Daniel Buren – 
der Dialog als Thema seiner künstlerischen Arbeit
Daniel Buren ist eine der weltweit bedeutendsten Persönlichkeiten unserer Zeit, der die Kunst der zweiten Hälfte des 20. Jahrhunderts und des beginnenden 21. Jahrhunderts maßgeblich mitgeprägt hat. Angesichts der Fülle und Vielseitigkeit des Werkes von Daniel Buren kann eine differenzierte Beschreibung hier nur exemplarisch sein und nicht umfassend geleistet werden. Dennoch will ich versuchen, im Folgenden zumindest einige Hinweise zu geben für eine Annäherung an dieses besondere Werk eines großartigen Künstlers. 
Einige Vorüberlegungen zu den Prinzipien seiner Arbeit
Seit 1965 arbeitet Daniel Buren kontinuierlich an einem Werk, das versucht über die Konfrontation seines Streifenprinzips mit bestehenden Bildträgern, vielfach architektonischen Elementen, kategoriale Momente sichtbar zu machen. Dabei arbeitet er mit vertikal verlaufenden Streifen, deren Breite stets 8,7cm beträgt – ab 1965 nutzt er dafür Markisenstoffe, die mit eben solchen Streifen vorfabriziert wurden. In den früheren Arbeiten, die noch Bildcharakter haben, übermalte Buren die beiden äußersten Streifen  zusätzlich mit weißer Farbe, um einer Einordnung seiner Werke unter dem Ready Made-Begriff Marcel Duchamps entgegenzuwirken. Er machte mit diesem Vorgehen deutlich, es geht ihm um Malerei, doch nicht etwa um Malerei im herkömmlichen Sinne denn, so Daniel Buren, "ein Bild sollte nicht länger die vage Vision eines Phänomens (Natur, Unterbewusstsein, Geometrie) sein, sondern visuelle Darstellung des Bildes selber." Daniel Buren ist ein analytischer Maler. Er befasst sich mit dem fundamentalen Problem des Wesens der Kunst und versucht mit den Mitteln der Malerei die Bedingungen der Wahrnehmung von Kunst und die Wirkungsweise der Malerei selbst zu erforschen. Buren hat sich von Anfang an auch stets als Denker und Theoretiker geäußert, hat über Grundsätzliches und Substanzielles zur Kunst, zur Malerei, zur Präsentation von Kunst in Museen oder im öffentlichen Raum gesagt und geschrieben, und präzise und kritisch die Determinanten der Wahrnehmung von Kunst analysiert.

Die Kunstwerke von Daniel Buren stehen nicht für etwas anderes im semantischen Sinne, d.h. sie sind keine Symbole, sind aber auch nicht autonom, unabhängig vom Standort, wie beispielsweise ein Bild. „Die Arbeit, die ich mache, ist da, wo ich sie mache. Man kann sie weder „metaphorisieren“ noch verallgemeinern, noch sich ihrer als Modell bedienen. “ (Buren)
Arbeit in situ

Daniel Buren arbeitet „in situ“, d.h. der Arbeitsplatz, das Atelier, ist der Ort an dem er ausstellt – mit allen seinen Parametern (Größe, Position, Proportion, Beschaffenheit, Materialität, historische bzw. kulturelle Bedeutung, Funktion, geografische Örtlichkeit, Jahreszeit, Lichtverhältnisse, Zeitlichkeit = Dauer etc.), die Einfluss auf die Entstehung des Werkes nehmen. Der Künstler geht damit einen Dialog ein, indem sich seine Arbeiten im Verhältnis zur Umgebung artikulieren. „Der Ort ist ein integrierender Bestandteil des betreffenden Werkes, mitsamt den Konsequenzen, die eine solche Zugehörigkeit impliziert.“ (Daniel Buren)

Dialektische Beziehungen wie innen - außen, Raum - Leere, Offenheit - Geschlossenheit, aber auch der Dialog als zwischenmenschliche Beziehung spielen eine wichtige Rolle. Obgleich die Werke von Daniel Buren nichts bedeuten, sind sie gleichwohl keine „autonomen“ Kunstwerke, die losgelöst aus ihrem Kontext, unabhängig und überall präsentiert werden könnten. Nicht-autonome Kunstwerke stehen im Dialog; sie sind integriert in von Menschen für Menschen gebauten Architekturen und stehen so im Dialog zu den Menschen, die sich als soziale Wesen empfinden und sich im Dialog mit dem Gegenüber erkennen. Orte der Kunst werden als Begegnungsräume gestaltet. 

