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Die wesentliche Bedeutung von Piet Mondrians Werk lässt sich in drei grundlegenden Gemälden zusammenfassen. 
In der Figur eines kahlen Baumes (17) sehen wir, wie die horizontale Linie des Bodens eine Folge von kleinen vertika-
len Strichen darstellt, die sich zum Stamm verdichten, aus dem die zahlreichen Äste herausragen, bevor sie sich wie-
der mit der Linie des Bodens auf der rechten Seite verbinden. Das Gleiche kann man in Abb. 5 und Abb. 6 - SEITE 1. 
Die horizontale Linie des Bodens setzt sich nach rechts und links fort und suggeriert die grenzenlose Ausdehnung des 
natürlichen Raums, die in den Landschaften der gleichen Jahre mit einem dominierenden horizontalen Raum betont 
wurde (TAFEL 2 - 10, 11,12).  Durch die vereinheitlichende Wirkung des Stammes - vertikal wie die architektonischen 
Volumina (TAFEL 2 - 14, 15, 16) - wird der mannigfaltig ausgedehnte Raum der Natur (die Linie des Bodens) zu einer 
Reihe von Ästen verdichtet, die wie ein Miniaturuniversum erscheinen. Der Baum kann daher als ein Raum betrachtet 
werden, der wie die natürliche Landschaft zur Vielfältigkeit neigt und gleichzeitig eine synthetische Ganzheit bewahrt 
(die vom Geistigen beschworene Einheit). Durch die vereinheitlichende Wirkung des Stammes (vertikal, d.h. das 
Geistige) wird die Linie des Bodens (horizontal, d.h. das Natürliche) zu einer Reihe von Ästen, die dann zur Linie des 
Bodens zurückfließen. Es ist ein kreisförmiger Prozess. Die Kreisförmigkeit scheint durch einen Kreis, der im oberen 
rechten Abschnitt zu sehen ist, bekräftigt zu werden. 

In 22 erzeugt die Interaktion zwischen der vertikalen Aufwärtsentwicklung eines Stegs und der horizontalen 
Ausdehnung des Meeres eine ganze Reihe von Beziehungen zwischen Horizontalen und Vertikalen, bei denen sich je-
den Augenblick etwas ändert. Die instabilen Zeichen finden eine ausgeglichenere und dauerhaftere Situation in einem 
Quadrat, in dem die entgegengesetzten Richtungen den gleichen Wert annehmen und somit die kontrastierende Duali-
tät, die die gesamte Komposition belebt, in eine ideale Einheit verwandelt wird. Das Quadrat ist ein plastisches Symbol 
des vereinigenden Bewusstseins des Menschen, der sich mit dem vielfältigen Aspekt der Welt auseinandersetzt, der 
durch die Vielfalt der sich ständig verändernden orthogonalen Zeichen symbolisiert wird. 
Innerhalb eines zweiten Quadrats sehen wir ein vertikales Segment, das von zwei horizontalen Segmenten geteilt 
wird, die rechts und links über den Rand des Quadrats hinausreichen. Diese beiden Zeichen zeigen uns, dass sich die 
Einheit zur Dualität hin öffnet. Die im unteren Quadrat erreichte einheitliche Synthese wird wieder in eine Dualität auf-
gespalten, die dann in die Vielfalt der verschiedenen Situationen zurückfließt, die wiederum durch das abwechselnde 
Vorherrschen der einen oder anderen Richtung gekennzeichnet sind. Die Einheit, die mit dem ersten Quadrat erzeugt 
wurde, öffnet sich mit dem zweiten wieder zu einem mannigfaltigen Raum. 
Auch hier sehen wir einen zirkulären Prozess: Die horizontale Strömung des Meeres (das Natürliche) wird durch den 
vertikalen Steg (Symbol des Geistigen) zu einer Synthese (dem Quadrat) konzentriert, die sich höher zur Horizontalen 
(das Natürliche) hin öffnet, bevor sie zum vielfältigen Raum zurückfließt.

