
I
n München nennen sie es Klee-
Frühling. 150 Kunstwerke allein
in der Pinakothek der Moderne,
das ist die erste derart umfang-
reiche Schau von Paul Klee in der
Stadt (bis 10. Juni). Den Kern bil-
den Arbeiten aus seiner Zeit als

Lehrer am Bauhaus. Klees Lebensthe-
ma Musik und Theater widmet sich die
Galerie Thomas mit rund vierzig Bil-
dern (bis 12. Mai). Und ein Ausflug ins
Franz-Marc-Museum in Kochel am See
gibt Gelegenheit, Klee als Maler imagi-

närer Landschaften und Naturdarstel-
lungen zu entdecken (bis 10. Juni). 

Paul Klees Fantasiearchitekturen,
seine geometrischen Erfindungen, die
tragikomischen Figuren und wunderli-

chen Tiere scheinen stets ein mal mehr,
mal weniger verschlüsseltes Geheimnis
zu bergen. Das reizt. Klee begriff sich
als Intellektueller, der dem Paradox
huldigte, der Rationales ins Mystische
transferierte. Das hat ihm, dem Außen-
seiter, bis heute den Ruf eines Weltab-
gewandten eingetragen. Sicher ist, dass
sein heiter grundiertes, abstrahieren-
des Zusammenspiel von hochfliegender
Erkenntnis und unüberwindlicher Ir-
denschwere zu einer sehr persönlichen
Zwiesprache inspirieren kann. Worin
dann auch der nie versiegende Publi-
kumserfolg liegen dürfte.

W ie Klee sein Geheimnis
künstlerisch konstruiert,
das inszeniert die Pinako-

thek eigenwillig. Aber es funktioniert.
Die fast durchweg kleinen Bildformate
werden in einem Farb- und Raumsche-
ma präsentiert, das dem seines Meister-
hauses in Dessau folgt und gleichzeitig
die herrisch hohen Museumswände
nicht nur fragmentiert, sondern auch
optisch stutzt. Dazu Symposien, Kon-
zerte, Partys, Koch-Events, Eye-Tra-
cking-Experimente, im Planetarium an-
beraumte Betrachtungen der Gestirne
am Münchner Himmel. Ein famoses,
schier ausuferndes Begleitprogramm
soll das Publikum auf Trab halten.

Dabei war Paul Klee zunächst aus-
schließlich Zeichner. Und ein Zweifler –
seine Hinwendung zur bildenden Kunst
hatte sich erst allmählich und unter
Verzicht auf den beruflichen Ausbau
seines fraglos enormen musikalischen
Talents vollzogen. Nach seiner be-

rühmten Tunisreise 1914 (mit August
Macke und Louis Moilliet) beginnt er
zu malen. Ein Bann schien gebrochen.
Das Studium hatte er an der Münchner
Akademie bei Franz von Stuck absol-
viert. Zur gleichen Zeit wie Wassily
Kandinsky, doch damals war man sich
noch fremd, erst als Bauhaus-Professo-
ren kamen sich die disziplinierten Riva-
len sehr nah. Ab 1926 lebten sie als
Nachbarn in einem der Meisterdoppel-
häuser in Dessau. Sie vertraten, so weit
es ging, die modernen Ziele der Schule,
die die bildende und angewandte Kunst
zusammenführen wollte und deren Ziel
es war, zukünftige, aus dem allgemei-
nen Einerlei herausragende Gestalter
auszubilden. Persönlich waren Klee wie
Kandinsky sich in der Ablehnung der im
Verlauf der Jahre zunehmenden Zweck-
orientierung des Unterrichts einig, sie
huldigten den freien Künsten.

Und sie gingen in ihrer Rolle als maß-
gebliche Protagonisten der zeitgenössi-
schen Avantgarde auf. Naturgemäß um-
stritten und diskutiert: Die Abstraktion
war nicht jedermanns Sache, wiewohl
(fast) jedermann etwas dazu zu sagen
hatte. Paul Klee beschwor das Prekäre
mit präzise austarierten Versuchsan-
ordnungen herauf, experimentierte mit
Form, Technik und Material. In Dessau
entwickelte er seine spezifische Spritz-
technik mit den samtenen Farbverläu-
fen, dem schimmernden, Tiefe sugge-
rierenden Sfumato. 