Mit dem Verzicht auf ein Atelier, in dem die Werke entstehen, geht ebenso der Verzicht auf eine (subjektive) künstlerische Handschrift einher. Seine charakteristischen Streifen von 8,7 cm Breite sind nur ein visuelles Werkzeug – per se einfach und neutral: Sie vermeiden die Frage nach einer künstlerischen Komposition ebenso, wie nach einer inhaltlichen Deutung. Es gibt keine Bedeutung, keine Motive, keine Darstellung. Oft integriert Daniel Buren Bewegung (in Form von Flaggen, Wimpeln, Segeln, Rolltreppen etc.) in sein Werk, um gegen die eindimensionale Wahrnehmung anzugehen. Mentale Wahrnehmung soll erzeugt werden, in dem formale Elemente, hier die Streifen, nicht einen eigenen Inhalt haben und so in ihrer Neutralität nicht vom Wesentlichen ablenken. Dabei betont der Künstler, dass es nicht um Reduktion, sondern um Erweiterung geht. Sie Streifen dienen nur dazu etwas Anderes zu sehen oder zu betrachten: der „Ausweitung des Blickfeldes“, so Buren, der Erweiterung des Horizontes und damit des Bewusstseins. Schon Paul Klee formulierte: „Kunst gibt nicht Sichtbares wieder, Kunst macht sichtbar“.
Als Buren 1987 im Rahmen der Skulptur-Projekte Münster seine verschieden​farbigen gestreiften Tore über die Stadt verteilt aufstellte, hatte der Künstler endgültig den öffentlichen Raum für sich adaptiert.

Minimal Art – Konzeptkunst – analytische Malerei
Die Konzeptkunst hatte sich ab Mitte der 60er Jahre in New York als konsequente  Fortsetzung der Minimal Art entwickelt, die bereits Formen in Bildwerken auf Primärstrukturen reduziert hatte. Der persönliche künstlerische Eingriff, die Handlung und Geste waren auf ein Minimum reduziert. Die Gestaltungselemente wurden in der Regel industriell oder zumindest systematisch hergestellt. Eine Zurücknahme der persönlichen Subjektivität des Künstlers zugunsten einer größeren Objektivität des Kunstwerks war das Anliegen dieser Kunstrichtung. Die Folge war eine immer stärkere Zurücknahme des Gegenständlichen aus der Kunst bis hin zur Entmaterialisierung. In der Konzeptkunst musste das Kunstwerk nicht mehr real existieren, sondern konnte allein in der Vorstellung bestehen: „The work needs not to be built.“ ( Lawrence Weiner: Statements 1969)
In diesem Kontext entwickelt sich zunächst auch das Werk Daniel Burens.

Es gibt in seinem Oeuvre minimalistische Tendenzen, in dem das Werk sein eigener Inhalt ist. Doch wenngleich er durch die Verwendung vorfabrizierter Elemente (Markisenstoffe, gedruckte Plakate etc.) den persönlichen Eingriff auf ein Minimum reduziert und damit der Minimal Art sehr nahe kommt, bleibt er doch für lange Zeit, bis Ende der 80er Jahre, der Malerei verbunden. Er versucht als analytischer Maler heraus zu finden, was mit den Mitteln der Malerei über Malerei zu erkennen ist. „Mit seinem Werk untersucht er zugleich die Rahmenbedingungen von Kunst. Jedes seiner Werke ist eine neue Antwort auf die Frage, wie Farbe und Raum im realen architektonischen Zusammenhang vom Betrachter wahrgenommen wird.“ (Wulf Herzogenrath)
Bei der Frage nach einer möglichen Nähe zur Konzeptkunst lassen sich zwei fundamentale Unterschiede feststellen. Zum einen verwendet Daniel Buren nicht Sprache wie beispielsweise die Konzeptkünstler Robert Barry, Lawrence Weiner oder Joseph Kosuth, sondern bleibt mit seinen Streifen im Bereich der Malerei. Zum anderen ist sein Werk auch nicht durch das sprachlich formulierte oder gedankliche Konzept ersetzbar. In der Regel entwirft Daniel Buren seine Kunsträume in Museen und Ausstellungsinstituten zwar konzeptuell, also in Form von Zeichnungen, Skizzen und Notizen. Ein wesentlicher Unterschied zur Konzeptkunst (s.o.) besteht jedoch bei Buren vor allem darin, dass die Ausführung unverzichtbarer Bestandteil der Arbeit ist.