39 zeigt einen ähnlichen Prozess von der Vielheit zur Einheit und von der Einheit zur Vielheit, also einen zirkulären 
Prozess, den wir in 17 und 22 sehen. In den drei Gemälden öffnet die Horizontale die Konzentration, die von der 
Vertikalen ausgeübt wird. Die Horizontale (das Natürlichen) eröffnet erneut die Synthese, die durch die 
vereinheitlichende Wirkung der Vertikalen (des Geistigen) entstanden ist. Der Baum von 1908-10 zeigt also bereits 
in ganz embryonaler Form den Prozess von der Vielheit zur Einheit und von der Einheit zur Vielheit, der 1915 (22) 
Gestalt annahm und 1942-43 (39) in den leuchtendsten Farben zum Ausdruck kam.

In BBW geht die Farbe Gelb von einem dynamischen und äußeren Zustand (Linien) zu einem größeren Grad der Verinnerli-
chung und vergleichenden Ruhe innerhalb der einheitlichen Fläche über. Von außen nach innen heißt, zum Geistigen. 
Die einheitliche Oberfläche entwickelt sich vertikal. Der innerste Teil der Einheit ist in der Tat eine gelbe Fläche, die eine 
leichte horizontale Dominanz entwickelt.

Mondrian malte die Kirche in Domburg mit Baum im Jahr 1909. 
In schnellen Strichen skizziert, zeigt das Gemälde die Fassade einer Kirche, die die Form eines Baumes umschließt, d.h. ein 
Symbol des Natürlichen, das sich zum Geistigen verdichtet. In der einheitlichen Fläche des BBW verinnerlicht die Vertikale, 
die Mondrian mit dem Geistigen identifizierte, ein horizontales (das Natürliche) und gelb (äußerer Raum der Linien).

17 -The Red Tree (Evening), 1908-10, Oil on Canvas, cm. 70 x 99 22 - Pier and Ocean 5, 1915, Charcoal, Ink (?) and Gouache on Paper, cm. 87,9 x 111,7 39 - Broadway Boogie Woogie, 1942-43, Oil on Canvas, cm. 127 x 127

Church at Domburg with Tree, 1909. Oil on Cardboard, cm 36 x 36

Das Gemälde von 1909 scheint wie eine Art Memorandum für alles zu wirken, was 
sich in den folgenden dreißig Jahren entwickelt. 

Dieses Dokument ist ein von Michele Sciam geschaffenes “Format” zur Erläuterung des Werks von Piet 
Mondrian. Die Texte und die erläuternden Diagramme zu Mondrians Gemälden sind Originalwerke, die von 
Michele Sciam im Rahmen seiner Tätigkeit als Kritiker, Diskutant, Verbreiter und Lehrer geschaffen wurden.

“Das Leben ist eine fortgesetzte Untersuchung derselben Sache in immer größerer Tiefe” (Mondrian)
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Unbekannter japanischer Künstler Henri Matisse, L’Escargot, 1953, Ausgeschnittene Papier-Collage Piet Mondrian, Broadway Boogie Woogie, 1942-43

Fünfundsiebzig Jahre nach dem Tod von Piet Mondrian befinden wir uns immer noch auf halbem Weg zwischen 
einem alten, aber für viele immer noch realen System, nämlich der figurativen Malerei, und einem neueren und 
funktionelleren System, das von immer mehr Menschen verwendet wird, aber noch nicht in der Lage ist, eine 
bewährte Sprache zu bilden, einen Kanon, der als Maßstab dafür dient, was die Kunst der Malerei heute ausmacht. 
Ist es vielleicht an der Zeit, einen Code für die neue Form der Malerei zu entwerfen? Was können wir als Grammatik 
und Syntax des neuen Raums annehmen? Ich beziehe mich dabei natürlich nicht nur auf die Malerei im traditio-
nellen Sinne, sondern auch auf die gesamte Bandbreite der Ausdrucksmöglichkeiten, die die neuen Techniken der 
visuellen Darstellung bieten. Auch wenn ich der Meinung bin, dass der neue Raum in hohem Maße vom Werk Piet 
Mondrians abhängt, wird sich ein Code für die neue Malerei nicht allein auf den Neoplastizismus stützen, wie er uns 
von dem niederländischen Maler überliefert wurde. Ich denke auch an die letzte Periode von Matisse und seine mei-
sterhafte Verwendung von Farbe, an die lebendigen Texturen von Mark Rothko, an die von Andy Warhol eingeführt-
en Variationen und an die spontane, ununterbrochene Kontinuität der Geste, die Jackson Pollock heraufbeschwört. 