Im Jahr 1931 verlässt Klee das Bauhaus
und nimmt eine Stelle an der Düssel-
dorfer Akademie an. Auf Betreiben

der Nationalsozialisten wird er 1933
entlassen. Er verlässt mit der Familie
den Unort Deutschland und kehrt in
seine Heimatstadt Bern zurück. Erste
Anzeichen seiner schweren Krankheit
zeigen sich 1935. Als er sich stabilisiert,
beginnt 1938, ein Jahr nachdem 134 sei-
ner Werke aus öffentlichen Sammlun-

gen konfisziert worden waren, eine er-
tragreiche Schaffenszeit. In den Gemäl-
den formuliert er nun ungewohnt kraft-
voll. Die Figuren stehen kompakt, dun-
kel konturiert vor farbstarkem Hinter-
grund. Es ist, als stemme er sich gegen
die Geschicke. 1940 stirbt er. 

Für Klee, den seit früher Jugend ta-
lentierten Geiger, war das strukturelle
Prinzip der Musik zeitlebens Anregung
auch für die bildende Kunst. Das zeigt
die mit internationalen Leihgaben be-
stückte Schau der Galerie Thomas, da-
runter Schlüsselwerke wie „Die Sänge-
rin L. als Fiordiligi“ (aus Mozarts Oper
„Così fan tutte“), eine Ölpause von
1923. Bei der von Klee entwickelten
Technik wird auf ein mit Ölfarbe bestri-
chenes Blatt eine Zeichnung gelegt, de-
ren Linien mittels einer Nadel auf das
Papier durchstochen werden. Von ei-
nem Motiv können so unterschiedliche
Fassungen entstehen. Den Rhythmus,
das Mathematische überführte Klee in
melodisch verwobene Linien und Flä-
chen. Seine Liebe zum Theater doku-
mentiert vortrefflich das in warmen,
besänftigenden Brauntönen kompo-
nierte Aquarell „Eine Blume tritt auf“
von 1934. Es ist eines der wenigen ver-
käuflichen Werke (295.000 Euro): Mit-
tig auf den Brettern, die die Welt be-
deuten, steht der Blütenkopf auf zierli-
chem Stängel zwischen zart gebausch-
ten Stoffbahnen. 

P aul Klee ist auf dem Kunstmarkt
alles andere als ein Geheimtipp,
eher schon eine stabile Kompo-

nente. Die internationale Resonanz ist
besonders stark in den USA, Japan,
Frankreich. Klee war außergewöhnlich
produktiv, sodass die qualitative und
thematische Bandbreite seiner Kompo-
sitionen in ein breitgefasstes, selten
überraschendes Preisspektrum mün-
det. Die in Datenbanken gelisteten Auk-
tionsergebnisse illustrieren diesen
Aspekt augenfällig. Preise, die im
Kunsthandel verlangt werden, sind da-
gegen nirgendwo dokumentiert. Wenn
es sich nicht um Ausnahmestücke han-
delt, dürften sie sich allerdings im ver-
gleichbaren Rahmen bewegen. Dass
hochkarätige Klee-Werke den Besitzer
wechseln, ohne auf dem Markt, etwa
auf Messen, aufzutauchen, liegt in der
Natur der Sache in einem Feld, in dem
Diskretion mit der wichtigste Aspekt
des Geschäftsmodells ist. 

Das nachweislich teuerste Bild ist bis
heute „Tänzerin“ von 1932, das im Jahr
2011 bei Christie’s in London für 3,7 Mil-
lionen Pfund (ohne die etwa 25 Prozent
an diversen Gebühren) zugeschlagen
wurde. Zwischen 1990 und 2017 fiel der
Hammer bei Klee 23 Mal über der Mil-
lionenmarke, erstmals 1990 für „Der
Künftige“ bei Sotheby’s in London
(zwei Millionen Pfund). Sonst changie-
ren die Preise für Gemälde im sechs-
stelligen Spektrum. Ausschlaggebend
für die Bewertung sind das Motiv, eine
gute und lückenlose Provenienz, die
Größe und der Erhaltungszustand.
Eherne Regeln gibt es freilich nicht –
Sammler sind auch launisch.