Erinnerungsfotos
Da Daniel Buren ja in der Regel „in situ“ arbeitet, macht er Fotografien seiner Werke, die er grundsätzlich mit der Bezeichnung: Foto-Souvenir (bzw. „Erinnerungsfoto“) versieht. Hiermit will er betonen, dass dieses eben nicht das Werk selbst ist – es verhält sich ähnlich wie mit der Pfeife von Magritte, die ja auch nur eine gemalte Pfeife und nicht die Pfeife selbst ist. Aufgenommen wird ein Ausschnitt aus dem Werk, ein Detail, eine bestimmte Blickrichtung, einzelne Lichtverhältnisse etc. 
Die „in situ“-Arbeiten sind meist temporär. Oft nur bleiben von komplexen und bisweilen monumentalen Arbeiten nur solche „Erinnerungsfotos“. Dabei entsteht für Buren ein besonderes Problem: Der Betrachter eines Werkes erinnert sich im Laufe der Zeit bald nur noch an das Abbild (das beispielsweise im Katalog reproduzierte Foto), und kaum noch an das Werk selbst, oder sich in der Erinnerung zumindest das Originalwerk mit der Abbildung auf dem Foto vermischt. „Der Katalog wird die einzige Spur, das einzige ‚Objekt’ und Beweis-‚Stück’ nach der Zerstreuung der Werke in alle Himmelsrichtungen bleiben.“ (Buren)
Zum Werk Daniel Burens
Frühwerk (60er Jahre)
Die Kunst von Daniel Buren beginnt 1964 mit mehr oder weniger abstrakten malerischen Darstellungen weiblicher Akt-Motive, in Acryl oder Öl und Zeichnung, meist auf Papier und betitelt mit Peinture et collage sur toile bzw. papier.
1965 jedoch vollzieht sich eine entscheidende Wende, als Daniel Buren seine Liebe zu Streifen und ornamentalen Mustern entdeckt. In der Folge entstehen eine Reihe oft großformatiger Arbeiten: Baumwolltücher überzog er zunächst mit gestreiften Mustern, bevor mit einzelnen Flächen, die meist von den Rändern aus übermalt wurden, bestimmte Partien abdeckte. Dadurch erscheint das Streifenmuster wie ein Durchblick aus einem Fenster oder ein Ausschnitt.