Ich glaube nicht, dass es notwendig ist, wie Mondrian zu malen, um echte abstrakte Kunst zu schaffen. Nehmen 
wir als Beispiel das Werk eines unbekannten Zen-Malers aus dem 18. Jahrhundert, das auf den ersten Blick das 
genaue Gegenteil eines neoplastischen Werks zu sein scheint. Es handelt sich um das Gemälde eines Kreises, der 
sich gerade dann wieder öffnet, wenn er sich zu schließen droht, ein zirkulärer Prozess, bei dem das Ende mit ei-
nem neuen Anfang zusammenfällt, wie im Broadway Boogie Woogie, wo eine gelbe, rote und blaue Fläche, die aus 
endlosen Linien entsteht, eine neue Reihe endloser Linien erzeugt.

Im Gegensatz zu der von Mondrian konstruierten Geometrie erfordert diejenige des japanischen Künstlers eine 
schnelle Handbewegung. Aber wie viel Übung war nötig, bis ein so gut geformter Kreis in einem Zug gemalt wer-
den konnte. Es ist ein offener und unpräziser Kreis, der der Natur ähnelt und gleichzeitig das für das menschliche 
Denken typische Streben nach Vollkommenheit zum Ausdruck bringt, ein Kreis, der unsere Vorstellung von einem 

universellen Kreislauf des Lebens zum Ausdruck bringt, aber mit der Spontaneität, die nur das Leben besitzt. 
Der Kreis scheint die ganze Unbeständigkeit des Augenblicks in sich zu tragen und strebt dennoch nach fast absoluter 
Erfüllung, ein Kreis im Zustand des Gleichgewichts zwischen dem Alltäglichen und dem Ewigen.
Wie der Broadway Boogie Woogie ist auch dieses Bild in der Lage, die Einheit aller Dinge zu evozieren, eine Einheit, die 
nur durch eine dynamische Vision erreicht werden kann. Diese blitzschnelle Geste scheint das Geheimnis des Lebens 
selbst zu bergen: Während in beiden Bildern ein kreisförmiger Prozess entsteht, der die Zyklen der Natur heraufbe-
schwört, handelt es sich in einem Fall (dem Kreis des japanischen Künstlers) um eine unmittelbare Intuition, die die 
Einheit erfasst, ohne sich allzu sehr um ihren vielfältigen Aspekt zu kümmern. Broadway Boogie Woogie präsentiert 
stattdessen eine vermittelte Vision, die eine Vielzahl von besonderen Formen durchläuft, die sich alle voneinander unter-
scheiden, bevor sie zeigen, wie sie einem einheitlichen Prozess innewohnen. 

Das Bild, das beim japanischen Maler die Form einer spontanen Geste annimmt, wird bei Mondrian aufgeschlüsselt und 
in einem komplexen Muster von Formen angeordnet, die entwickelt, nebeneinander gestellt und schließlich zusammen-
geführt werden. Man könnte sagen, dass der westliche Maler versucht, die spontane Geste in eine Abfolge von überleg-
ten Momenten aufzulösen. Beides sind sakrale Visionen des Lebens, aber das japanische Werk tendiert zu einer mysti-
schen und absoluten Ausdrucksweise, während der Broadway Boogie Woogie versucht, sich selbst zu organisieren, sich 
zu erklären und den relativen Charakter anzunehmen, den unsere fragmentierte Erfahrung der Realität immer hat. 
Ich möchte klarstellen, dass die Spontaneität, von der ich spreche, dem fortgeschrittensten Stadium einer langen und 
geduldigen Übung der Disziplin entspricht, die abgeschlossen werden muss, bevor man loslassen kann, ohne das “Ziel” 
zu verfehlen. So schreibt Matisse darüber: “Die Anfänger glauben, dass sie aus dem Herzen malen. Künstler auf dem 
Höhepunkt ihrer Entwicklung denken auch, dass sie aus dem Herzen heraus malen, aber nur sie haben Recht, denn die 
Ausbildung und Disziplin, die sie sich selbst auferlegt haben, ermöglichen es ihnen, seine Impulse zu akzeptieren.” 