Aquarelle auf Stoff oder Papier kön-
nen ebenfalls teuer werden. „Kleiner
Blauteufel“ von 1933 erzielte vergange-
nes Jahr bei Kornfeld in Bern 1,35 Mil-
lionen Schweizer Franken. Das Gros
der Zuschläge liegt hier aber im mittle-
ren fünfstelligen Bereich, bei Zeichnun-
gen um einiges darunter. Geht eine Ar-
beit in einer Auktion zurück, so ist das
wenig schmeichelhafte Ereignis für im-
mer und ewig in der Datenbank belegt
und wirkt sich als bleierne Bürde für
nachfolgende Verkaufsverhandlungen
aus. Am 27. Februar reihte sich „Bäume
am Wasser“, ein Pastell von 1933, mit ei-
nem Schätzpreis von 300.000 Pfund bei
Christie’s in London in den Reigen der
vorläufigen Verlierer ein.

Eines der wichtigsten Verkaufsargu-
mente ist daher die Marktfrische einer
Arbeit. Dem Münchner Kunsthandel
Sundheimer ist es gelungen, eine Rei-
he von Papierarbeiten aus dem Nach-
lass einer Schweizer Sammlung zu ak-
quirieren. Zeichnungen und Aquarelle
aus den letzten Lebensjahren Klees,
die „durch ihre Offenheit und bildne-
rische Klarheit bestechen“, wie Flori-
an Sundheimer sagt, „durch eine Un-
abhängigkeit, die in der Deutung von
Klees Œuvre noch nicht ausreichend
erfasst ist“. Bei Preisen zwischen
25.000 und 300.000 Euro müssten
Klee-Freunde – Kenner wie Novizen
auf dem oft rutschigen Marktparkett –
hellhörig werden.
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Ein Außenseiter
hat viele Freunde
Paul Klee meint man zu kennen, so allgegenwärtig wie sein Werk ist.
Mysteriös bleibt seine Malerei dennoch. In München kann man Klees
Bilder nun umfassend betrachten – und im Kunsthandel entdecken

Das „Bildnis einer 
Veilchenäugigen“ malte
Paul Klee im Jahr 1921 
am Bauhaus in Weimar.
Die Galerie Thomas 
in München bietet es 
für 890.000 Euro an 
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B laumann. Unter Genderge-
sichtspunkten ist das eine äu-
ßerst fragwürdige Bezeichnung

für ein Kleidungsstück. Auch modisch
betrachtet hat das Ding eigentlich
nicht viel zu bieten. So ein Blaumann,
wie man ihn im Fachgeschäft für Be-
rufskleidung kaufen kann, besteht aus
dicht gewebtem, kochfestem, langlebi-
gem Textil, das in einem über die Zei-
ten kaum veränderten Schnitt zusam-
mengenäht wird. Der Overall hat einen
Gummizug, sodass er ohne Gürtel ge-
tragen werden kann, einen Reißver-
schluss zum schnellen An- und Auszie-
hen und allerlei praktische Taschen für
Zollstock, Bierflasche, Mobiltelefon,
aber sonst keine Raffinesse. 

Dass sich die großen Modehäuser
für ihn interessieren und selbst Dior in
Paris unlängst eine ganze Reihe Blau-
männer auf den Laufsteg schickte, ist
bemerkenswert in einer Zeit, in der die
einen im Co-Working-Space oder
Homeoffice kaum mehr zwischen Job
und Freizeit unterscheiden und die an-
deren angesichts von Digitalisierung
und Automatisierung um die Zukunft
ihrer Arbeitsstelle bangen. 110 Jahre ist
es her, dass der Architekt Adolf Loos

dem „Mann im Overall“ die Eroberung
der Welt prophezeite. Heute dient sich
das damit verbundene Bild des hart ar-
beitenden Mannes vielmehr zur Ironi-
sierung oder Romantisierung an.