Ab Oktober 1965 sind es bereits mit Streifen bedruckte Stoffe, die Daniel Buren mit Flächen übermalt – gelegentlich auch zusätzlich mit Streifen – und ab November 1965 sind es dann die signifikanten 8,7 cm breiten, vertikal verlaufenden Streifen, die von nun an sein Werk bestimmen und als feste Größe und determinierende Konstante Einzug in sein Œuvre gehalten haben. In wenigen Monaten konstituiert sich hier ein umfassendes Gestaltungs​prinzip, dessen vielseitige und überraschende Ausprägungen und Erscheinungs​weisen wohl nicht einmal für den Künstler selbst in diesem Moment ahnbar waren.
Kurze Zeit später, Anfang 1966, sind die auf Keilrahmen aufgezogenen Markisen​stoffe mit den 8,7 cm breiten Streifen, bei denen jeweils ein Farbstreifen mit einem weißen Streifen alterniert, zum festen Bildgrund von Daniel Buren geworden. Anfangs von den Rändern aus flächig übermalt tragen sie Titel wie Peinture aux formes variables oder Peinture aux formes indéfinies. Ende 1966 entsteht eine Serie zur Malerei in verschiedenen Formen auf weiß- und farbiggestreiftem Stoff (Peinture acrylique blanche sur tissu rayé blanc et noir/rouge/gris etc.), bei der die beiden äußeren farbigen Streifen der Markisenstoffe weiß übermalt werden. Hier geht es um Untersuchungen zu Fragen der Malerei, wie der Titel bereits vermuten lässt, denn es sind keine Titel, die auf einen Inhalt im Sinne einer spezifischen Bedeutung verweisen, sondern auf die Analyse von Malerei durch den malerischen Akt des Künstlers.
Ende 1966 begegnet Daniel Buren Künstlerkollegen, die sich mit ähnlichen Fragen über Malerei auseinandersetzen. Sie schließen sich für einige Monate zusammen und sind in die Kunstgeschichte als die Gruppe BMPT eingegangen. Der Name leitet sich von den Nachnamen der Künstler ab: Daniel Buren, Olivier Mosset, Michel Parmentier, Niele Toroni. Als die vier jungen Künstler 1967 zu einer Ausstellung im Salon de la Jeune Peinture in Paris eingeladen wurden, präsentierten sie keine Bilder im herkömmlichen Sinne der „Ecole de Paris“, sondern lediglich „Elemente der Malerei“. Toroni präsentierte beispielsweise seine Pinselabdrücke Nr. 5 oder Buren seinen Markisenstoff, der am Rand übermalt war. Dann gaben sie ein polemisches Flugblatt gegen die traditionelle Malerei heraus und zogen schließlich ihre Bilder aus der Ausstellung zurück. „BMPT stellen nicht aus“, so lautete das Statement (Manifestation 2) der vier Künstler, die in Folge noch einige weitere Manifestations veröffentlichten. Ab Ende 1967 arbeitete Daniel Buren dann nur noch allein.
Nachdem Daniel Buren mit seiner Aktion im Salon des Jeunes nicht nur die überlieferten Bildherstellungsweisen und Motive infrage gestellt hatte, sondern auch die bis dato üblichen Ausstellungsorte, ging er Anfang 1968 im wahrsten Sinne des Wortes „auf die Straße“ und nahm damit die kurz darauf folgende Studentenrevolte vorweg, indem er 200 Plakatflächen in Paris „besetzte“ und mit seinen neutralen, mit 8,7 cm breiten Streifen bedruckten Papieren, beklebte.
Als er eine ähnliche Plakatierungsaktion anlässlich der legendären Ausstellung von Harald Szeemann When attitudes become form 1969 in Bern wiederholte, landete er kurzzeitig sogar im Gefängnis. Mit diesen Aktionen hatte Daniel Buren sich öffentlich bemerkbar gemacht.
Documenta-Zeit (70er Jahre)
Die 70er Jahre sind geprägt von Teilnahmen an bedeutenden Großausstellungen wie 1972 an der von Harald Szeeman kuratierten Documenta 5. Dort agierte Buren in der Abteilung Idee + Idee/Licht, in der die Avantgarde der damaligen Konzeptkunst vertreten war. Es folgten Teilnahmen an der  Documenta 6 1977 und schließlich 1982 an der Documenta 7, die Daniel Buren und sein künstlerisches Wirken endgültig in der öffentlichen Aufmerksamkeit des internationalen Kunstgeschehens verankerten.
Öffentliche Aufmerksamkeit (80er Jahre)