Ein weiteres Beispiel für echte abstrakte Malerei (auch wenn der Titel auch hier irreführend sein könnte) ist ein Werk, 

das Matisse 1952 schuf. Es handelt sich um einen Ausschnitt oder ein Papierdekor: vom Künstler (oder genauer gesagt 
von seinem Assistenten) eingefärbtes Papier, das dann entsprechend den kompositorischen Vorgaben ausgeschnitten 
und auf die Leinwand geklebt wird. Jede Fläche hat eine bestimmte Farbe und nimmt in Abhängigkeit von der Anord-
nung und Farbe der benachbarten Flächen eine bestimmte Form an. In ihrer Gesamtheit evozieren die Flächen eine 
kreisförmige Bewegung, die auch an die Spiralform eines Schneckenhauses erinnern kann, daher auch der Titel L’escar-
got. Wie schon bei Broadway Boogie Woogie hätte man auch diesem Werk einen neutraleren Titel geben sollen, um zu 
vermeiden, dass der ungeübte Betrachter in dieser herrlichen Komposition nur eine Schnecke sieht. 
Auch hier handelt es sich um ein Bild, das versucht, eine dynamische Einheit zu schaffen, die sich aus den unterschie-
dlichsten Elementen zusammensetzt. Obwohl sich jede Fläche sowohl in Form als auch in Farbe von den anderen 
unterscheidet, sind sie alle Teil eines einheitlichen Prozesses. Wie beim Broadway Boogie Woogie und dem Werk des 
japanischen Malers sehen wir auch hier eine gekrümmte Struktur oder vielmehr einen Prozess, der den Eindruck von 
Vielfalt erzeugt und gleichzeitig Synthese und Einheit evoziert.

Die extreme Synthese, die in der Zen-Malerei entsteht, ist hier in eine Reihe von Teilen gegliedert. Der unmittelbare und 
sehr sichtbare Kreis des östlichen Malers wird zu einer kreisförmigen Bewegung, die auf eine allmählichere und struktu-
riertere Weise Gestalt annimmt. Das Werk von Matisse kann als ein Mittelding zwischen dem fast absoluten Kreis des 
japanischen Malers und dem durch gerade Linien erzeugten Kreisprozess im Broadway Boogie Woogie beschrieben 
werden. Es drückt einen Grad an Vielfältigkeit aus, der größer ist als die Zen-Malerei, aber nicht so groß wie die neopla-
stische Komposition. Ich werde nicht einmal versuchen, die Schönheit der Farben und die gesunde Energie zu beschrei-
ben, die von diesem Meisterwerk des französischen Malers ausgeht. Es lohnt sich, nach London zu reisen und die Tate 
Gallery zu besuchen, um das Werk aus erster Hand zu sehen.

Broadway Boogie Woogie, ein Gemälde eines anonymen japanischen Künstlers und Matisse’ L’escargot: drei Bilder, 
die auf sehr unterschiedliche Weise über dieselben Dinge zu uns sprechen. Abstraktion bedeutet nicht, einen bestimm-

ten Stil zu übernehmen, sondern vielmehr die Fähigkeit, das Wesen der Dinge zu erfassen, jedes auf seine Weise. 
Durch den geschickten Einsatz von Formen und Farben kann die abstrakte Kunst die intime Natur hervorrufen, die 
sich hinter den wechselnden Erscheinungen des Lebens verbirgt, und sie so betrachten, wie man die Unermessli-
chkeit eines Meeres mit all seinen Wellen betrachten könnte, wobei jede neue Welle anders zu sein scheint als alle 
anderen, aber immer aus Wasser besteht. Es gibt eine Form der Malerei, die sich auf die besondere Erscheinung 
einiger weniger Wellen konzentriert, und eine, die in der Lage ist, sich auf den Zustand des Werdens des Wassers 
zu konzentrieren und somit alle möglichen Wellen zu sehen. Dies setzt eine ungewöhnliche Sensibilität voraus, der 
es gelingt, über die vielfältigen Erscheinungen hinauszuschauen, aber auch etwas anderes, nämlich die Fähigkeit, 
den inneren Visionen eine konkrete Form zu geben, was eine große Begabung erfordert, wenn die Bilder das Auge 
erfreuen und in einen Inhalt verwandelt werden sollen, der den Geist und die Seele bereichert. 