So wirken auch die 78 Bilder, die Si-
mon Mullan in der Berliner Galerie
Dittrich & Schlechtriem rundherum in
Reih und Glied aufgehängt hat, wie Re-
likte aus einer vermeintlich guten al-
ten Zeit. „Blaumann“ heißt die Aus-
stellung (bis 14. April). Mullan hat den
Rohstoff für seine Kunst bei einem auf
Konkursmasse spezialisierten Online-
händler gekauft: mehr als 100 ge-
brauchte Blaumänner, und zwar die
echten, nicht die Super-Mario-Latzho-

sen aus dem Baumarkt. Für jede der
Arbeiten schnitt Mullan einen Blau-
mann auseinander, nähte ihn patch-
workartig wieder zusammen und
spannte ihn über einen Keilrahmen,
als handle es sich um Gemälde der Mi-
nimal Art. Ganz so seriell gleichförmig
sind sie aber nicht: Manche Stoffe sind
abgenutzter als andere, haben Löcher,
Flecken, Risse. Die Farben unterschei-
den sich, changieren von leuchtendem
Ultramarin bis zu dunklem Navy.

Bei ihrer Betrachtung wundert man
sich, dass sie nicht doch etwas nach
Muff, Motoröl und Männerschweiß
riechen. Mullan hat die Overalls gewa-
schen, bevor er Hand an sie legte.
Letzteres ist wörtlich zu verstehen.
Mullan, geboren 1981, ist der Handwer-
ker unter den Berliner Künstlern sei-
ner Generation. Während andere am
Monitor CGI-Renderings produzieren
oder den 3-D-Drucker füttern, sitzt er
lieber an der Nähmaschine. Oder er
verlegt Fliesen. Bis vor Kurzem hat er
hauptsächlich das getan. Er hat ge-
wöhnliche Keramikfliesen fein säuber-
lich zerschnitten, zu Wand- oder
Raumobjekten verlegt und verfugt.
Und er hat ähnlich wie nun die Blau-
männer schon Bomberjacken bearbei-
tet, hat sie gehäutet, zerschnitten, zu-
sammengenäht und aufgezogen. Das
gewaltsame Auseinandernehmen mas-
kulin besetzter Kleidungsstücke, um
sie sich mittels feminin besetzter
Handarbeitsfertigkeiten wieder anzu-
eignen, hat bei ihm Methode. 

Alles macht er selbst, alles manuell.
Auch die Rahmen, die nun jede der Ar-
beiten umschließen. Sie sind aus Stahl,
dem Material, das wie kein anderes für
schwere, physische Arbeit steht. Mul-
lan hat sie selbst verschweißt. Nur
konsequent erscheint es da, dass er
während der Arbeit an der Ausstellung
auch selbst einen Blaumann trug. Der
Künstler streckt seine zerkratzten
Hände vor, während er vom Nähen,
Tackern und Schweißen erzählt und
davon, wie er sich früh, mit digitaler
Bildbearbeitung konfrontiert, für so
ziemlich das Gegenteil begeisterte.
Fliesenlegen lernte er als Jugendlicher,
Nähen in der Schule. Was er noch
nicht kann, bringt er sich selbst bei. 

Das passt alles ins Bild, der DIY-An-
spruch und die alltäglichen, wenn man
so will „armen“ Materialien, die Flie-
sen von Obi, die Kleidung von der Res-
terampe. Mullan fühlt sich in der Tra-
dition der Arte povera. Alberto Burri
nennt er seinen Helden. Man sieht es
den Arbeiten an. Auf Mullans Kunst
wirkt sich das aber noch anderweitig
aus: Sie ist günstig in der Herstellung –
und im Preis. 3000 Euro kostet ein
„Blaumann“. Erschwinglich und vom
Künstler im beuysschen Sinne durch-
aus erwünscht. Das Beste wäre natür-
lich, jemand würde die ganze vom Aus-
sterben bedrohte Blaumannschaft
kaufen. Mullans Ausflug ins Monteurs-
geschäft soll ein einmaliges Projekt
bleiben. Nur zum Tragen hat er sich
ein paar Exemplare gesichert.

Wenn der Handwerker
den Blues bekommt
Ist das noch Do it yourself oder schon Minimal Art?
Für seine aktuelle Ausstellung in Berlin hat 
Simon Mullan dem Blaumann ein Denkmal genäht

Die Serie „Blaumann“ 
von Simon Mullan
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