1985/86 erfolgte für Buren die erste, im Rahmen einer Ausschreibung vergebene Auftragsarbeit im öffentlichen Raum: Les Deux Plateaux zur Neugestaltung des Ehrenhofs vom Palais-Royal in Paris. Der rechteckige Hof des Palais-Royal ist in quadratische Felder unterteilt, in dessen Mittelpunkt jeweils eine schwarz-weiß-gestreifte Säule gestellt ist. Drei Reihen dieser Säulen, eine in die Längsrichtung und zwei in die Querrichtung, ausge​zeichnet durch ihre besondere Höhe, verweisen auf die im Titel angekündigte zweite Ebene, auf der sich ein unterirdisches Kanalsystem befindet. Durch Gitterroste konnte man visuell erleben, wie die Bewegung des Wassers aufgrund des abnehmenden Niveaus der Grundfläche hervorgerufen wird, das auch die unter​schiedlichen Höhen der Säulen auf der oberen Ebene erklärt.
1986 repräsentierte Daniel Buren Frankreich auf der Biennale in Venedig und gestaltete unter dem Titel Le pavillon coupé, decoupé, taillé, gravé den Französischen Pavillon als einen Dialog von Innen und Außen. Die 8,7 cm breiten Spiegelstreifen im Eingangsbereich des Pavillons holten die Natur in Form der  Bäume der Giardini durch die Spiegelung in die Welt der Kunst. Im hinteren Saal war der Putz in Streifen von 8,7 cm Breite entfernt, alternierend mit ebenso breiten weißen verputzten Streifen, und legte damit den Blick auf die darunter liegende rötliche und typisch venezianische Ziegelsteinschicht frei. Er holte damit das Innere der Wand nach außen und machte damit ihr Wesen sichtbar. Daniel Buren erhielt dafür den Goldenen Löwen als bester nationaler Pavillon. Ich erinnere mich noch gut welchen großen faszinierenden ästhetischen Reiz diese Präsentation in ihrer Farbigkeit und Materialität ausstrahlte. Ich war begeistert und hatte zudem das Glück den Künstler in ’seinem’ Pavillon auch persönlich anzutreffen. Es war unsere erste persönliche Begegnung, die in der Folge meinen Blick und meine Sinne für diese besondere Art von Kunst schärfte.
Glas und Spiegelung
Glas und Spiegel erlauben es, ein immaterielles Element wie Licht als wesentlichen Faktor in die Gestaltung eines Werkes mit einzubeziehen und zur scheinbaren Entmaterialisierung von Räumen beizutragen. Reflexion und Transparenz sind möglich, Innen und Außen verschieben sich. Die Sehperspektive wird verändert und in Frage gestellt, denn ein Spiegel gibt nie etwas wieder, wie es ist, sondern liefert eine zusätzliche Dimension. Diese Infragestellung der Sehperspektive ist stets Daniel Burens Anliegen.
Schon in den 80er Jahren hatte Buren Spiegeloptiken verwendet und auch 1991 in der eindrucksvollen Präsentation im CAPC in Bordeaux, wo er unter dem Titel Dominant-Dominé im gesamten unteren Zentralraum eine schräg gesetzte Spiegelfläche installierte. Die mit Streifen bedeckten Rundbögen der sie umgebenden Architektur wurden durch die Spiegel zu leicht verzerrten ovalen Kreisen verdoppelt. Diese Blick​winkelirritationen übten eine große Faszination auf den Betrachter aus.
Die Werkgruppe der farbigen „Glasbilder“ hat ihre ersten Formen in der eindrucksvollen Gestaltung 2005 im Guggenheim Museum in New York gefunden. Neben einem Spiegel-Kubus, der über die ganze Höhe der sechs Stockwerke reichte, gestaltete Buren auch die Glaskuppel über der Rotunde des Frank Lloyd Wright-Gebäudes in pink-farbenem Glas, nur unterbrochen durch sein Streifen-„Motiv“. Außerdem gestaltete er in den Räumen der niedrigen Zwischengeschosse die Fenster mit bunten Folien und Streifen. 
Bald darauf konzipierte Daniel Buren unter dem Titel Les Cadres Décadrés – Travaux Situés 2006 für meine Galerie in Mainz einen Zyklus von 19 Objekten aus Stahl und farbigem Plexiglas. Quadratische oder rechteckige Stahlrahmen, die ihrerseits wieder in Quadrate unterteilt sind, füllte der Künstler mit farbigen Plexiglasscheiben, die dann wiederum als eine Art Rahmung für die durchsichtigen Plexiglasfelder dienten, auf denen Daniel Buren seine 8,7 cm breiten weißen Streifen montierte. Diese leuchtend farbigen Objekte standen oder hingen mit 50–90 cm Abstand von der Wand entfernt.  Auch wenn diese Arbeiten auf den ersten Blick „trans​por​tab​el“ und damit weniger ortsspezifisch erscheinen, stehen doch auch sie im Dialog zu der sie umgebenden Architektur. Die breite Farbpalette ist im wahrsten Sinne des Wortes leuchtend, denn die Objekte werfen durch gezielte Beleuchtung farbige Spiegel- und Schattenbilder an die dahinter liegenden weißen Wände.  [image: image1.png]



Zur Biennale in Venedig 2007 schließlich präsentierte Daniel Buren in den Giardini, mit La Tonnelle eine tempelartige begehbare Skulptur, mit schräg gestelltem durch​scheinenden Glasdach, dessen farbige Scheiben wunderbare Farbfelder auf Boden und Wiese hinterließen und sich mit dem Wechsel des Lichtes und der Sonnen​ein​strahlung in Größe und Form permanent veränderten.

