beabsichtigte, fast mathematisch konstruierte Ordnung mit geringer Redundanz sowie eine stark reduzierte Komplexität feststellen. Man wird also mit großer Wahrscheinlichkeit für das ästhetische Maß einen Wert >1 erhalten. Das korrespondiert mit den Ergebnissen Birkhoffs, der bei seinen Messungen feststellte, dass das Quadrat den höchsten ästhetischen Wert aufzuweisen hat. 

Grundlegende Untersuchungen auf diesem Gebiet, die Feststellung eines objektiv verlässlichen ästhetischen Maßes unternahm Bense mit seinen Schülern, hier erwähnt mit Frieder Nake und Georg Nees. Sowohl zur Erzeugung der Zeichenformen wie die zur Auswertung notwendigen und umfangreichen Rechenoperationen, bedienten sie sich der Hilfe der damals erstmals zum Einsatz kommenden elektronischen Rechenmaschinen. Im Verlauf der weiteren Entwicklung des Computers mit den dann zur Verfügung stehenden Zeichensystemen wie Plotter, Drucker und Bildschirm, stellte sich dieser als faszinierendes Werkzeug heraus, um Grafiken oder Bilder zu generieren. Ordnung und Präzision sind ein Ausdrucksmittel der konkreten Kunst und der verwandten Kunstrichtung des Konstruktivismus. Ordnung und Präzision sind aber auch wesentliche Eigenschaften des Computers. Rechtecke, Quadrate, Linien, Dreiecke und Kreise stellt der Computer in beliebiger Menge, gewünschter Anordnung in jeder Farbe zur Verfügung, und ist damit ein ideales Mittel zur Realisierung künstlerischer konstruktiv-konkreter Ideen. Als erste computergenerierte  Arbeiten mit ästhetischem Anspruch überhaupt, werden die fast gleichzeitig 1963 entstandenen Grafiken von Nake und Nees in Deutschland und die von Michael Noll in den USA bezeichnet. Bald danach entdeckten andere Künstler die ungeahnten Möglichkeiten, die sich zur Realisierung ihrer konstruktivkonkreten Ideen boten. Mit den rechteckigen Zeichenformen der konkreten Kunst, und, nicht mehr so puristisch denkend, mit der Zeichenform des Kreises, wurden Werke generiert, die, wenn auch nicht mehr der genuinen Idee der konkreten Kunst verpflichtet, so dieser Kunst doch sehr nahe standen. Durch Reihung der Zeichen entstanden so Symmetrien und Rhythmen von bisher nicht realisierbarer Variationsvielfalt. Andere Künstler erzeugten durch Reihung, durch Kombination, Permutation, Spiegelung oder Verschiebung der Zeichen Arbeiten von hohen ästhetischem Wert. Genannt seien hier Manuel Barbadillo, H.W. Franke, Horst Barting, Vera Molnar, Zdenek Sykora und Edward Zajek.

Um zum Ausgangspunkt zurückzukommen, die konkrete Kunst führt heutzutage ein Nischendasein. Ihre bedeutenden Werke werden in wenigen Fachmuseen wie in Ingolstadt, Würzburg, Reutlingen oder in Zürich dargeboten. Dabei hat diese Stilrichtung mehr als irgend eine andere ihre Argumentation auf die Gestaltung unserer modernen Umwelt eingewirkt.
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