All dies ist in der zeitgenössischen Kunstszene sehr selten. Wir haben es heute mit einer großen Anzahl selbst 
ernannter abstrakter Kunst zu tun, die in Wirklichkeit mehr mit einer Tapete gemein hat. Selbst unter denjenigen, 
die von ehrlichen Absichten geleitet werden, gibt es nur sehr wenige abstrakte Kunstwerke, die aus der fruchtbaren 
Beobachtung und Destillation der Realität entstehen. Die zeitgenössische abstrakte Malerei präsentiert zumeist 
Synthesen, die sich als leer erweisen. So sagte Matisse zu Verdet über ein Gemälde von Cézanne: “Man muss viel 
analysieren, erfinden und lieben, um die Einfachheit der Badenden zu erreichen, die man am Ende des Gartens 
sieht. Man muss sich ihrer würdig erweisen, um sie zu verdienen. Wie ich bereits gesagt habe, ist die Synthese, 
wenn sie unmittelbar ist, schematisch, ohne Dichte und verarmt im Ausdruck”.  

Es ist nicht notwendig, wie Mondrian zu malen. Es ist möglich, über dieselben Dinge auf unterschiedliche Weise 
zu sprechen. Aber eine Leinwand mit beliebigen Formen und Farben zu füllen, reicht nicht aus, um ein abstraktes 
Kunstwerk zu schaffen, so wie eine beliebige Kombination von Wörtern oder Noten nicht ausreicht, um ein Werk der 
Literatur oder Musik zu schaffen. Die Schönheit und die Richtigkeit bestimmter Kombinationen von Farben und For-
men sind Dinge, die nicht gelehrt oder gelernt und noch weniger in Worten erklärt werden können. Sie sind entweder 
da oder nicht da. Entweder man weiß, wie man sie erkennt, oder man weiß es nicht. 
Die Farbe hat ihre eigene, ihr innewohnende Ausdruckskraft, die ein guter Maler wie die Noten einer musikalischen 
Komposition zu kalibrieren wissen muss. So wie man in der gesprochenen Sprache dieselben Wörter verwenden 
kann, um Unsinn zu erzählen oder um großartige, bedeutungsvolle Sätze zu bilden, so ist es auch mit der Sprache 
der Formen und Farben. Das Wörterbuch ist dasselbe, aber der Unterschied zwischen einem Bild mit voller Bedeu-
tung und einem ohne Sinn hängt hauptsächlich von der Verwendung des Wörterbuchs ab. In Ermangelung festge-
legter Regeln und eines Kanons für die neue Form der Malerei befinden wir uns heute in einem primitiven Stadium, 
in dem sich jeder für fähig hält, ein abstraktes Kunstwerk zu schaffen. Wir scheinen von einer großen Masse von 
Analphabeten umgeben zu sein, die uns glauben machen wollen, dass sie Gedichte schreiben können.

Im Broadway Boogie Woogie werden Formvariationen zum Inhalt, aber in der Malerei ist es nicht irgendeine Form-
variation, die einen Inhalt hervorrufen kann. Es gibt leider nicht viele Menschen, die in der Lage sind, Kompositionen 
zu sehen und zu unterscheiden, in denen die Form zum Inhalt wird, und solche, in denen der Inhalt nie zum Leben 
erwacht. Und diese wenigen zählen nicht mehr in einer Gesellschaft, in der der Massenkonsum vorherrscht, daher 
die Verwirrung, die im zeitgenössischen künstlerischen Panorama herrscht. Wie immer bedeutet Verwirrung eine 
große Chance für Betrug. Aus diesem Grund besitzt das meiste, was heute als “zeitgenössische Kunst” bezeichnet 
wird, nicht wirklich die Qualitäten, die man von einem echten Kunstwerk erwarten würde.
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Michele Sciam im Rahmen seiner Tätigkeit als Kritiker, Diskutant, Verbreiter und Lehrer geschaffen wurden.