Ein fulminantes Feuerwerk aus Glas, Licht und Farben schuf Buren mit seinem Kunstwerk Excentrique(s) Travail In Situ für die Monumenta 2012 in Paris. Der 1900 zur Weltausstellung erbaute Grand Palais, fasziniert durch seine Größe und die Leichtigkeit in seiner architektonischen Beschaffenheit aus Stahl und Glas. Mit  seiner riesigen Glaskuppel, bot er dem Künstler Raum für ein monumentales Werk aus unzähligen farbigen, transparenten Kreisen, die über den Köpfen der Besucher schwebten und sowohl den Raum als auch die Besucher in ein farbenfrohes Gesamtkunstwerk verwandelten. Man nahm einzelne Farben wahr, sah Orange und Gelb, Blau und Grün, und durch die Überlagerung der Scheiben mischten sich die Farben. Alles schien in Bewegung zu sein, zu flimmern und eine große Immaterialität wurde vermittelt.
Cabanes (Hütten)
Die sog. Cabanes sind einfache, architektonische, kubische Strukturen, deren rechteckige Türen sich in einiger Distanz von der Cabane selbst befinden, als seien sie bei einer Explosion nach außen geschleudert worden. So erlauben sie das Begehen der Skulptur, die damit zu einem „Ort am Ort“, so Daniel Buren, wird.

Die erste hausförmige Konstruktion (Cabane = Hütte), mit Öffnungen wie Fenster und Türen, war 1984 unter dem Titel Cabane eclatée Nr. 2 in Marseille ausgestellt. 

1989 entstanden für eine Ausstellung im Musée Rath in Genf gleich 10 solcher Hütten (Cabanes eclatées) die allesamt die gleiche Grundkonstruktion hatten. Auch hier handelte es sich jeweils um einen völlig regelmäßigen quadratischen Kubus, dessen Seitenteile und Dach gleichfalls aus Quadraten bestanden. Die quadratischen Holzgerüste waren mit verschiedenfarbigem, gestreiftem Markisenstoff bespannt, dessen Streifenbreite wie üblich 8,7 cm betrug. Von außen sah man das Trägergerüst, ähnlich der Rückseite eines Bildes mit auf Keilrahmen aufgespannter Leinwand, und das Werk hatte eine skulpturale Ausstrahlung. Betrat man aber die Hütte, wurde klar, dass es sich um eine eher architektonische Konstruktion handelte, denn die Innenseiten waren als „Schauseiten“ durchgehend gestreift, nur unterbrochen durch die Tür- bzw. Fensteröffnungen. Als ich 1991 in den Vorzug kam, in meiner Ausstellung Raumzeichen eine dieser wunderbaren Cabanes zu präsentieren, konnte ich empirisch noch besser verstehen, was das Besondere an dieser Art begehbarer Skulptur war! Diese Cabane befindet sich heute als private Dauerleihgabe von einem meiner Sammler im Kunstmuseum Stuttgart.
Für die Staatliche Kunsthalle Baden-Baden entwickelte Daniel Buren im Februar 2011 eine Folge ortsspezifischer Interventionen, die den Aspekt der „Architek​tur in der Architektur“ auf die Spitze trieben. Die Wahr​nehmung der Architektur des neo​klassi​zistischen Ausstellungshauses von Hermann Billing wurde ganz maßgeblich durch die temporär hinzu​gefügten wandhohen Ein​bauten, die Buren hierfür konzipiert hatte, verändert. Sie modifizierten durch Teilung die Proportionen der Räume, quantifizierten durch Spiegelungen kaleidoskopartig die Begrenzungswände und schufen im Spiel mit Spiegeln, Farbe und Licht eindrucksvolle neue Raumwirkungen: Sie erzeugten ein regelrechtes Allegro Vivace. 

Ein Jahr nach seiner Eröffnung zeigte das Centre Pompidou Metz ab Mai 2011 die Ausstellung Echos, travaux in situ von Daniel Buren, in der wieder einmal architektonische Einbauten auf den räumlichen Eindruck des Museums maßgeblich Einfluss nahmen. Unter dem Titel Les cabanes eclatées imbriquées waren fünf ineinandergeschobene, explodierende Hütten zu sehen. Jede dieser Hütten war innen einfarbig – in einer alphabetisch bestimmten Reihenfolge: bleu (blau), jaune (gelb), magenta, rouge (rot) und vert (grün) – und außen spiegel-schwarz reflektierend. Zunächst blieb die Gesamtkonstruktion unüberschaubar wie ein verwirrendes Labyrinth und man konnte sich kein Bild von der Struktur des Ganzen machen. Nur mithilfe einer Video-Überwachungskamera von oben konnte der Betrachter die Gesamtstruktur erkennen und die fünf ineinander verschachtelten Hütten in ihrer geometrischen Gestalt unterscheiden: ein Quadrat, ein Kreis, ein Rhombus, ein zweites Quadrat und ein Dreieck. Die Art der Installation zerlegte die Raumwahrnehmung des Betrachters, was Daniel Buren auch beabsichtigt hatte. Das Kunstwerk sollte als „visuelles Werk​zeug“ unsere Sehgewohnheiten in Frage stellen und eine neue, grenzenlose Idee des Raumes suggerieren.
Im  Kontext von Baden-Baden und Metz entwickelte Daniel Buren im Herbst 2011 unter dem Titel Two exploded cabins for a dialog eine weitere ‘in situ’-Arbeit, die zwar ursprünglich für die Örtlichkeit in Mainz gestaltet wurde, doch zugleich auch transportabel ist, vor​​stell​bar in anderen architek​to​nischen Zusammenhängen, und nun im Museum Ritter in Waldenbuch präsentiert wird. 

Zwei quadratische Hütten  – die eine innen rot, die andere innen grün, beide von außen verspiegelt – treten hier in einen explosionsartigen Dialog. Dabei fliegen die Türen nach außen. Aus der „Kreuzung“ entsteht eine neue kleine Hütte, im Inneren halb rot halb grün und außen verspiegelt. Die nach außen gerutschten Türen erlauben ein Begehen der verschachtelten Konstruktion. Begibt man sich in das Innere, nimmt man ein labyrinthisches Spiegelkabinett wahr, das den Betrachter in einen Schwe​be​zustand zwischen Sein und Schein entführt. Einzig die ‘Türen’ zeigen den 8,7 cm breiten Buren-Streifen alternierend weiß und schwarz; die Dicke der Wände ist 26,1 cm, und entspricht damit genau 3 Buren-Streifen.
Schlussbemerkung
2007 wurde Daniel Buren mit dem Praemium Imperiale ausgezeichnet, der vom Japanischen Kaiserhaus gestiftet wurde und seit 1989 verliehen wird.  Er gilt als Nobelpreis der Künste, und er gebührt ihm zu Recht.
Der Inhalt eines solchen Oeuvres, bei dem Streifen in Form einer künstlerischen Praxis zum signifikanten Werkzeug des Künstlers werden, der doch eine persönliche Handschrift vermeidet, liegt auch in der Sichtbar​machung von Nicht-Sichtbarem: Kategorien wie die Unendlichkeit, apriorische Begriffe wie Raum und Zeit oder dialektische Kategorien wie Offenheit/Geschlossenheit oder Anwesenheit/Abwesenheit.
Daniel Buren reduziert die Malerei auf neuartige Weise: Keine Darstellung, keine Repräsentanz der Wirklichkeit, keine Begrenzung der Form, keine Individualität, keine Emotionalität. Es gibt nur ein Mindestmaß an Form und Farbe: die stets alternierenden 8,7 cm breiten weißen Streifen. In seinem Formenvokabular steht der kreative Prozess im Vordergrund. Die Innovation liegt bei Buren nicht in der Form, sondern im Bildträger, den Objekten und Architekturen, mit Hilfe derer er immer neue und unerwartete Präsentationen und visuelle Ereignisse erfindet. 

Ich begleite das Werk von Daniel Buren nun über ein Viertel Jahrhundert, und es hat in dieser Zeit für mich nicht im Mindesten an Faszination verloren. Im Gegenteil: Es ist immer schöpferisch, neu, überraschend und doch sich zugleich stets treu geblieben. Wenn die Form, das Grundmodul mit dem ein Künstler umgeht, so einfach und klar ist wie der Streifen von Daniel Buren, muss die Fantasie umso größer sein, um ein bedeutendes Kunstwerk zu erzeugen. Ein guter Künstler vermag es, Werke zu schaffen, die für uns Betrachter im Vorfeld nicht ahnbar sind, sich aber im nachhinein ganz wunderbar innerhalb seines Œuvres erklären lassen.
Ich freue mich auf weitere Interventionen, Erfindungen und Realisationen von Daniel Buren und bin schon gespannt, was er uns noch so alles präsentieren wird.

In höchstem Respekt verneige ich mich vor diesem großartigen Künstler!

Dorothea van der Koelen, März 2013
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